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UNA PROGRAMACIÓN DE 
URGENCIAS Y CUIDADOS

En este 2020 que no olvidaremos nunca, el tejido cultural ha sufrido un revés 
importante por imperativo sanitario. El imposible encuentro entre el arte y el 
espectador durante más de tres meses podía suponer para muchos creadores 
y creadoras abrir una distancia difícil de recuperar con los públicos. Por eso, 
la programación 2020/21 es una programación de urgencia, que tiene como 
principal impulso el cuidado del sector, entendiendo no sólo los que la producen 
sino también los que participan de ella, a los públicos. 

El parón total nos ha invitado a pensar el sentido de muchas cosas. El tiempo 
suspendido nos ha servido para lanzar una mirada atenta al mundo, a las preguntas y 
reflexiones que han suscitado la pandemia y el confinamiento. Un cuestionamiento 
profundo requiere intentar expresarse también con palabras o significados renovados; 
cunde una búsqueda de adjetivos para lo que todavía no terminamos de nombrar. 

Queremos escuchar la voz de los artistas, capaces de hacer visible lo invisible. 
Queremos abrir estas puertas, estas salas, estos patios de Condeduque al ARTE 
con mayúsculas, dando el mismo peso a todas las áreas de expresión cultural y su 
relación con los ciudadanos. 

En esta temporada van a convivir las artes escénicas con las plásticas, con el 
cine, la música, la palabra, el pensamiento y las actividades de mediación que 
acercarán público y propuestas. 

Hay numerosos temas sobre la mesa, pero hemos querido poner el foco en 
cuestiones como la huida, esa pulsión que muchas hemos tenido de escapar 
del mundo cuando estábamos encerrados; los nuevos comienzos; la vuelta a la 
Naturaleza; la intimidad y los cuidados; la vigilancia, inquietud que aflora entre 
libertad y seguridad; el tiempo y su percepción. Algunas de esas preocupaciones 
está en el origen de muchas de las propuestas que veremos durante esta 
temporada, donde la producción nacional es absoluta protagonista porque 
urge alfombrar su presente y afianzar su futuro. No en vano, gran parte de la 
programación es una apuesta hacia los artistas que asumimos con este objetivo 
de apoyo a fondo perdido, a cara descubierta. Porque confiamos más que nunca 
en nuestros artistas, porque los sabemos muy capaces, de ayudar al ciudadano 
en la posibilidad de entender el presente desde el arte. Queremos situarnos no 
ya en la grieta, sino como diría Marina Garcés, en la cicatriz, «más que romper, 
buscan cuidar. Más que abrir, acoger o recoger. Más que agrietar, recoser. Más 
que desviar, enlazar. Más que confrontar, sostener». 

natalia álvarez simó

Directora Artística del Centro de Cultura Contemporánea Condeduque



CONDEDUQUE, CENTRO DE CULTURA 
CONTEMPORÁNEA

El Centro de Cultura Contemporánea Condeduque, de adscripción 
municipal, se plantea como un espacio de acceso a la cultura contemporánea 
a través de una programación diversa e innovadora. Un lugar de vida, un 
centro público para difundir y compartir prácticas artísticas y culturales, 
abierto a toda la ciudadanía de Madrid.

La identidad de Condeduque como centro de cultura contemporánea 
está diseñada para apoyar la creación, la difusión y la investigación de los 
lenguajes artísticos y culturales más actuales, a través de una programación 
accesible y de calidad planteada con una visión a largo plazo y regular. Con 
un fuerte compromiso de servicio público de cara a la ciudad de Madrid.

Es un lugar de vida, con sus patios, auditorio, teatro, sala de conferencias, 
proyecciones y espacios de residencia y sala de exposición. Un centro que, 
además, alberga propuestas con el barrio y con la ciudad. Se trata de pensar 
entre todas y todos el mundo en el que vivimos de la mano del teatro, la 
danza, la palabra, la performance, el lenguaje musical, audiovisual y plástico, 
con el objetivo de crear un contexto de pensamiento y reflexión, a través de 
unas líneas temáticas que cada temporada den coherencia y sentido a toda la 
programación tanto sobre los desafíos de la sociedad actual como sobre las 
propias disciplinas artísticas.

En definitiva, cultura en espacio público para compartir con la 
comunidad y colaborar en la comprensión de un mundo complejo y en 
constante cambio.



ARTES ESCÉNICAS 

14	� SLEEPWALK COLLECTIVE
	 Y CHRISTOPHER 
	 BRETT BAILEY 
	 «PSYCHODRAMA»
	 10—12 DE SEPTIEMBRE 

16	 POLIANA LIMA 
	 «LAS COSAS EN LA
	 DISTANCIA»
	� 24–26 DE SEPTIEMBRE 

18	 JUAN DOMÍNGUEZ
	 «TÁLAMO»
	 1—3 DE OCTUBRE 

20	 MANUEL LIÑÁN
	 «LA OTRA ESCENA»
	 15–18 DE OCTUBRE 

22	 5ª EDICIÓN FESTIVAL
	 CUERPO ROMO
	 23, 24 Y 25 DE OCTUBRE 

24	 CROSS BORDER
	 «LA CHICA QUE SOÑABA»
	 29 DE OCTUBRE—1 DE
	 NOVIEMBRE 

26	� TEATRO XTREMO 
	 «LÍRICA+»
	 7 DE NOVIEMBRE 

28	 LA VERONAL
	 «SONOMA»
	 12–14 DE NOVIEMBRE 

30	 AGRUPACIÓN
	 SEÑOR SERRANO
	 «THE MOUNTAIN»
	� 19–21 DE NOVIEMBRE 

32	� LAGARTIJAS TIRADAS 
	 AL SOL «TIBURÓN»
	 25 Y 26 DE NOVIEMBRE 

34	 34º CERTAMEN
	 COREOGRÁFICO
	 DE MADRID
	 9—13 DE DICIEMBRE 

36	 JAIME VALLAURE
	 «LO SOSTENIDO.
	 LA MITAD 5.4»
	 17–19 DE DICIEMBRE 

38	� MADUIXA «LÙ»
	 2 Y 3 DE ENERO 

40	� EDURNE RUBIO Y 
	 MARÍA JEREZ «A NUBLO»
	 21–24 DE ENERO

42	� ALICE RIPOLL «SUAVE»
	 28 Y 29 DE ENERO 

44	 EL CONDE DE
	 TORREFIEL 
	 «LOS PROTAGONISTAS»
	 11—14 DE FEBRERO 

64	� MUCHA MUCHACHA
	 «MUCHA MUCHACHA»
	 17 Y 18 DE FEBRERO 

68	� EMILIO RIVAS
	 «POR EL AIRE, DESDE
	 EL FUEGO»
	 20 Y 21 DE FEBRERO 

46	 RABIH MROUÉ
	 «RIDING ON A CLOUD»
	 5 Y 6 DE MARZO 

48	� COMPAÑÍA M.A.R
	 «SILENCIO»
	 24–28 DE MARZO 

50	� ANTO RODRÍGUEZ
	 «ARRIBA»
	 8–10 DE ABRIL 

52	� ISRAEL GALVÁN 
	 Y NIÑO DE ELCHE
	 «MELLIZO DOBLE»
	 29, 30 DE ABRIL Y 1 DE MAYO 

54	 AZKONA&TOLOZA
	 «TEATRO AMAZONAS»
	� 7 Y 8 DE MAYO 

	
56	 LOS BÁRBAROS
	 «LAS EXPLICACIONES»
	� 20—23 DE MAYO 

58	 JESÚS RUBIO GAMO
	 «ACCIONES SENCILLAS»
	 �3–6 DE JUNIO 

60	� TIAGO RODRIGUES
	 «ANTONIO Y CLEOPATRA»
	 11—13 DE JUNIO 

ARTE 

72	 «BAJO LA SUPERFICIE 
	 (MIEDOS, MONSTRUOS,
	 SOMBRAS)» 

74	 EL CRIMEN PERFECTO 

76	 FORMAS INÉDITAS  

78	 REACTION MADRID 

80	 MANOLO PAZ

82	 PATRICK HAMILTON 

84	 ISIDRO BLASCO   

86	 ESTUDIO ELII 

88	 RENDIJA. GRUPO 
	 DE RESIDENCIA
	 ADOLESCENTE 

90	 �L-ABE. 
	 LABORATORIO
	 DE ARTE, BIENESTAR 
	 Y EDUCACIÓN 

92	 LABORATORIO 
	 PANTONO 

CINE 

94	 �JÓVENES DIRECTORAS
	 LATINOAMERICANAS 

94	 �NEORRURALISMO 

94	 �COREA OFF TOPIC 

94	 �PERSONA(JE)S
	 DE NUESTRO CINE 

94	 �BREVE HISTORIA
	 DEL CINE QUINQUI 

94	 �HAMBRE DE 
	 REALIDAD 

94	 SEXO Y GÉNERO 

94	 PREMIERES
	 CONDEDUQUE 

99	 ESPECIALES
	 CONDEDUQUE 

134	 MI PRIMER FESTIVAL
	 DE CINE
	 15, 22 Y 29 DE NOVIEMBRE 

MÚSICA 

140	 OVERture
	 8 DE SEPTIEMBRE 

142	� TRÍO ZUKAN
	 9 DE SEPTIEMBRE 

144	 INSTITUTO STOCOS
	� 11 DE SEPTIEMBRE 

146	 VIC MIRALLAS
	� 26 DE SEPTIEMBRE

148	 RAÜL REFREE
	� 2 DE OCTUBRE 

150	 MASTRETTA
	� 16 DE OCTUBRE 

152	 SARA CORREIA
	� 23 DE OCTUBRE 

154	 AGUSTÍ FERNÁNDEZ
	 Y SÒNIA SÁNCHEZ
	� 13 DE NOVIEMBRE 

156	 LA RESISTENCIA
	 JAZZ ENSEMBLE
	� 20 DE NOVIEMBRE 

158	 WHESPHERE
	 3 DE DICIEMBRE 

162	� CORO DE CÁMARA
	 DE MADRID
	 11 DE DICIEMBRE 

164	 MALASAÑA KIDS
	 18 DE DICIEMBRE 

166	 BIGOTT
	� 19 Y 20 DE DICIEMBRE 

168	 LOS HERMANOS CUBERO
	� 8 DE ENERO 

170	 JANSKY
	� 15 DE ENERO 

172	 AMORANTE
	� 22 DE ENERO 

174	 LORENA ÁLVAREZ
	� 30 DE ENERO 

176	 MOOR MOTHER
	� 5 DE FEBRERO 

178	 MERCEDES PEÓN
	� 26 DE FEBRERO  

	
180	 LA TREMENDITA
	� 19 DE MARZO 

182	 HIDROGENESSE
	� 9 DE ABRIL 

184	 DORA
	� 16 DE ABRIL 

186	 BEJO
	 2 DE MAYO 

188	 MORI
	� 28 DE MAYO 

190	 KOKOKO!
	� 4 DE JUNIO

192	 MÚSICAS MEMORABLES
	� 18 DE JUNIO 

194	 LAGARTIJA NICK
	� 26 DE JUNIO 

PALABRA 

202	 IGNATIUS FARRAY
	 Y POLIANA LIMA
	� 20 Y 21 DE OCTUBRE 

204	 IGGY RUBÍN Y
	 CARLOS BOYERO
	� 27 Y 28 DE OCTUBRE 

206	RODRIGO GARCÍA
	 MARINA, TACODERAYA,
	 JOVENDELAPERLA
	� 3 DE NOVIEMBRE 

208	 HASIER LARRETXEA
	� 19 DE ENERO 

210	 MARÍA SALGADO 
	 Y FRAN MM CABEZA
	 DE VACA
	� 2 DE FEBRERO 

212	 LOS PELIGRO
	� 2 DE MARZO 

214	 LAURA C. VELA, XIROU
	 XIAO Y MIGUEL APARICIO
	� 13 DE ABRIL 

216	 DIOGO ALVIM, LÍGIA
	 SOARES Y RITA VILHENA
	� 4 DE MAYO 

218	 LISTENER
	 1 DE JUNIO 

220	 KAE TEMPEST
	 FECHA POR CONFIRMAR 2021 

222	 SARA SOCAS
	 FECHA POR CONFIRMAR 2021 

224	 POEMAD
	� 15, 16, 22 Y 23 DE OCTUBRE 

226	 POETAS
	� 23 Y 24 DE ABRIL 

PENSAMIENTO 
Y DEBATE 

232	 «VIGILANCIA: 	TUYO,
	 MÍO Y AHORA DE ELLOS»
	 29 DE OCTUBRE

234	 «ESCAPAR 
	 DEL MUNDO»
	� 26 DE NOVIEMBRE 

236	� «LOS NUEVOS
	 COMIENZOS»
	 11 DE FEBRERO 

238	� «LA NATURALEZA»
	 18 DE MARZO 

240	 «TODAS LAS 
	 MADRES»
	 15 DE ABRIL 

242	� «EL TIEMPO 
	 ARRESTADO»
	 20 DE MAYO 

244	� «LA INTIMIDAD»
	 17 DE JUNIO 

246	� «IV FESTIVAL DE
	 FILOSOFÍA»
	 22—24 DE JUNIO 

248	� «FUTUROS 
	 CONCRETOS»
	 NOVIEMBRE—JUNIO 

MEDIACIÓN 

254	 �(RE)VUELTA 
	 AL PATIO 

256	 �DERIVAS URBANAS /
	 PASEAR LAS 
	 MEMORIAS DEL
	 VECINDARIO 

258	 �BAILAR, RECORDAR, 
	 RESISTIR 

260	 天马行空
	 TIAN MA XING 
	 KONG 

262	 �DANZAS MÍNIMAS 

264	 �UNA HISTORIA
	 DEL ARTE URBANO
	 MADRILEÑO 

266	 �DANZA INCLUSIVA 
	 Y CREACIÓN
	 COLECTIVA 

268	 �LEVADURA 

270	 EL CENTRO CULTURAL
	 CONDEDUQUE 
	 COMO RECURSO 
	 EDUCATIVO 
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ARTES ESCÉNICAS12–13

EL VALOR DE NUESTROS CREADORES 

El punto y aparte que ha supuesto la irrupción de la COVID-19 nos ha obligado 
a parar, revisar, mirar dentro, pensar y prepararnos para volver a la acción. 
Si de mirar hacia el interior se trata, la programación escénica del Centro de 
Cultura Contemporánea Condeduque para esta nueva temporada apuesta con 
determinación por nuestros creadores, desde los más consolidados a los que están 
empezando a poner las piedras de su propio camino. Todos ellos tienen en común 
una mirada rabiosamente contemporánea sobre el presente, que se expresa a 
través de diversos modos, lenguajes y técnicas, que toman la escena como campo 
de pruebas para explorar nuevos caminos o afianzar tendencias genuinas que 
ensanchan las fronteras de eso que llamamos teatro, danza o performance. 

Heredera de una fructífera acción escénica vanguardista que hunde sus orígenes 
en los años 80 del pasado siglo, esta programación contiene líneas estéticas que  
han sido fundamentales en estos últimos años. En un amplio espectro de formas 
abiertas a la experimentación y a la sana contaminación de disciplinas, los creadores 
se han mostrado más porosos que nunca a la hora de incorporar no solo la música, 
el vídeo, el arte plástico o lo físico en sus obras, sino también la historia, la ciencia, 
la filosofía, el periodismo y la política. Por esa riqueza inefable que muestra nuestra 
escena, es necesario, primordial, vital, apoyarla hoy más que nunca y elevar la 
bandera de su inagotable valor como garantía de una programación que seguirá 
invitando a sentir ese movimiento hacia delante que no omite su particular tradición. 

La convivencia es otra de las líneas transversales en esta programación, 
convivencia de los artistas entre sí como María Jerez y Edurne Rubio en A nublo; 
convivencia de jóvenes creadores como Emilio Rivas o el colectivo Mucha 
Muchacha, convivencia con veteranos como Israel Galván, Manuel Liñán, La 
Veronal, Juan Domínguez, Txalo Toloza y Laida Azkona, Jaime Vallaure o la 
Agrupación Señor Serrano, y de aquellos que sus carreras siguen creciendo:  
Cross Border Project, Poliana Lima o Jesús Rubio Gamo. 

Convivencia entre formas de expresión (el teatro de objetos de Andrea 
Reboredo o la tentativa «infantil» de El Conde de Torrefiel) y convivencia con 
lugares distintos de procedencia, porque aunque muy nacional, este catálogo  
2021 guarda un pequeño espacio para creadores que llegan de otros países, como 
el portugués Tiago Rodrigues, los mexicanos Lagartijas tiradas al sol, la brasileña 
Alice Ripoll, o el libanés Rabih Mroué. Como íntimamente ligado a Condeduque 
está el Certamen Coreográfico de Madrid, que este año celebrará aquí su  
34ª edición, lo mismo que va a encontrar continuidad entre estos muros un ciclo  
más reciente también ligado a la danza: Cuerpo Romo. 

SLEEPWALK 
COLLECTIVE Y CHRISTOPHER 

BRETT BAILEY
14

POLIANA LIMA 
16

JUAN DOMÍNGUEZ
18

MANUEL LIÑÁN
20

FESTIVAL 
CUERPO ROMO

22

CROSS BORDER
24

TEATRO XTREMO
26

LA VERONAL
28

AGRUPACIÓN SEÑOR 
SERRANO

30

LAGARTIJAS TIRADAS 
AL SOL

32

CERTAMEN COREOGRÁFICO 
DE MADRID

34

JAIME VALLAURE
36

MADUIXA
38

EDURNE RUBIO Y 
MARÍA JEREZ

40

ALICE RIPOLL
42

EL CONDE TORREFIEL
44

RABIH MROUÉ
46

 COMPAÑÍA M.A.R
48

ANTO RODRÍGUEZ
50

ISRAEL GALVÁN 
Y NIÑO DE ELCHE

52

AZKONA&TOLOZA 
54

LOS BÁRBAROS
56

JESÚS RUBIO GAMO
58

TIAGO RODRIGUES
60

CICLO CANELA FINA

MUCHA MUCHACHA
64

CICLO CANELA FINA

EMILIO RIVAS
66
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10—12 DE SEPTIEMBRE /  20.00 H

SLEEPWALK COLLECTIVE Y 
CHRISTOPHER BRETT BAILEY

«PSYCHODRAMA»

El año pasado tuvo lugar en Condeduque el ciclo No sleep till Brexit, 
comisariado por la compañía anglo-vasca Sleepwalk Collective. Ahí fue 
cuando pudimos conocer el trabajo del escritor, músico y creador escénico 
canadiense afincado en Londres, Christopher Brett Bailey. Nos presentó 
una pieza vigorosa, vertiginosa, gozosamente excesiva: This is how we die, 
un vómito pautado potenciado por una radicalidad clásica, un torrente de 
palabra volcánica. Iara Solano y Sammy Metcalfe, los integrantes de Sleepwalk 
Collective, ya conocían a Brett Bailey desde algunos años atrás. Se fueron 
haciendo amigos y fantasearon con crear juntos alguna vez. Ese momento ha 
llegado con Psychodrama. 

A la hora de trabajar juntos han partido de las cosas que comparten 
como creadores, es decir, textos con una cierta densidad y la música y el 
sonido como base de una práctica escénica muy personal en ambos casos. 
El segundo paso era ver qué aportaba de genuino cada cual. El trabajo de 
Sleepwalk Collective es más abstracto y fragmentado, mientras que Brett 
Bailey tiende hacia lo narrativo. ¿Y cómo ha acabado todo esto en una pieza 
llamada Psychodrama? ¿Por qué, precisamente, Psychodrama, una palabra 
con tanta connotación terapéutica? Al respecto hay que explicar que el título 
no está exento de juego. Además de que, como dice Sammy Metcalfe, el 
«personaje» que Brett Bailey desarrolla en sus piezas es algo psicopático, la 
pieza podría decirse que es un drama (en el sentido anglosajón del término) 
que sucede en el espacio psíquico del espectador. 

A esto último contribuye el hecho de que los espectadores asisten a la 
función con auriculares inalámbricos. «Para el público —cuenta Metcalfe— 
es como estar enchufado a una máquina de la que salen las voces de Iara y 
Chris y toda la música que hemos creado llega como desde dentro, como si 
fuera una sensación interior». La mente humana se convierte así en un salvaje 
paisaje interior en el que dos [anti]héroes improbables persiguen visiones 
pesadillescas de libertad a través de una serie de episodios de sensualidad 
intensa y violencia fantasmagórica. Psychodrama es, en definitiva, un 
exorcismo cultural pop que se pregunta acerca de la brutalidad de los dibujos 
animados y del poder corrosivo de los relatos, esas voces interiores que, desde 
niños, nos dictan la vida. 

PAÍS  España/Reino Unido
IDIOMA  Inglés 

SUBTÍTULOS  Castellano
GÉNERO Teatro contemporáneo

DURACIÓN  60 minutos
PÚBLICO  General

ESPACIO  Teatro

EQUIPO ARTÍSTICO

Una pieza original de 
Sleepwalk Collective y 

Christopher Brett Bailey 
INTÉRPRETES

Iara Solano Arana y 

Christopher Brett Bailey
EQUIPO TÉCNICO

MÚSICA ORIGINAL Y DISEÑO SONORO

Christopher Brett Bailey  
y Sammy Metcalfe

DISEÑO DE ILUMINACIÓN 

Sammy Metcalfe
TRADUCCIONES

Iara Solano Arana
PELUQUERÍA

Katie Du’Mont
VESTUARIO

Paola de Diego

COPRODUCCIÓN 

Centro de Cultura 
Contemporánea Condeduque, 
Theatre in The Mill, Cambridge 

Junction y Battersea Arts 
Centre

CON EL APOYO DE 

Arts Council England

TEMÁTICA  El papel del espectador
PROGRAMACIÓN PARALELA  Encuentro con el público: 11 de septiembre

APOYO A CREACIÓN 
CONDEDUQUE
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De alguna manera parecen sembradas. Es como si la creadora brasilera Poliana 
Lima, hubiese estado los últimos tiempos cultivando bailarinas en el patio de esta 
casa. Las cosas en la distancia es un site specific que colocará a la mayoría del público 
frente a los 16 ventanales que miran al patio. Desde arriba y a través de un cristal, 
verán lo que le sucede a esta treintena de bailarinas que, sin nunca despegar los 
pies del suelo, sacuden y agitan su torso desde la suavidad hasta el frenetismo. 
«Es como si fuera un bosque de bambú en medio de un vendaval», describe la 
creadora.

Son los tiempos del #metoo y no es difícil encajar las sugerencias metafóricas 
de su creación con las denuncias a nivel mundial del colectivo feminista. 
Después de todo, como espectadores, por lo general tenemos tendencia a buscar 
explicaciones racionales a todo lo que experimentamos, muy especialmente si lo 
que vemos es un grupo grande de mujeres ancladas al suelo que son sacudidas y 
atormentadas por fuerzas invisibles que no pueden controlar.

A Poliana Lima no le importa. También puede verse como un logro. Advierte 
que en esta ocasión la investigación ha estado orientada estrictamente hacia 
lo formal, pero admite que le gustaría que el espectador terminara armando la 
dramaturgia desde su punto de vista y su propia sensibilidad. En este sentido, 
cualquier efecto final es satisfactorio para ella.

Es cierto que en trabajos anteriores (Atávico o el solo Hueco) exploraba temas 
muy concretos y personales como la memoria y la identidad. Sin embargo, sus 
últimas creaciones aparecen hermanadas por una misma necesidad formal, una 
búsqueda de coreógrafa en la que la dramaturgia no venga importada sino que 
surja del cuerpo mismo, que el cuerpo sea la fuente de una poética. Es así como 
la repetición del gesto, de manera obstinada y minimalista, y la exploración en los 
conceptos de permanencia y resistencia física, le han abierto esta puerta. «Lo que 
se repite a sí mismo construye una identidad», sentencia.

El origen de Las cosas en la distancia hay que buscarlo, por una parte, en las 
versiones, corta y larga, de su propuesta Las cosas se mueven pero no dicen nada. 
Y también en los talleres realizados como artista asociada de Condeduque. 
Durante el proceso de su cuarteto —también femenino— Aquí siempre, impartió 
el material a cuarenta mujeres de entre 15 y 50 años, con las que ya ocupó, el 
año pasado, este mismo patio durante la presentación final de la experiencia 
pedagógica.

24–26 DE SEPTIEMBRE

PAÍS  España 
GÉNERO  Danza 
contemporánea

HORARIOS  18.00 h, 18:40 h 
y 19:20 h

DURACIÓN  20 minutos
PÚBLICO  General
ESPACIO  Patio Sur 

AFORO  Reducido 
(el público podrá estar 

sentado o de pie)

EQUIPO ARTÍSTICO

IDEA, COREOGRAFÍA Y 

DIRECCIÓN  Poliana Lima
MÚSICA  Vidal

FOTOGRAFÍA 

Álvaro Gómez Pidal
AUDIOVISUAL  Alexis Delgado 

y Álvaro Gómez Pidal
INTÉRPRETES 

Cláudia Bosch, Laura Cardona, 
Ada Continente, Cris Manso, 
Danielle Mesquita, Almudena 

Perez, Maddi Ruiz de Loizaga y 
Ainhoa Uzandizaga

EQUIPO TÉCNICO

PRENSA  Cultproject
PRODUCCIÓN  Isabella Lima

COPRODUCCIÓN 

Obra inspirada en Las cosas 
se mueven pero no dicen nada, 
coproducida por Teatros del 

Canal, Festival Dias da Dança y 
CDN/Pantin

POLIANA LIMA
«LAS COSAS EN LA 

DISTANCIA»
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TEMÁTICA  El cuerpo
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Se define a sí mismo como payaso conceptual y modelo, probablemente 
como parte de un juego clasificatorio irónico. Lo que es seguro es que es un 
artista con un lenguaje escénico muy personal que sigue evolucionando desde 
que comenzó su carrera a finales de los años 80 del siglo pasado, sin terminar 
de ajustarse a las categorías de bailarín, coreógrafo, actor o performer, pero 
sin dejar de integrarse en todas ellas. En los últimos tiempos, su práctica 
artística defiende radicalmente la imaginación, «no como fantasía —dice—, 
sino como producción de realidad y capacidad de pensamiento. Es en el teatro 
como espacio de libertad, de riesgo y provocación, como espacio generativo 
de diálogo, donde la imaginación puede desplegar todo su potencial 
transformador». 

En esta temporada nos trae a Condeduque Tálamo, la segunda parte 
de su trilogía titulada No hay presente, mejor mirar atrás, un trabajo donde, 
precisamente, la imaginación del espectador cobra un gran protagonismo. 
Tálamo se desgaja de la primera pieza de la trilogía, My only memory, una 
coreografía-partitura, textual verbal, que el espectador escuchaba en la 
oscuridad del teatro. Casi, porque en los últimos 7 minutos de la pieza, 
después de estar dedicado exclusivamente a la escucha, el espectador 
comienza a intuir visualmente algo muy sutil en la escena, una imagen apenas 
imperceptible. «En estos últimos 7 minutos, la voz se silenciaba para dar 
paso a la imagen propuesta como una mezcla singular: parte visión, parte 
proyección, parte imaginación», explica Juan. 

El final de aquella obra es el principio de esta otra. Tálamo lleva hasta sus 
últimas consecuencias esos últimos 7 minutos de My only memory. Se trata 
de buscar una vez más un estado físico activo del que mira, trabajando con 
y desde la oscuridad, con y desde la pérdida de referencias, en los límites no 
definidos entre lo legible y lo ilegible. Provocar esta necesidad de orientación, 
de comprensión, de reconocimiento y de resignificación de lo que se intuye 
sin llegar a saber exactamente lo que se ve, no puede ir más acorde con este 
tiempo de inflexión que vivimos tras el azote pandémico. «En ese estado 
el cerebro se activa de una manera inusual y la producción de significado 
y sentimiento se proyecta y crece exponencialmente. Después, la luz y la 
imaginación hacen aparecer la imagen». 

1—3 DE OCTUBRE /  20.00 H

PAÍS  España 
GÉNERO  Performance
DURACIÓN  55 minutos

PÚBLICO  General
ESPACIO  Teatro

EQUIPO ARTÍSTICO Y TÉCNICO

CONCEPTO Y DIRECCIÓN   

Juan Domínguez, creado 
en colaboración con Gilles 

Gentner
DISEÑO DE LUCES   

Gilles Gentner
DISEÑO DE SONIDO   

Adolfo García
ACOMPAÑAMIENTO 

ARTÍSTICO  Julia Rodríguez, 
Victoria Pérez Royo y María 

Jerez
PRODUCCIÓN 

EJECUTIVA  Manyone

EQUIPO TÉCNICO

ILUMINACIÓN  Gilles Gentner
SONIDO  Adolfo García

COPRODUCCIÓN

Kunstencentrum BUDA y 
Tanzfabrik Berlin en el marco 
de apap-Performing Europe, 

proyecto cofinanciado por 
el Programa Europa Creativa 
de la Unión Europea, Centro 
de Cultura Contemporánea 

Condeduque, Skogen 
Gothenburg y Graner 

Barcelona

CON EL APOYO DE 

Proyecto realizado con el 
apoyo del programa de ayudas 
a la creación y la movilidad del 

Ayuntamiento de Madrid

JUAN DOMÍNGUEZ
«TÁLAMO»

TEMÁTICA  El papel del espectador
PROGRAMACIÓN PARALELA  Encuentro con el público: 2 de octubre

APOYO A CREACIÓN 
CONDEDUQUE
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Pertenece por derecho Manuel Liñán a una estirpe de creadores flamencos 
conectados con su tiempo. Su investigación en un flamenco altamente 
contaminado coincide con la de una generación de amigos que, cada uno dentro 
de sus propias coordenadas, han viajado juntos y por separado, pero nadando 
siempre hacia un mismo puerto, mucho más lejos del de las tradiciones y el 
purismo, y mucho más cerca del de la sensibilidad ecléctica, desprejuiciada y abierta 
del urbanita del siglo XXI. Innovar implica romper y recomponer. Lo aprendieron 
juntos él, Olga Pericet, Daniel Doña o Marco Flores, compañeros de aventura.

Mientras que para los grandes precursores del nuevo flamenco la ruptura a 
veces roza el divorcio por incompatibilidad de caracteres, para Manuel Liñán, de 
manera progresiva, se ha ido convirtiendo más bien en la necesidad de cuestionar 
desde dentro lo que para los más tradicionales es incuestionable.

Como en el ballet clásico, el flamenco tiene perfectamente diferenciados 
y discriminados los roles de género. Está lo que es y pertenece a la bailaora y 
está lo que es y pertenece al bailaor. Punto. Liñan rompe esa norma, desde el 
pensamiento crítico y la reflexión.

Comenzó tímidamente explorando las posibilidades de la bata de cola 
bailando para Rafaela Carrasco, aprendió por su cuenta lo que pertenece a la 
bailaora, hasta que finalmente estrenó Viva, ganador del premio de la crítica  
en Jerez, con seis hombres asumiendo lo de ellas. Hay fidelidad y rigor técnico en 
su propuesta. No reniega de su valor. Lo que revienta no es el qué sino el cómo 
y el quién. Lo que bombardea son construcciones culturales que están más 
vinculadas a la moral y a la costumbre que al arte de bailar.

Cruzó de esa manera una gruesa línea roja, pero el descomunal éxito nacional 
e internacional de Viva, le venía a decir que mal encaminado no estaba. Una vez al 
otro lado de la gran línea roja, donde parece sentirse tan bien, ya todo es posible.  
La otra escena, su nueva creación, promete desbordamiento, insubordinación 
y revuelo, empezando por el uso de una guitarra eléctrica en vez de la histórica 
española, trayendo al tablao cuero y plástico, libertad, estridencia y transgresión. 
Romper el tabú del peligro de sobrepasar los límites y desarrollando una 
performance itinerante, haciendo un recorrido por los submundos, en los que se 
cuestiona el artista y reflexionar sobre cómo somos herederos involuntarios de 
herencias traumáticas que nos condicionan, aparecen como los ejes rupturistas 
sobre los que ahora se erige La otra escena.

15–18 DE OCTUBRE /  JUEVES, VIERNES Y SÁBADO  
A LAS 20.00 H. DOMINGO A LAS 19.00 H

PAÍS  España 
GÉNERO  Flamenco/

Performance
PÚBLICO  General

ESPACIO  Teatro y otro espacios

EQUIPO ARTÍSTICO

DIRECCIÓN  Manuel Liñán
 ASESOR DE ESCENA 

(ACOMPAÑAMIENTO Y AMOR 

EN EL CAMINO)  Alberto Velasco

 COREOGRAFÍA Y BAILE

Manuel Liñán
 MÚSICA  Victor Guadiana  

y David Carpio 
BAILARINAS/ACTRICES

Ana Romero, Tacha González y 
Mariana Collado

CANTE  David Carpio
VIOLÍN Y GUITARRA ELÉCTRICA

Víctor Guadiana
BATERÍA  Jorge Santana

 

EQUIPO TÉCNICO

DISEÑO DE ILUMINACIÓN

Alvaro Estrada A.a.i
DISEÑO DE VESTUARIO

Sara Sanchez De La Morena
DISEÑO DE SONIDO

Victor Tome
FOTOGRAFÍA

MarcosGpunto 

COPRODUCCIÓN

Comunidad de Madrid

MANUEL LIÑÁN
«LA OTRA ESCENA»

TEMÁTICA  Género
PROGRAMACIÓN PARALELA  Encuentro con el público: 16 de octubre / 
Ciclo de cine Sexo y género

APOYO A CREACIÓN 
CONDEDUQUE
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Cuerpo Romo hace alusión al desgaste del cuerpo en contacto con el suelo. 
La danza en la urbe genera un particular tipo de bailarín que se hace a la 
dureza del asfalto y se redondea como una piedra. La maleabilidad es una 
particularidad de la danza contemporánea, necesaria para intervenir espacios 
e interpelar a los públicos. 

La 5ª edición del Festival Cuerpo Romo contará con actuaciones al aire 
libre de coreógrafos/as y bailarines/as con trayectorias y propuestas muy 
diversas, procedentes de la escena nacional e internacional.

Al igual que en ediciones pasadas, el festival completa su programación 
con talleres, encuentros, muestras de cine-danza y una Jam sesión con música 
en directo.

PAÍS  España 
GÉNERO  Danza 
contemporánea

PÚBLICO  General
ESPACIO  Patio sur
ACCESO  Gratuito

MÁS INFORMACIÓN

condeduquemadrid.es 

TALLER

Mayma con Mario Bermúdez  

ESPACIO 

Sala Polivalente 
FECHA  24 de octubre 

HORARIO  16.00 a 17.00 h

ENCUENTRO 

Certamen Coreográfico de 
Madrid con Laura Kumin / 
Fiver con Samuel Retortillo 

ESPACIO  Sala Polivalente 
FECHAS  25 de octubre

HORARIO  16.00 a 17.00 h

23, 24 Y 25 DE OCTUBRE /  20.00 H

5ª EDICIÓN FESTIVAL
CUERPO ROMO

PROGRAMACIÓN

«CUALQUIER MAÑANA»
LAURA ARIS Y ÁLVARO ESTEBAN

«MIÑAXOIA»
CLARA FERRAO
COREOGRAFÍA: MAXIMILIANO SANDFORD

«PICNIC ON THE MOON»
JULIA GODINO Y ALEXA MOYA

«GARIP»
MARCAT DANCE, MARIO BERMÚDEZ

«MAMBUSHA»
PABLO GIROLAMI 

«VENUE»
MANUEL RODRÍGUEZ

«JAM SESIÓN»
ED IS DEAD



ARTES ESCÉNICAS24–25

La chica que soñaba es un espectáculo de teatro foro. Es decir, participativo, 
y arriesgado. Es un espectáculo que creamos entre todos, en el que el público 
se convierte en espect-actor, donde entra y juega con nosotros, soñando una 
realidad que nos guste más que la que vivimos. 

Nuestra chica sueña con robots y con ecuaciones de Maxwell. Pero podría 
haber soñado con dirigir una empresa. O con conducir coches de carreras. O 
con ser disc jockey en grandes festivales. ¿Cómo elegimos nuestra profesión? 
¿Cuánto influye el género en esta elección? ¿Y la maternidad una vez que 
estamos trabajando? Nuestra chica pierde la capacidad de soñar, y ahí nos 
preguntamos, público y elenco qué podemos hacer los demás por ella.

Desde la Universidad Carlos III de Madrid contactan al Cross Border para 
impulsar la creación de un teatro foro que hable de la problemática de las 
mujeres en carreras tecnológicas. 

Durante el otoño de 2018, Lucía Miranda entrevista a profesoras e 
ingenieras de la Carlos III creando una primera versión, que se ampliará 
en el otoño de 2019, entrevistando a otras mujeres que ejercen carreras 
históricamente masculinizadas en Madrid y Ponferrada (CEO, conductora de 
rally, soldadora, disc-jockey, policía). 

La chica que soñaba es una ficción construida en base a dichas entrevistas.

29 DE OCTUBRE—1 DE NOVIEMBRE /  JUEVES, VIERNES Y SÁBADO  
A LAS 20.00 H. DOMINGO A LAS 19.00 H

CROSS BORDER
«LA CHICA QUE SOÑABA»

PAÍS  España 
IDIOMA  Castellano

GÉNERO  Teatro foro
DURACIÓN  90 minutos

PÚBLICO  General / Juvenil
ESPACIO  Teatro

EQUIPO ARTÍSTICO

DIRECCIÓN, DR AMATURGIA 

Y JOCKER 

Lucía Miranda
INTÉRPRETES  Anahí Beholi, 
Belén de Santiago, Ángel 

Perabá. El espectáculo cuenta 
con la colaboración de seis 

adolescentes de Primera Toma, 
Generación Global y Mundo 

Quinta
ESCENOGRAFÍA Y DISEÑO 

GRÁFICO  Javier Burgos
VESTUARIO  Paz Yáñez

ESPACIO SONORO  Nacho Bilbao
AYUDANTE DE DIRECCIÓN 

José Ortuño

CON LA COLABORACION DE 

Comunidad de Madrid, 
Junta de Castilla y León, 

Teatro Bergidum de 
Ponferrada, Centro de Cultura 

Contemporánea Condeduque y 
Universidad Carlos III 

de Madrid
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TEMÁTICA  Género
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7 DE NOVIEMBRE /  20.00 H

Todo está explicado, hay un marco en el que nos movemos que crea una 
ilusión que llamamos realidad, esta ilusión nos brinda un espacio seguro, 
aunque es una mentira.

La fragilidad de la realidad queda en evidencia cuando un fenómeno 
hace su aparición, un misterio inexplicable pero comprensible, una paradoja 
de la naturaleza que nos devuelve al estado previo a lo real, al de la simple 
existencia.

Este fenómeno es el arte, el arte actúa con una simpleza mística…  
el arte es el roce del alma con el mundo exterior, con la realidad.

En el canon clásico se define la Lírica como las obras que se caracterizan 
por expresar sentimientos y emociones profundas o sensaciones subjetivas 
respecto a una persona u objeto de inspiración. La expresión habitual del 
género lírico es el poema.

Por otra parte, los nuevos sistemas de creación artística tienen como 
cimiente la idea de hibridación, que no es más que la mezcla, yuxtaposición y 
fragmentación de distintas disciplinas.

Partiendo de estos conceptos podemos describir nuestra obra, LÍRICA+, 
como un poema escénico que híbrida disciplinas como el canto lírico, la 
música electrónica, las videocreaciones y el performance para versar sobre 
nuestra existencia, la vuestra, la nuestra.

Teatro Xtremo es un colectivo con base en Madrid. Entre sus creaciones 
escénicas se encuentran: Indagación filosófica sobre el origen de nuestras ideas 
acerca de lo sublime y de lo bello, Arte nuevo de hacer comedias en este tiempo, 
Oblivion o cisnes que se reflejan como elefantes, La imposibilidad física de la 
muerte en la mente de alguien vivo, Liberación mediante la comprensión del estado 
intermedio, San Lorenzo Mártir y Opus. Sus obras se han presentado en España, 
México, Uruguay, Argentina, Chile y Venezuela. Realizan también una 
labor docente en colaboración con diversas universidades e instituciones 
(Universidad Autónoma de Madrid, Universidad Internacional de Andalucía, 
Universidad de Jaén, el CAT, el CELCIT, el Instituto Andaluz de la Mujer, etc.).

Han recibido los premios: CENIT del TNT-Atalaya, José Luis Alonso de la 
ADE y Jóvenes Jaén del Instituto Andaluz de la Juventud, entre otros.

Sobre sus procesos creativos explican: «Recibimos un impulso, lo 
diseccionamos, lo filtramos y lo compartimos amplificándolo».

TEATRO XTREMO 
«LÍRICA+»

PAÍS  España 
GÉNERO  Poema escénico

DURACIÓN  90 minutos
PÚBLICO  General

ESPACIO  Teatro

EQUIPO ARTÍSTICO

DRAMATURGIA Y DIRECCIÓN

Ricardo Campelo Parabavides
INTÉRPRETES  Ruth González, 

Luisa Torregrosa, Ricardo 
Campelo y Santiago del Hoyo

 

EQUIPO TÉCNICO

ILUMINACIÓN Y SONIDO   

Luiggi Falcone
PRODUCCIÓN  Ruth González
FOTOGRAFÍAS  Rina Campelo

CON EL APOYO DE 

Proyecto realizado con el 
apoyo del programa de ayudas 
a la creación y la movilidad del 

Ayuntamiento de Madrid
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Vendrán muchas obras de teatro, danza, cine, literatura y plástica sobre la 
pandemia del coronavirus, el confinamiento y todo este incordio de la nueva 
normalidad. Sonoma, la última creación de Marcos Morau, Premio Nacional de 
Danza, para La Veronal, se gestó previa a la crisis. No nació con esa intención 
pero su proceso fue interrumpido, herido y alterado por la crisis, que al final 
terminó colándose en la propuesta al igual que el virus se metió y alteró nuestras 
vidas. Y es que la fuente de Sonoma es el surrealismo… ¿puede haber en nuestra 
historia reciente algo más surrealista que la pandemia? Específicamente, para 
Morau, reside en la idea de cómo puede cambiar nuestro mundo en apenas dos 
segundos, cómo puede quedar trastocada toda nuestra realidad.

Hace cuatro años, el coreógrafo recibió el encargo de una pieza corta, de 30 
minutos, para el Ballet de Lorraine, de Francia. Puso el foco en Luis Buñuel y 
los contrastes entre Calanda, y el París de los surrealistas que con tanta fuerza 
incidió en su obra. Una vez más, como ocurriría casi simultáneamente con 
Oskara, el creador valenciano sintió necesidad de hurgar en el imaginario de 
la tradición folclórica, en los usos y costumbres populares, para encajarlos 
cómodamente en su contemporáneo universo sensorial. Así, la ruidosa, sacra y 
ancestral festividad popular de los tambores de la Calanda rural se señala como 
inspiración surrealista de Buñuel en la cosmopolita París, y al tiempo ambas, 
como eje estético inequívoco de La Veronal. Visualmente sorprendente,  
Le Surréalisme au service de la révolution, fue un éxito en la compañía francesa.

Fascinado por esta investigación y con la sensación de que le quedaba mucho 
por ahondar y decir, trasladó a su estudio las nociones exploradas en aquella 
pieza, las analizó y las terminó reconvirtiendo en Sonoma, que tuvo su estreno en 
el Festival Grec, de Barcelona este verano.

Sonoma se afinca en el surrealismo, que le propicia ese ambiente en el que 
realidad y ficción aparecen fusionadas, pero al mismo tiempo quiere hablar de 
la velocidad de nuestro tiempo, de cómo la Historia se genera ahora a razón de 
largos capítulos por día, de la imposibilidad de asimilarlo todo, de la sensación 
de caída libre que esto produce y de la manera en que nuestros cuerpos 
reaccionan ante ello. La Veronal establece el paralelismo entre Sonoma y una 
montaña rusa. De repente todo se precipita, caemos a gran velocidad y la única 
posibilidad del cuerpo ante esa situación de vértigo y emergencia es gritar. El 
alarido como vía de escape.

12–14 DE NOVIEMBRE /  20.00 H

PAÍS  España 
IDIOMA   Castellano y francés 

GÉNERO  Danza contemporánea
DURACIÓN  60 minutos

PÚBLICO  General
ESPACIO  Teatro

FUNCIÓN EN STREAMING

13 de noviembre

EQUIPO ARTÍSTICO

IDEA Y DIRECCIÓN ARTÍSTICA

Marcos Morau 
COREOGRAFÍA  Marcos Morau en 
colaboración con las intérpretes

INTÉRPRETES  Lorena Nogal, 
Marina Rodríguez, Sau-Ching 

Wong, Ariadna Montfort, Núria 
Navarra, Àngela Boix, Laia 

Duran, Anna Hierro, Alba Barral
TEXTO  El Conde de Torrefiel,  

La Tristura y Carmina S. Belda
REPETIDORAS  Estela Merlos y 

Alba Barral

ASESORAMIENTO 

DRAMATÚRGICO  Roberto Fratini
ASISTENTE VOCAL  Mònica 

Almirall

EQUIPO TÉCNICO

DIRECCIÓN TÉCNICA Y DISEÑO 

DE ILUMINACIÓN  Bernat Jansà
REGIDOR DE ESCENA, MAQUINARIA 

Y EFECTOS ESPECIALES 

David Pascual
DISEÑO DE SONIDO 

Juan Cristóbal Saavedra
ESCENOGRAFÍA  Bernat Jansà 

y David Pascual
DISEÑO DE VESTUARIO 

Silvia Delagneau
PRODUCCIÓN Y LOGÍSTICA 

Cristina Goñi Adot
DIRECCIÓN DE PRODUCCIÓN 

Juan Manuel Gil Galindo

COPRODUCCIÓN

Les Théâtres de la Ville de 
Luxembourg, Tanz im August/ 

HAU Hebbel am Ufer, Grec 2020 
Festival de Barcelona – Institut 

de Cultura Ajuntament de 
Barcelona, Oriente Occidente 

Dance Festival, Theater 
Freiburg, Centro de Cultura 

Contemporánea Condeduque, 
Sadler’s Wells, Mercat de les Flors, 

Temporada Alta, Hessisches 
Staatsballett en el marco de 
Tanzplattform Rhein-Main

CON LA COLABORACIÓN DE

Graner – Fàbriques de Creació 
y Teatre L’Artesà

CON EL APOYO DE

INAEM – Ministerio de Cultura 
y Deporte de España e ICEC – 
Departament de Cultura de la 

Generalitat de Catalunya

LA VERONAL
«SONOMA»

APOYO A CREACIÓN 
CONDEDUQUE

©
 M

ar
in

a 
Ro

dr
íg

ue
z

TEMÁTICA  El cuerpo
PROGRAMACIÓN PARALELA  Encuentro con el público: 16 de noviembre
FUNCIÓN ACCESIBLE  14 de noviembre     
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La verdad es una montaña, cuya escalada es compleja. The Mountain es la 
verdad. La verdad está en el centro, como gran tema, de la nueva creación de la 
Agrupación Señor Serrano. Porque existe la verdad, existe la mentira. Y viceversa. 
Nada de lo que emprende esta compañía catalana es sencillo. Dado que la 
vida no es una y lineal, su reflejo en el escenario tampoco. Multidispositivo, 
multipantalla, multidisciplinar. Un espectáculo de Sr. Serrano es, en todo caso, 
un río que discurre alimentado por múltiples afluentes. Es el río de la verdad y la 
mentira emulando al paradisíaco árbol del bien y del mal. Si nos bañamos en ese 
río, estamos perdidos, pero ¿qué otra cosa podemos hacer? 

Si hay un tema en la agenda mundial ahora ese es el de la verdad. La realidad 
y la ficción. Lo real y lo falso. El hecho y el invento. «La mentira, la verdad —
dicen los «serranos»—, son solo ejercicios de narración de historias y, como 
cualquier narrador sabe, las historias son principalmente forma y solo un poco 
de contenido. Por lo tanto, frente a los mismos hechos, pueden surgir muchas 
historias diferentes, muchas verdades. ¿Son todas verdad? ¿Son todas mentira? 
¿Cómo detectamos la mentira? ¿Cómo detectamos la verdad?» 

Los afluentes dramatúrgicos de este río que nace y muere en The Mountain son 
Orson Welles y el pulso que echó a los oyentes de la CBS y a su credulidad en 1938 
cuando retransmitió La guerra de los mundos de H.G. Wells en directo. Luego Putin 
transmutado en un Sócrates de nuestro tiempo, maestro de ceremonias que usa 
la mayéutica, aporta la clave de la pieza, lo que significa subir a una montaña y 
desde ahí ver la realidad tal cual. Y para montaña, el Everest, claro, y el primer 
intento de conquistarlo, en 1924: ¿llegó George Mallory realmente a tocar pico? Se 
lo llevó un tormenta a 200 metros de la cima. Nunca lo sabremos. O podríamos 
decir que sí llegó e inventarnos una historia y venderla como real y generar una 
noticia falsa. Las fake news, claro, también están aquí, y su mecanismo. 

Escenario fragmentado, como la propia narración, espacios diversos, 
ordenadores, cables, pantallas, cámaras, proyectores, maquetas, performers… 
marca de la casa Serrano. Construir en escena los relatos, hacer malabares con 
lo real y lo ficticio y generar un caudal de pensamiento y acción absolutamente 
contemporáneo, hecho de diversos puntos de origen y fuga. Habréis visto cosas 
que no creeríais. 

30–31

19–21 DE NOVIEMBRE /  20.00 H

AGRUPACIÓN SEÑOR SERRANO 
«THE MOUNTAIN»

PAÍS  España 
IDIOMA  Inglés

SUBTÍTULOS  Castellano  
GÉNERO  Teatro  
contemporáneo

DURACIÓN  70 minutos
PÚBLICO  General

ESPACIO  Teatro
FUNCIÓN EN STREAMING

21 de noviembre 

EQUIPO ARTÍSTICO

CREACIÓN  Àlex Serrano, Pau 
Palacios, Ferran Dordal

INTÉRPRETES  Anna Pérez Moya, 
Àlex Serrano, Pau Palacios, 

David Muñiz
MÚSICA  Nico Roig

VIDEOPROGRAMACIÓN

David Muñiz
VIDEOCREACIÓN

Jordi Soler Quintana
ESPACIO ESCÉNICO Y 

MAQUETAS  Àlex Serrano y Lola 
Belles

VESTUARIO  Lola Belles
DISEÑO DE LUCES  Cube.bz

MÁSCARA DIGITAL  Román Torre
MANAGEMENT  Art Republic

EQUIPO TÉCNICO

David Muñiz, Àlex Serrano, Pau 
Palacios y Anna Pérez Moya

COPRODUCCIÓN

GREC Festival de Barcelona, 
Teatre Lliure (Barcelona), CSS 
Teatro Stabile di Innovazione 

del Friuli–Venezia Giulia 
(Udine), Teatro Stabile del 
Veneto–Teatro Nazionale, 

Veneto Zona K (Milán), Monty 
Kultuurfaktorij (Amberes), 

Grand Theatre (Groningen) y 
Feikes Huis (Amsterdam) 

CON EL APOYO DE 

Arts Council England
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TEMÁTICA  Realidad versus ficción
PROGRAMACIÓN PARALELA  Encuentro con el público: 13 de noviembre / 
Ciclo de cine Hambre de realidad
FUNCIÓN ACCESIBLE  21 de noviembre     

APOYO A CREACIÓN 
CONDEDUQUE
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La banda de artistas mexicanos —así les gusta calificarse— Lagartijas tiradas 
al sol vuelve a Madrid con otra pieza que forma parte de su macro proyecto 
La democracia en México 1965-2015, una gran obra dividida en 32 partes, una 
por cada estado de la República Mexicana, de la que llevan, con esta, siete 
presentadas. Cada una de esas piezas que conforman el puzzle encuentra 
acomodo en una forma distinta: hay puestas en escena, hay conferencias 
performáticas, hay películas y hay libros. En Madrid ya pudimos disfrutar de 
Tijuana y de Santiago Amoukalli no hace mucho. Ahora le llega el turno a la  
isla Tiburón. 

Tiburón es una propuesta escénica que pretende reconstruir la vida de 
José María de Barahona —evangelizador que llegó a isla Tiburón desde 
Sevilla en el siglo XVI— y el intento del actor Lázaro Gabino Rodríguez por 
representar este personaje. Se conocen muy pocos datos que permitan 
recrear la vida de Barahona, de ahí la dificultad posiblemente (si lo que se 
busca es una recreación fiel). Faltan documentos y, los pocos que hay, no 
están completos, no están fechados o quizás son apócrifos. Pero hay una 
fuente, el libro Triunfos de nuestra santa fe sobre estas tribus, las más bárbaras 
del norte, un libro donde su autor, Andrés Pérez de Ribas, publicó las cartas 
que escribió Barahona en la Isla Tiburón. Por cierto, Tiburón es la isla más 
grande de México y está en el mar de Cortés, en el estado de Sonora. Allí 
viven, en un aislamiento autoimpuesto, desde hace 600 años los indios 
Tocariku. Con ellos vivió José María de Barahona durante unos 10 años. 

En agosto de 2019, Gabino Rodríguez viajó a la isla Tiburón en su trabajo 
de preparación para interpretar a Barahona. Lo que encontrara, lo veremos 
en escena en esta pieza que, como las otras del proyecto, busca pensar la 
democracia y las ideas que sustentan el ideal democrático, y sobre todo 
las experiencias que produce la puesta en práctica de este ideal. Porque 
la experiencia de la democracia no es una, son múltiples. «Más que una 
explicación de la democracia —argumenta la compañía— es una implicación 
con la democracia». No buscan entretenernos, buscan removernos como 
ciudadanos que nos regimos con el menos malo de los sistemas políticos. 

25 Y 26 DE NOVIEMBRE /  20.00 H

PAÍS  México 
IDIOMA  Castellano

GÉNERO  Teatro  
contemporáneo

DURACIÓN  80 minutos
PÚBLICO  General

ESPACIO  Teatro
FUNCIÓN EN STREAMING

25 de noviembre

EQUIPO ARTÍSTICO

Un espectáculo de Lagartijas 
tiradas al sol

BASADO EN LOS TEXTOS E IDEAS DE 	

Juan José Saer, Elisa Ramirez 
Castañeda, Cesar Aira, Rosana 

Guber, Fernando Benitez, 
Olivier Debroise y Nigel Barley

INTÉRPRETE  Lázaro Gabino 
Rodríguez

ESPACIO Y LUZ  Sergio López 
Vigueras

DRAMATURGISTA  Luisa Pardo
PINTURAS  Pedro Pizarro

DISEÑO Y SONIDO  Juan Leduc
AUDIOVISUAL  Chantal Peñalosa
PRODUCCIÓN  Mariana Villegas

COPRODUCCIÓN 

Zurcher Theaterspektakell, 
Teatro UNAM y Lagartijas 

tiradas al sol

CON LA COLABORACION  

Y PARTICIPACION DE 

38º Festival de Otoño de la 
Comunidad de Madrid

LAGARTIJAS 
TIRADAS AL SOL 

«TIBURÓN»

TEMÁTICA  Realidad versus ficción
PROGRAMACIÓN PARALELA  Ciclo de cine Hambre de realidad



ARTES ESCÉNICAS34–35

El Certamen Coreográfico de Madrid, proyecto desarrollado por Paso a 2 
(Premio Max 2011), celebra este año su 34ª Edición en el Teatro del Centro de 
Cultura Contemporánea Condeduque.

Durante el Certamen se presentarán 12 nuevas creaciones de danza 
contemporánea, teatro físico y artes del movimiento, 5 solos de Me, Myself & I,  
solos en estado de germen además de obras de 8 compañías invitadas, entre 
ellas Inka Romaní, solo premiado en 2019.

En esta nueva edición se incluye, además de las funciones habituales del 
Certamen, una muestra especial y una programación paralela desde el mes de 
noviembre en distintos espacios de la ciudad: el proyecto para solos en estado 
de germen Me, Myself & I, un taller coreográfico, el taller de periodismo y danza 
Palabras en movimiento y el taller de comunicación ¿Cómo se mueve la Danza?

Este año, el papel de Paso a 2 y del Certamen como soporte para el sector 
de las artes escénicas cobra un significado especial en esta situación de crisis 
que estamos viviendo y que tanto está afectando al mundo de la escena. El 
34º Certamen Coreográfico de Madrid contempla una serie de actividades y 
contenidos destinados a la reflexión, análisis y acción para afrontar este nuevo 
escenario desde un punto de vista profesional y teniendo en cuenta las distintas 
áreas implicadas: creación, gestión cultural, comunicación, dirección de 
proyectos, etc.

Paso a 2 es un catalizador creativo que busca, reconoce y ayuda a desarrollar 
el potencial de talentos emergentes de la danza contemporánea. Promueve 
proyectos, genera redes, activa el diálogo y las conexiones entre agentes 
creadores de la danza y las artes escénicas, programadores, formadores 
y públicos. Difunden los procesos creativos como instrumentos de 
transformación social y personal y crean redes de colaboradores en España, 
Europa, Asia, Estados Unidos y Latinoamérica.

9—13 DE DICIEMBRE 

PAÍS  España 
GÉNERO  Danza 
contemporánea

PÚBLICO  General
ESPACIO  Varios espacios

EQUIPO ARTÍSTICO

DIRECCIÓN 

Laura Kumin
DIRECCIÓN TÉCNICA 

Pablo Seoane
PRODUCCIÓN 

Carmen Fernández
ADMINISTRACIÓN  Marine Kinoo

COMUNICACIÓN Y PRENSA 

Marta Baeza (La Locomotora) 
SOPORTE  Jimena Vera

REGIDORA  Mar Eguiluz

ORGANIZA

Paso a 2 Plataforma 
Coreográfica Asoc. Cultural

MÁS INFORMACIÓN

condeduquemadrid.es 

34º CERTAMEN 
COREOGRÁFICO 

DE MADRID



ARTES ESCÉNICAS36–37

Jaime Vallaure es el cincuenta por ciento del dúo performático Los Torreznos. 
Esta pieza tiene mucho que ver con el número 50. El escritor César Aira dijo 
que al cumplir 50 «no veía el cumpleaños sino como un punto de partida». 
Vallaure nos invita a la anticelebración de la mitad de la vida, de su vida. 
Compartirla con el público, que es el único que se alegra, se ríe y sufre con el 
autor, reconociéndose en él y odiándolo en ocasiones. «Un discurso sobre la 
mitad que éramos de jóvenes y el doble que somos de mayores», dice Vallaure. 
Lo que fuimos y lo que seremos. 

Tan importante como intrascendente, un cumpleaños y su celebración 
son momentos ambivalentes en la vida del ciudadano contemporáneo. Hay 
quien necesita fiestas multitudinarias y dionisíacas, ser colmado de regalos 
y brindar por la vuelta al sol que ha acabado y la que empieza su cuerpo. Hay 
quien se deprime y ese día se esconde, huyendo de las felicitaciones de rigor. 
Se han tipificado las crisis de los 30, de los 40 y de los 50. Las siguientes ya 
parece que no sean tan críticas. Será que pasados los cincuenta, esa especie 
de ecuador de la existencia, ya las cosas se empañan de relatividad. Sea como 
sea, los cumpleaños son rituales instituidos, un «plegado donde se juntan 
los opuestos, como las dos partes de una hoja que se tocan», en palabras del 
propio Vallaure. Ahí se dan cita «lo individual y lo colectivo, lo absolutamente 
personal y lo rabiosamente social, la intrascendencia de un presente que no 
queremos ver esfumarse con la trascendencia de un futuro siempre incierto». 

Así pues, Jaime Vallaure nos invita a celebrar con él su cumpleaños, vivirlo, 
contarlo y compartirlo. Será a través de una pieza escénico-performativa que 
se mueve en el terreno de lo experimental sonoro y presencial. Una pieza que 
toma lo autobiográfico como punto de partida para transformarlo y hacerlo 
completamente irreconocible. Encarnar el tiempo, convertir lo biográfico en 
universal. El epicentro de la pieza lo constituye la construcción de una banda 
sonora original en directo, de manera que sea el sonido el que crea la acción y el 
contenido, y no al revés, como suele ser la norma. 

Lo sostenido. La Mitad 5.4 es la quinta entrega de una serie que se ha ido 
desarrollando en salas como el Teatro del Barrio, Pradillo o DT Espacio 
Escénico, que comienza en 2015 con La mitad (una celebración) y continúa con 
Lo Ajustado. La Mitad 5.1-5.2 2016 & 2017 y Lo Sobrante. La Mitad 5.3, en 2019.

17–19 DE DICIEMBRE /  20.00 H

PAÍS  España 
GÉNERO  Performance

DURACIÓN  80 minutos
PÚBLICO  General

ESPACIO  Teatro

EQUIPO ARTÍSTICO

Jaime Vallaure, Juan Vallaure 
y Jorge Vallaure

JAIME VALLAURE
«LO SOSTENIDO. 

LA MITAD 5.4»

TEMÁTICAS  Memoria
PROGRAMACIÓN PARALELA  Encuentro con el público: 18 de diciembre



ARTES ESCÉNICAS38–39

Lù es una creación relevante y especialmente emotiva para la compañía 
valenciana Maduixa Teatre. No solamente porque supone la celebración 
de los quince años de presencia escénica de la agrupación dirigida por 
Joan Santacreu en el pueblo de Sueca, a escasos 30 kilómetros de la capital 
valenciana, sino también porque a propósito del aniversario han querido 
revisar las constantes y hallazgos que a lo largo de tres lustros han terminado 
por configurar el lenguaje ya perfectamente reconocible de este colectivo, 
que trabaja desde una fusión única de danza contemporánea, artes visuales y 
nuevas tecnologías dirigidas a un público infantil.

Pero Lù, que en chino tradicional significa «camino», no es un collage ni 
un recuento nostálgico. Es una historia autónoma sobre el poder sanador de 
la imaginación ante situaciones adversas y una reivindicación del derecho 
a jugar que debería tener y ejercitar cada niño en este mundo. En el centro 
de su universo lúdico, en el que ocupa papel relevante el trabajo plástico de 
la artista japonesa Yayoi Kusama, hay dos niñas que deben trabajar largas 
jornadas en condiciones que incluso un adulto no podría soportar. Pero ellas 
hacen del juego un acto de resistencia, un pasadizo que permanece siempre 
abierto a su imaginación desbordada.

Tampoco es una obra política ni de denuncia social. Lejos está de 
cualquier intento. Se trata de un matiz, un trozo de realidad insertado 
con verdadera sutileza en un universo más conectado con la fuerza de la 
imaginación que con las injusticias de este mundo real. Es un mecanismo 
recurrente en Maduixa. Hace un par de años, su delirante obra Mulier, 
que mantenía en equilibrio a un grupo de bailarinas sobre zancos, ofrecía 
una postura frente a la lucha feminista, bastante clara para todo aquel que 
la quisiera leer, pero que nunca se apropiaba del discurso, en el que una 
vez más, lo lúdico y lo sensorial reclamaban el protagonismo y recibían la 
atención, entre entregada y embelesada, de los más pequeños.

Maduixa Teatre, desde su danza visualmente deslumbrante, ha fascinado 
y conmovido a niños y adultos en más de 25 países del mundo. A lo largo de 
su trayectoria ha recibido tres Premios Max de las artes escénicas de España, 
y cuatro premios FETEN, la Feria Europea de Teatro para la Infancia.

PAÍS  España 
GÉNERO  Danza infantil
DURACIÓN  40 minutos

PÚBLICO  Infantil / Juvenil
ESPACIO  Teatro

EQUIPO ARTÍSTICO

IDEA Y DIRECCIÓN 

Joan Santacreu
DRAMATURGIA Y 

AYUDANTE DE DIRECCIÓN 

Paula Llorens
INTÉRPRETES  Laia Sorribes y 

Paula Quiles 

DIRECCIÓN COREOGRÁFICA 

Baldo Ruiz
ASESORAMIENTO DE MOVIMIENTO 

Y CUERPO  Cristina Fernández
COMPOSICIÓN MUSICAL 

Damián Sánchez
TRABAJO DE INVESTIGACIÓN

Pau Bachero 
TRABAJO DE INVESTIGACIÓN 

AUDIOVISUALES  Virtual Art y 
Bea Herráiz

VESTUARIO  Joan Miquel Reig
REALIZACIÓN DE 

VESTUARIO  Blancatela

EQUIPO TÉCNICO

DISEÑO DE LUCES  Ximo Olcina
TÉCNICO DE LUCES 

Sergi Sanjuan
ESPACIO SONORO  Andrés Roses

AYUDANTE DE PRODUCCIÓN 

Elena Villagrasa
DISTRIBUCIÓN Y PRODUCCIÓN 

Loles Peris

CON LA COLABORACIÓN DE

Institut Valencià de Cultura, 
Festival Grec Barcelona, 
Ayuntamiento de Sueca

2 Y 3 DE ENERO /  17.00 H Y 19.00 H

MADUIXA 
«LÙ»
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ARTES ESCÉNICAS40–41

La superposición de dos espacios es el eje de esta pieza, primera pensada 
y realizada en régimen de co-autoría entre Edurne Rubio y María Jerez, dos 
artistas que ya habían colaborado en alguna ocasión anterior, pero nunca 
hasta el extremo de concebir juntas. Esta superposición pone a trabajar el 
espacio del teatro, espacio cerrado construido por y para el ser humano, y un 
valle, un espacio transformado y moldeado por las condiciones geológicas y 
atmosféricas y completamente abierto, un espacio exterior. La arquitectura 
humana frente al sublime kantiano de una Naturaleza siempre amenazante. 
O siempre cambiante, sin más. «Nos interesa —dicen las creadoras— 
entrelazar el uno al otro, permitir puntos de encuentro entre los dos mundos 
y así construir un tercer lugar transitorio, anacrónico por ser al mismo 
tiempo ancestral y futurista, una pieza de ciencia (ficción) especulativa». 

Edurne Rubio y María Jerez intervienen, así, el espacio teatral como 
ecosistema para, aprovechando su propia topografía, tecnología y 
materialidad acercarse a la extrañeza de la naturaleza, a sus dramaturgias y a 
sus fenómenos.Edurne ya nos transportó al interior de Ojo Guareña, la cueva 
que su padre exploró en tiempos de dictadura franquista, en la pieza Light 
years away. El teatro era la cueva, dos abismos de oscuridad y libertad. María 
Jerez ya nos introdujo en un cosmos artificial en constante movimiento 
en su pieza Yabba, que proponía una mirada atenta a la busca de una 
transformación constante pese a la incapacidad de nombrar lo que se estaba 
mirando. Estas dos piezas son los antecedentes inmediatos de A nublo, que 
toma su nombre de la tradición popular asentada hasta mediados del siglo 
XX,en la que los lugareños de las zonas rurales de España se enfrentaban 
a las tormentas, hablando directamente al cielo nublado para mantener la 
tormenta lejos de los pueblos, tratando de ahuyentar los rayos y pedirle al 
granizo que se convirtiera en agua.

Edurne y María llegarán al teatro de Condeduque y lo transformarán. 
«Generaremos un paisaje de manera tridimensional y envolvente. Situaremos 
al espectador en el ojo del huracán, en el centro del teatro, en la caja 
escénica: el valle. Comenzarán a observar el hermoso paisaje desde un punto 
de vista cómodo y seguro, pero, poco a poco, el clima cambiará». 

21–24 DE ENERO /  JUEVES, VIERNES Y SÁBADO  
A LAS 20.00 H. DOMINGO A LAS 19.00 H

PAÍSES  España/Bélgica 
GÉNERO  Performance

DURACIÓN  80 minutos
PÚBLICO  General

ESPACIO  Teatro

EQUIPO ARTÍSTICO

Edurne Rubio y María Jerez

EQUIPO TÉCNICO

Leticia Skrycky, Charo Calvo, 
Chris van Goethem, Carlos 

Barea y Olivier Theys

COPRODUCCIÓN

Centro de Cultura 
Contemporánea Condeduque, 

Kunstenwerkplaats Pianofabriek 
(Bruselas), BE Festival 

(Birmingham), farº (Nyon) y 
Buda Kunstencenrum (Kortrijk).

CON EL APOYO DE

Proyecto realizado con el 
apoyo del programa de ayudas 
a la creación y la movilidad del 

Ayuntamiento de Madrid,
wpZimmer (Amberes) y Grand 

Theater (Groningen)

EDURNE RUBIO Y MARÍA JEREZ 
«A NUBLO»

TEMÁTICAS  Naturaleza y Realidad versus ficción
PROGRAMACIÓN PARALELA  Pensamiento y Debate: diálogo La naturaleza /
 Arte: Formas inéditas 

APOYO A CREACIÓN 
CONDEDUQUE



ARTES ESCÉNICAS42–43

Para entender lo que es el passinho debes situarte en un punto geográfico y 
una cultura muy específicos: las favelas de Río de Janeiro. Universo cerrado 
con normas y reglas personalizadas, en estas enormes extensiones de casas 
marginales se ha configurado una cultura autóctona que tiene en la danza urbana 
una de sus señas de identidad. Un hip hop contaminado y (de)construido con 
retazos de samba, funk brasilero, break, dance, funk, twerk, popping y otras tantas 
corrientes, que terminó bautizado como passinho. La tendencia se institucionalizó 
durante las llamadas bolas funk, macrofiestas populares, hoy prohibidas.

Pero el passihno no ha tardado en trascender las fronteras de las favelas. Su 
inclusión en la fastuosa ceremonia de apertura olímpica en 2016 fue su carta de 
presentación en sociedad y ahora Alice Ripoll, una aspirante a psicoanalista que 
terminó raptada por la danza y que simultáneamente dirige su compañía REC, ha 
visto claramente (y explotado) las posibilidades escénicas de esta danza de calle.

Su primer contacto lo tuvo en 2014 participando en un programa social del 
Festival Panorama (el más destacado evento de danza contemporánea en Brasil) 
que ponía a coreógrafos en contacto con bailarines espontáneos de las favelas. 
De esa experiencia nació Suave, una obra que terminó en la programación 
oficial del festival y fue el germen de la compañía del mismo nombre. Aunque 
influenciada por los modos y usos de la danza contemporánea, Suave tenía como 
columna vertebral el passinho, siendo la primera vez que esta danza urbana subía al 
escenario en forma de coreografía.

El proceso de creación distaba mucho de la manera, más convencional, con 
la que Ripoll trabajaba con su compañía REC. Los chicos de la favela no eran 
profesionales, no bailaban pensando en un escenario. La coreógrafa optó por 
sesiones en las que cada uno de ellos le mostraba sus posibilidades y lo que 
sabía hacer dentro del lenguaje que dominaba. A partir de todo lo que le fueron 
enseñando creó una dramaturgia y el resultado final es una pieza que, sobre la 
base del passinho, intenta hablar también de la vida en la favela, de las vivencias y 
aspiraciones de todos estos jóvenes, de futuro, de política, de exclusión…

Sorprendidos a sí mismos con los resultados de la coreografía se formalizaron 
entonces como Compañía Suave. Durante aquel primer proceso de trabajo, 
Ripoll había quedado fascinada con una propuesta que quedó fuera, una corriente 
del passinho conocida como danzinha. A ella por completo dedicaron su nueva 
creación Cria, en la que resaltan la sensualidad intrínseca de la danzinha y evocan 
su carácter mestizo desde esos trajes mínimos y extravagantes que mezclan sin 
pudor terciopelo, lentejuelas y lycra.

PAÍS  Brasil 
IDIOMA  Portugués

GÉNERO  Danza 
contemporánea

DURACIÓN  50 minutos
PÚBLICO  General

ESPACIO  Teatro
FUNCIÓN EN STREAMING

29 de enero

EQUIPO ARTÍSTICO

DIRECCIÓN  Alice Ripoll
INTÉRPRETES  Gabriel Tiobil, 

Kinho JP, VN Dançarino 
Brabo, Nyandra Fernandes, 
May Eassy,Romulo Galvão, 
Sanderson BDD, Thamires 

Candida, GB Dançarino Brabo
y Ronald Sheick

ASISTENTE DE DIRECCIÓN  

Y TÉCNICO DE SONIDO

Alan Ferreira
MANAGER  Rafael Fernandes

ILUMINACIÓN

Andréa Capella

VESTUARIO  Paula Stroher 
DIRECCIÓN DE MÚSICA FUNK

Dj Vinimax

COPRODUCCION

Festival Panorama 2014, 
Cariocas na Cidade das Artes

CON EL APOYO DE

Em Branco Acervo 
Contemporâneo 

TOURPLANNING 

ART HAPPENS

ALICE RIPOLL 
«SUAVE»

28 Y 29 DE ENERO /  20.00 H
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PROGRAMACIÓN PARALELA 

Ciclo de cine Jóvenes directoras latinoamericanas



ARTES ESCÉNICAS44–45

Los protagonistas es la primera propuesta para público infantil de El Conde de 
Torrefiel. Como en todas las creaciones salidas de la desbordada sensibilidad 
de Tanya Beyeler y Pablo Gisbert, directores de este ascendente colectivo 
catalán, Los protagonistas se mueve dentro de las mismas coordenadas y 
constantes escénicas que han dado forma a la estética del equipo, un modo 
escénico ya reconocible, en el que la sugerencia está por encima de la 
imposición, un universo visual en el que se funden palabra, imagen y danza. 

Tiene su riesgo Los protagonistas. Parte del principio indiscutible de que 
los niños de hoy, todos ellos, son niños del siglo XXI. Y es que nos cuesta 
entender que ya hay adultos que son íntegramente personas de este siglo… 
en consecuencia, esta nueva creación de El Conde de Torrefiel aspira a 
conquistar a las más pequeñas sensibilidades de nuestro tiempo desde los 
elementos y usos con los que está configurado hoy su mundo. Confía en su 
cultura visual, cree ciegamente en su capacidad de imaginación, apuesta por 
su inteligencia.

Lo primero es que no hay historia. En realidad la hay, pero está literalmente 
rota y despedazada por un espacio escénico diseñado para ser recorrido en 
una travesía llena de paisajes que no son más que los trozos dispersos de una 
historia que no sabe cómo ni por dónde empezar a contarse, que espera la 
llegada de sus protagonistas para que le solucionen su conflicto.

Armar la propuesta como si fuese una instalación que rompe con el 
tradicional teatro a la italiana es común a muchas obras de El Conde de 
Torrefiel pero en Los protagonistas intenta decirle a su nuevo público que las 
artes escénicas de hoy tienen también diversas maneras de presentarse. Por lo 
demás, la compañía permanece fiel a su filosofía, en la que coreografía, texto e 
imágenes plásticas crean alianza a favor de narraciones poco convencionales y 
de naturaleza estrictamente escénica.

También presente la cuidada estética y belleza formal ya características 
de este colectivo surgido del off barcelonés, que ha ascendido a relevantes 
espacios de danza europeos gracias al éxito de ingeniosas y reflexivas 
propuestas, entre los que destacan las exitosas Observen cómo el cansancio 
derrota al pensamiento o La chica de la agencia de viajes nos dijo que había  
piscina en el apartamento.

11—14 DE FEBRERO /  JUEVES, VIERNES Y SÁBADO  
A LAS 20.00 H. DOMINGO A LAS 19.00 H

PAÍS  España 
IDIOMA  Castellano

GÉNERO  Teatro 
contemporáneo familiar  

e infantil
DURACIÓN  40 minutos

PÚBLICO  General
ESPACIO  Teatro

EQUIPO ARTÍSTICO

DIRECCIÓN Y DRAMATURGIA

Tanya Beyeler, Pablo Gisbert
ASISTENTE DE DIRECCIÓN

Albert Pérez
DISEÑO ESCENOGRAFÍA

María Alejandre
ASESORAMIENTO ARTÍSTICO

Estel Cristià

EQUIPO TÉCNICO

DISEÑO DE LUCES

Ana Rovira
DISEÑO DE SONIDO

Rebecca Praga
DIRECCIÓN TÉCNICA

Isaac Torres
TÉCNICO AUDIOVISUAL

Uriel Ireland
MAQUINARIA  Miguel Pellejero

OFICINA Y ADMINISTRACIÓN

Haizea Arrizabalaga

PRODUCCIÓN EJECUTIVA

CIELO DRIVE SL
DISTRIBUCIÓN Y GIRA

Caravan Production, Bruselas

COPRODUCCIÓN

Teatre Lliure de Barcelona, 
FOG -Triennale dell’Arte di 

Milano, LU.CA - Teatro Luis de 
Camões (Lisboa), Alhondiga 
(Bilbao), La Batîe-Festival de 

Génève, Grütli - Centre de 
production et de diffusion 
des arts vivants (Ginebra), 
Teatre L´Artesà (El Prat del 

Llobregat) y Centro de Cultura 
Contemporánea Condeduque

CON EL APOYO DE

ICEC - Generalitat de 
Catalunya

EL CONDE DE TORREFIEL
«LOS PROTAGONISTAS»

TEMÁTICA  El papel del espectador
PROGRAMACIÓN PARALELA  Encuentro con el público: 11 de febrero

APOYO A CREACIÓN 
CONDEDUQUE
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Nacido en Beirut en 1967, Rabih Mroué es uno de los artistas más interesantes 
que ha dado Líbano en lo que llevamos de siglo. De formación teatral, 
comenzó a producir sus propias obras en 1990 como director y actor y poco 
a poco fue diversificando sus trabajos a través de medios como el vídeo 
y la performance, trabajos que le han llevado a presentarse en el circuito 
internacional del arte y en los grandes festivales de teatro contemporáneo. Sin 
ir más lejos, esta pieza que veremos aquí en Condeduque, Riding on a cloud, 
se estrenó en 2013 en los Países Bajos y en 2015 vio su estreno estadounidense 
nada menos que en el MoMA de Nueva York.

El secreto para que esta pieza lleve siete años girando por el mundo está 
en el hecho que la origina y en la propia conmoción que provoca la puesta 
en escena. El hermano pequeño de Rabih Mrouè, Yasser, recibió un disparo 
en Beirut en 1987, cuando la guerra civil libanesa daba sus últimos coletazos. 
Yasser tenía 17 años. La bala le atravesó el cráneo. No lo mató. El propio 
Yasser es la persona que está en el escenario en Riding on a cloud. Los límites, 
realmente difusos, entre realidad y ficción, realidad e imaginación, verdad 
y subjetividad, generan una bruma conceptual en medio de la cual emerge 
Yasser como víctima política del absurdo bélico, como personaje inventado 
por la imaginación de su hermano, como vencedor en su lucha contra el 
lenguaje y el significado. 

«Esta es mi historia real, pero estos no son mis pensamientos. Estos 
pensamientos son míos, pero esta no es mi verdadera historia». Palabras de 
Yasser que se desgajan de su cerebro entre imágenes y vídeos grabados que se 
mezclan con presentaciones en vivo. Fragmentos, recortes, hilos sueltos de 
una vida sacudida en un momento por la fatalidad. La mayoría de las veces, 
Yasser no entiende la conexión entre una imagen y la que está al lado. Un 
ejercicio warburguiano involuntario que lleva al interior de un cerebro alterado 
el sentido de unir dos imágenes para generar un recuerdo. Montados en la 
nube caprichosa de la memoria, Rabih y Yasser combinan lo personal y lo 
político para trazar la frágil construcción de una biografía. 

PAÍS  Líbano 
IDIOMA  Árabe 

SUBTÍTULOS  Inglés
GÉNERO  Teatro

DURACIÓN  65 minutos
PÚBLICO  General

ESPACIO  Teatro

EQUIPO ARTÍSTICO

DIRECCIÓN Y GUION

Rabih Mroué
INTÉRPRETE  Yasser Mroué
COLABORADOR Y DIRECTOR 

TÉCNICO  Sarmad Louis
ASISTENTE  Petra Serhal

TRADUCCIÓN

Ziad Nawfal (inglés)

COPRODUCCIÓN

Fonds Podiumkunsten, Prins 
Claus Fonds, Hivos & Stichting 

DOEN (Países Bajos)

CON EL APOYO DE

Goethe-Institut y Asociación 
Amigos del Goethe-Institut  

en España

5 Y 6 DE MARZO /  20.00 H

RABIH MROUÉ
«RIDING ON A CLOUD»
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TEMÁTICA  Realidad versus ficción
PROGRAMACIÓN PARALELA  Cine. Proyección de cortometrajes: 3 de marzo 
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«Una pieza sencilla. Llena de silencios y vacíos». Así define esta pequeña gran 
obra su principal impulsora, Andrea Díaz Reboredo, una creadora escénica 
que viene trabajando desde su particular universo, el teatro de objetos, y 
que en 2017 creó la compañía M.A.R. a partir de la pieza homónima. Otro 
mago de los objetos y de lo pequeño, Xavier Bobés, contribuye con su mirada 
externa en la conformación de Silencio, en la que también está involucrada 
junto a Andrea otra intérprete, Miriam Garlo, que introduce en la creación las 
inmensas posibilidades expresivas y artísticas de la lengua de signos.
Así pues, esta nueva pieza de la compañía M.A.R. nace del encuentro de esas 
dos poéticas: la manipulación de objetos y la lengua de signos. «Se trata  
—cuenta Andrea Díaz Reboredo— de generar una poética propia surgida 
de la unión de ambas, de la conversación artística entre Miriam y yo, de 
nuestro mundos y miradas. Estamos generando un universo visual, un paisaje 
sumergido en el que queremos nadar juntas, como cuando éramos niñas y 
jugábamos debajo del agua, a inventar nuevas formas para comunicarnos». 
Objetos, cuerpo y manos. Cuerpos humanos, vegetales, voladores y marinos. 
Un mundo inundado del que rebrota un nuevo mundo. 

Aunque la pieza empezó a fraguarse antes de la pandemia, es innegable 
que tal acontecimiento viene a sumarse a este caudal metafórico. Teniendo 
en cuenta, además, que ambas viven lejos de la ciudad y de sus ruidos, en 
contacto más íntimo con la Naturaleza. ¿Qué oculta el silencio? Pregunta que 
espolea la creación, junto a la idea de cambio. Tanto Andrea como Miriam 
han vivido un cambio profundo en sus vidas y en ese camino se encuentran 
una posibilidad de renacimiento para lo humano en lo natural, lejos de los 
sistemas de producción urbanos y mecánicos. Reinventar otra relación con el 
tiempo plasmada en la intimidad de los objetos, los signos y los símbolos. En 
un mundo donde «lo no dicho», precisa de tanta atención.

«Se necesita valor y paciencia para asumir un cambio. Para aprender 
a mirar desde otra perspectiva las cosas. Dejarnos inundar y aprender a 
comunicarnos bajo el agua. Construir nuevas formas sumergidas. Observar  
y esperar, para que nazcan cosas nuevas».

24–28 DE MARZO /  JUEVES, VIERNES Y SÁBADO  
A LAS 20.00 H. DOMINGO A LAS 19.00 H

PAÍS  España 
IDIOMA  Castellano y LSE

GÉNERO  Teatro de objetos
DURACIÓN  60 minutos

PÚBLICO  General 
(mayores de 11 años)

ESPACIO  Teatro

EQUIPO ARTÍSTICO

AUTORA 

Andrea Díaz Reboredo
MIRADA EXTERNA

Xavier Bobés Solá 
INTÉRPRETES

Miriam Garlo y Andrea 
Díaz Reboredo

DISEÑO Y CONSTRUCCIÓN OBJETUAL

Andrea&Pablo Reboredo(s)

COMPAÑÍA M.A.R 
«SILENCIO»

LA LENGUA DEL AGUA

PROGRAMACIÓN PARALELA  Encuentro con el público: 26 de marzo
FUNCIÓN ACCESIBLE  27 de marzo     

APOYO A CREACIÓN 
CONDEDUQUE
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Hay una máxima que define y marca el tono efervescente de esa delirante 
corriente teatral que es la vieja Commedia dell’arte italiana: la energía nunca baja. 
Se mantiene o sube. Para entendernos, es un subidón constante. No es extraño 
que el creador asturiano Anto Rodríguez, quien confiesa haber vivido de los 15 
a los 27 años totalmente obsesionado con la Commedia dell’arte, dedique ahora 
una obra a cuestionar, entre otras convenciones, el subidón y los resortes que 
lo disparan, lo que viene anunciado ya desde el título. Arriba es una obra sobre 
la energía, «esa fuerza abstracta que nos conecta casi de una manera material», 
define el artista que ha sentido fascinación por esos personajes arquetipo, que 
ha admirado esa narrativa siempre ascendente así como la intensidad que se 
produce en la relación con el público en la revista teatral tradicional, la música 
pop y la tele. La pieza forma parte de una investigación mayor, a la que también 
pertenece su creación La Traviata, en la que se aproximaba a otro asunto artístico 
italiano, ésta vez del mundo de la lírica. En su estudio, intenta analizar y acercarse 
a los ejes esenciales de lo escénico, en lo que él denomina «artes de la relación». 
En Arriba, Rodríguez apuesta por jugar con las convenciones, sobarlas, estar a 
gusto en ellas, jugar con sus amigos en escena y con el publico como amigo.

Arriba propone un dispositivo escénico en formato de pregunta, de lugares 
comunes revisitados y redimensionados. La intensidad de los cuerpos, la 
intensidad del sonido, del espacio, el encuentro con quien está en frente. Se 
pregunta dónde va la energía que desprende la escena, qué «artes de relación» 
suceden en una discoteca, un concierto, una fiesta… 

Anto Rodríguez es artista inclasificable. Se hizo con el premio al mejor 
largometraje asturiano en la sección Gran Angular, del Festival de Cine de Gijón 
2013, por Frankestein, falsa autobiografía que él define como su película-fantasma. 
Es autor de Vivir en videoclip, un concierto-karaoke producido por el Festival 
Veranos de La Villa, de Madrid. Su propuesta Lo otro: el concierto ha sido diseñada 
como una conferencia escénica. Diferentes temas, distintos formatos, el cruce de 
géneros ajenos o hermanados como la performance, la danza, el teatro, el cine, 
el audiovisual y hasta la ópera configuran la personalidad de un artista ecléctico 
que, de su propia cosecha, ha estrenado títulos como Notas para una conferencia 
troll, Mamá Patria, La salita o Los libros. Suele invitar a otros artistas a sus 
propuestas (en Arriba son Óscar Bueno y Cris Arias) y al tiempo, suele participar 
como invitado en las de otros. Entre ellos Juan Domínguez, Amalia Fernández, 
Óscar Bueno, Cris Blanco o Cuqui y María Jerez.

8–10 DE ABRIL /  20.00 H

PAÍS  España 
GÉNERO  Teatro 
contemporáneo

PÚBLICO  General
ESPACIO  Teatro

EQUIPO ARTÍSTICO

CREACIÓN Y DIRECCIÓN

Anto Rodríguez
INTÉRPRETES 

Anto Rodríguez, Óscar Bueno 
y Cris Arias

ANTO RODRÍGUEZ
«ARRIBA»

TEMÁTICA  El papel del espectador
PROGRAMACIÓN PARALELA  Encuentro con el público: 9 de abril

APOYO A CREACIÓN 
CONDEDUQUE
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«Abstenerse puristas». Un cartel con una advertencia así deberíamos colgar 
a las puertas del Centro Condeduque estos días en los que su escenario 
será habitado por Israel Galván y El Niño de Elche. Principalmente para 
salvaguardar la integridad física de los dos artistas, que vienen a confirmarnos 
el titular de una noticia que ya corría por los mentideros. Son hermanos 
mellizos. Y allí los dos prometen conducirnos hacia el flamenco por caminos 
que ni siquiera habíamos imaginado. Eso sí, hay que viajar por el borde de un 
precipicio por el que puristas tienen mayor propensión a despeñarse. De allí 
la advertencia.

En Mellizo Doble los dos huracanados artistas se embarcan en un viaje con 
billete de regreso hacia los orígenes del baile y el cante flamencos, pero nunca 
como un fin en sí mismo sino como un impulso, usándolos como el único 
resorte posible que les traerá de nuevo, pero por otra ruta, hacia su hábitat 
natural ubicado en la ruptura y la reinvención. Una manera nueva de entender 
el flamenco, de bailarlo y cantarlo, que ellos mismos llaman «traicional» 
porque sienten que se gesta en la traición a la tradición.

Hacer añicos el imaginario flamenco, recoger los trozos y recomponerlo 
desde una sensibilidad única pero emanada de dos artistas, es el principio del 
que parte esta propuesta, que los arroja al escenario como mellizos salidos 
de un mismo vientre. El Niño desde la voz. Galván desde su cuerpo. Cante 
trasgresor y baile sin ataduras. De esa fusión explosiva sale Mellizo Doble, 
donde la locura ahora es compartida.

Sus éxitos han corrido en paralelo. Galván es considerado El Niño de 
Elche de la danza. El Niño es el Galván del cante. Los dos siempre han estado 
conectados, vinculados e identificados con las vanguardias, donde pisan 
firme y nadan a sus anchas. El bailaor invitó al cantaor a su espectáculo  
La fiesta. El cantaor se llevó al bailaor en la promoción de su disco Antología 
del cante flamenco heterodoxo. Juntos ya habían ideado Las coplas mecánicas, 
una performance de infarto alojada en un festival tan, en apariencia, ajeno 
a su mundo como el Sónar. Así que ya venía siendo hora de verlos en una 
colaboración conjunta de envergadura como Mellizo Doble, espectáculo  
que encandiló a los japoneses en su estreno en Tokio en 2019. Ahora nos  
toca a nosotros.

PAIS  España
GENERO  Flamenco 

contemporáneo
DURACION  90 minutos

PUBLICO  General
ESPACIO  Teatro

EQUIPO ARTÍSTICO

CONCEPCIÓN Y CO-DIRECCIÓN 

ARTÍSTICA  Israel Galván y 
 Niño de Elche

COREOGRAFÍA Y DANZA   

Israel Galván
MÚSICA Y CANTE 

Niño de Elche

EQUIPO TÉCNICO

DIRECCIÓN TÉCNICA, 

ESPACIO ESCÉNICO 

Pablo Pujol
DISEÑO SONIDO 

Pedro León, Manu Prieto

DISEÑO ILUMINACIÓN 

Benito Jiménez
REGIDURÍA 

Balbi Parra
PRODUCCIÓN 

Israel Galván Company
MANAGEMENT 

Marcos Avilès
DISTRIBUCIÓN 

Mondigromax–cultivos de 
cultura en colaboración con 

Israel Galván
Company

29, 30 DE ABRIL Y 1 DE MAYO /  20.00 H

ISRAEL GALVÁN 
Y NIÑO DE ELCHE
«MELLIZO DOBLE»
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Txalo Toloza y Laida Azkona nos traen a Condeduque la tercera pieza de 
la serie documental Pacífico, un proyecto de artes vivas centrado en las 
nuevas formas de colonialismo, la barbarie sobre el territorio y los pueblos 
originarios de Latinoamérica y la estrecha relación que tienen estos pueblos 
con el desarrollo de la cultura contemporánea. Txalo Toloza, chileno de 
Antofagasta, se estableció en Barcelona en 1997, donde desarrolla su trabajo 
como performer, creador escénico, videoartista y activista. En 2015 forma con 
la coreógrafa vasca Laida Azkona la compañía Azkona&Toloza.

La pieza que precede a Teatro Amazonas, titulada Tierras del Sud, se pudo 
ver en Naves Matadero hace poco más de un año. A menudo hablamos de los 
países latinoamericanos como países hermanos, pero ignoramos mucho de 
lo que sucede allí, sobre todo tierra adentro, en los epicentros culturales —en 
el sentido antropológico— y cómo se libran batallas silenciadas por intereses 
de toda índole. Si Tierras del Sud nos revelaba cómo casi desde la creación del 
estado nación argentino se ha intentado sofocar movimientos de resistencia 
como los del pueblo mapuche, Teatro Amazonas nos lleva a la reserva natural 
más amenazada del planeta. La descolonización llega hasta hoy mismo y hay 
informaciones que no conocemos a través de los medios de comunicación. El 
teatro de Azkona&Toloza informa y forma. Y lo hace a través de una propuesta 
plástico-escénica muy genuina.

Teatro Amazonas bucea en el nacimiento y desarrollo de dos de los más 
grandes hitos arquitectónicos del Amazonas brasileño, ambos relacionados 
estrechamente con el mundo del espectáculo: el Teatro Amazonas, uno de 
los mayores teatros dedicados a la ópera de todo Brasil y fundado a finales 
del siglo XIX, y la Arena de Amazonía, el estadio de fútbol más grande de la 
región, inaugurado en 2014 para el Mundial. Desde ese punto, Txalo y Laida 
viajan atrás en la historia para narrar los últimos siglos de aquel territorio, 
donde afloran las ansias de grandeza de la burguesía poscolonial, el despojo 
y la barbarie provocada sobre los pueblos originarios, la propia devastación 
del Amazonas y el funcionamiento del mercado internacional de bonos de 
carbono. Os auguramos una fuente de placer estético y descubrimientos 
sorprendentes, compromiso y arte de la mano.

7 Y 8 DE MAYO /  20.00 H

AZKONA&TOLOZA 
«TEATRO AMAZONAS»

PAÍS  España 
GÉNERO  Teatro 
contemporáneo

DURACIÓN  90 minutos
PÚBLICO  General

ESPACIO  Teatro

EQUIPO ARTÍSTICO

DRAMATURGIA Y PUESTA EN 

ESCENA  Laida Azkona Goñi 
y Txalo Toloza-Fernández
INTÉRPRETES  Laida Azkona 

Goñi, Txalo Toloza-Fernández
VOZ EN OFF  Agnés Mateus  

y Tobias Temming
ASISTENTE DE DIRECCIÓN 

Raquel Cors
BANDA SONORA ORIGINAL 

Y DISEÑO DE SONIDO 

Rodrigo Rammsy

CONCEPTO SONORO 

Juan Cristóbal Saavedra
DISEÑO DE LUCES  Ana Rovira

DISEÑO AUDIOVISUAL   

MiPrimerDrop
ESCENOGRAFÍA  Xesca Salvà  

y MiPrimerDrop
INVESTIGACIÓN 

DOCUMENTAL  Leonardo Gamboa
DISEÑO DE PRODUCCIÓN   

Elclimamola
PRODUCCIÓN  Helena Febrés

ESTILISMO  Sara Espinosa
TRADUCCIÓN AL 

PORTUGUÉS  Livia Diniz
TRADUCCIÓN AL TUKANO  Joao 

Paulo Lima Barreto
RELATOR  Pedro Granero

ILUSTRACIÓN  Jeisson Castillo

COPRODUCCIÓN

Azkona&Toloza, Festival Grec 
de Barcelona, Théâtre de la 

Ville–Paris / Festival d’automne 
à Paris, Marche Teatro /

Inteatro Festival, Théâtre 
Garonne-scène européenne y 

Antic Teatre de Barcelona. 

CON LA COLABORACION DE

DNA Creación 2019, Azala 
Espazioa, El Graner–Mercat 

de les Flors, La Caldera, Teatre 
L’Artesà, Teatro Gayarre, 

Nave, Centro de creación e 
In-nova Cultural promovido 

por la Fundación Bancaria Caja 
Navarra y la Obra Social  

»la Caixa».
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TEMÁTICA  Naturaleza
PROGRAMACIÓN PARALELA  Pensamiento y Debate: diálogo La naturaleza / 
Arte: Los mares del mundo de Manolo Paz
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Los Bárbaros se han propuesto ordenar un poco el mundo, empezando por 
ellos mismos. Por eso, en esta nueva pieza van a viajar a su propio origen 
como compañía, a la primera pieza que alumbraron. Sencillamente —remake 
de sí mismos— nos van a contar aquella obra perdida en un lugar remoto 
de la memoria de Javier Hernando y Miguel Rojo, los creadores de esta 
compañía, y de los pocos que tuvieron la oportunidad de verla. Contar para 
ordenar, ordenar para entender. Quizás no se consiga entender nada, ni el 
origen de uno ni el del mundo, pero en el intento está el sentido de los días. 

«Vamos a explicar —dice Javier Hernando— por qué hicimos lo que 
hicimos e intentar buscar si esa primera obra nos explica a nosotros, explica 
algunas cosas de lo que ha pasado durante este tiempo». Estas explicaciones 
que dan título a la pieza llegarán a través de un formato documental que 
tiene dentro de sí un mecanismo de muñecas rusas, hasta el punto de que 
probablemente se conformen relatos paralelos que conforman un discurso 
global aun teniendo una entidad narrativa autónoma. Ahí están como 
inspiraciones los mundos utópicos, los mundos imaginados a los que 
han recurrido Los Bárbaros en algunas otras de sus piezas. «Nos apetece 
jugar con cómo resume el mundo una enciclopedia, o una biblioteca», una 
biblioteca como la borgiana de Babel. 

Los Bárbaros es un proyecto que ha ido adquiriendo poco a poco un lugar 
sólido e incuestionable entre las formas teatrales de la contemporaneidad, 
hasta lograr un lenguaje propio. El poder, la imaginación, la identidad, lo 
inesperado y lo poético, la realidad y la ficción, son inquietudes que están 
siempre en el manto conceptual sobre el que se levantan los trabajos desde 
perspectivas y formatos diferentes, que encuentran acomodo lo mismo 
en un espacio teatral al uso, en un espacio público o en un museo. Las 
explicaciones llegan en un momento en el que precisamente las relaciones 
entre realidad y ficción están en boca de todo el orbe, el artístico y el político. 
Ya en su pieza Atlántida investigaron sobre las ficciones que se crean desde 
la realidad, y ahora parten de la ficción para ver a qué lugares del mapa de la 
realidad son capaces de llegar.

20—23 DE MAYO /  JUEVES, VIERNES Y SÁBADO  
A LAS 20.00 H. DOMINGO A LAS 19.00 H

PAÍS  España 
GÉNERO  Teatro 
contemporáneo

DURACIÓN  70 minutos
PÚBLICO  General

ESPACIO  Teatro

EQUIPO ARTÍSTICO

IDEA 

Javier Hernando 
y Miguel Rojo

PRODUCCIÓN 

Los Bárbaros

LOS BÁRBAROS
«LAS EXPLICACIONES»

TEMÁTICAS  Realidad versus ficción y Memoria
PROGRAMACIÓN PARALELA  Encuentro con el público: 21 de mayo / 
Ciclo de cine Hambre de realidad
FUNCIÓN ACCESIBLE  22 de mayo     

APOYO A CREACIÓN 
CONDEDUQUE
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Bienvenidos a ver lo máximo de lo mínimo. En Acciones sencillas se exalta la 
complejidad de la simpleza. El joven y ascendente creador y bailarín madrileño 
Jesús Rubio Gamo se desprende de lo prescindible y avanza en una investigación 
sobre lo esencial que lo tiene fascinado. Después de coquetear con cierto 
barroquismo dentro de una danza más experimental ha sentido necesidad de 
despojarse e indagar a lo grande en el gesto pequeño, ese que de tan simple y 
repetitivo termina por trascender su elementalidad para abrirse paso hacia una 
poética personal. En este sentido, Gran Bolero (2018), que fue un éxito rotundo, 
conseguía hipnotizar a unos espectadores que se veían atrapados en la espiral 
infinita del movimiento continuo. Los intérpretes bailaban girando en círculos 
y seguían el implacable crescendo de Ravel hasta ese punto desesperante en el 
que sus cuerpos exhaustos suplicaban descanso. Parecía que Rubio Gamo los 
había llevado al límite.

Ahora, con Acciones sencillas la pretensión es ir todavía más allá en busca de 
lo esencial. En un intento de reducir al mínimo los elementos escénicos, sin 
artificios ni artilugios, las «acciones sencillas» de Jesús Rubio se hacen complejas 
repitiéndose sin razón aparente en esos cuerpos entregados al movimiento. 
Ha querido crear una estructura coreográfica muy solida, casi rígida, pero que 
al mismo tiempo fuera capaz de otorgar libertad a sus intérpretes, que vuelven 
a estar sometidos a una dura prueba de resistencia, un tour-de-force consigo 
mismos que pretende empujarlos más allá de sus propios límites.

Aunque no están diseñadas como una cadena de secuelas, las últimas 
creaciones de Jesús Rubio aparecen interconectadas por estas ideas, por este 
querer desentrañar y desmontar los mecanismos de su lenguaje y vocabulario 
coreográficos. La hermandad entre Gran Bolero y Acciones sencillas se antoja obvia, 
pero en el mismo pensamiento se ha gestado también su nuevo solo El hermoso 
misterio que nos une, que ha venido trabajando en distintas residencias desde 2017.

El ejercicio intelectual que le han supuesto todas estas piezas, quizá también 
junto a su otro unipersonal Ahora que no somos demasiado viejos todavía (2016), 
implica además una reflexión sobre su proceso creativo, sobre la necesidad de 
llegar a los resultados por otros caminos. «No se trata de ir a la búsqueda de la 
sensación que quiero generar», explica. «Siempre llego primero con la cabeza 
y he ido descubriendo que no se trata de llegar antes sino que sea el propio 
proceso el que me lleve, sin necesidad de intervenir para que ocurra».

3–6 DE JUNIO /  20.00 H

PAÍS  España 
GÉNERO  Danza 
contemporánea

DURACIÓN  50 minutos
PÚBLICO  General

ESPACIO  Teatro

EQUIPO ARTÍSTICO

IDEA, COREOGRAFÍA 

Y DIRECCIÓN ARTÍSTICA 

Jesús Rubio Gamo
COMPOSICIÓN MUSICAL ORIGINAL

José Pablo Polo

JESÚS RUBIO GAMO
«ACCIONES SENCILLAS»

TEMÁTICA  El cuerpo
PROGRAMACIÓN PARALELA  Encuentro con el público: 4 de junio
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ARTES ESCÉNICAS60–61

Dos personas. Dos personajes. Dos actores. Antonio y Cleopatra. Y viceversa, 
«siempre viceversa. Viceversa como una regla de amor y como una regla de 
teatro», dice el director portugués Tiago Rodrigues, que vuelve a jugar en este 
dueto que dirige entre lo que se sabe y lo que se cuenta, lo que sucedió y lo 
que se inventó. De la Historia a la literatura y de la literatura al teatro, nuestro 
cerebro colectivo no es capaz de separar a Antonio de Cleopatra, existen 
porque son un par indivisible, que hizo el amor y la política con la misma 
intensidad, o eso dicen. 

Plutarco escribió que, a partir de ellos, el amor se convirtió en la capacidad 
de ver el mundo a través de la sensibilidad del alma de otra persona, la persona 
amada. Shakespeare les dio pasaporte de eternidad con uno de sus textos 
más controvertidos, monumento verbal que contravenía cualquier regla 
establecida en la dramaturgia de su época. Pero la de Tiago Rodrigues no es la 
obra de Shakespeare. «Es una obra original que construimos sobre la base de la 
memoria de la tragedia de Shakespeare, que bebe a su vez del retrato biográfico 
que Plutarco hace de Marco Antonio en Vidas paralelas, a su vez heredero de 
otros escritos. Asumimos estas herencias y otras, menos antiguas, como el 
maratón cinematográfico de 1963, realizado por Mankiewicz con la pareja 
Elizabeth Taylor y Richard Burton, o la parafernalia resultante de ese aura de 
fascinación que todavía la pareja ejerce sobre historiadores y escritores». 

Antonio y Cleopatra explora y acepta este fenómeno de transmisión 
histórico-literaria marcado por la erosión, erosión del tiempo y el lenguaje 
que condenan la memoria a lo incompleto. La memoria es una cuestión 
recurrente en el trabajo de Tiago Rodrigues. Esta pieza entra de lleno, además, 
en la cuestión de la dualidad, reflejada de manera apabullante en el romano 
y la egipcia. Juntos, son un inventario de dicotomías: este-oeste, razón-
sentimiento, masculino-femenino, política-sexo, guerra-amor, trabajo-ocio, 
tragedia-comedia. «Fascinado por esta idea de dúo —continua el director— 
redujimos el elenco a dos artistas: Sofia Dias y Vítor Roriz, que son mucho 
más Sofia y Vítor que una representación de una Cleopatra y un Antonio, 
o viceversa. Sofia habla obsesivamente sobre Antonio y Vítor habla con 
igual detalle sobre Cleopatra». Identidades confundidas. Como escribió 
un periodista portugués, esta pieza es «un momento raro de diálogo entre 
dos artistas que rescatan la obra de los peligros de un teatro artificial y le 
devuelven un soplo de utopía apasionada». 

11—13 DE JUNIO /  20.00 H

PAÍS  Portugal
IDIOMA  Portugués 

SUBTÍTULOS  Castellano 
GÉNERO  Teatro 
contemporáneo

DURACIÓN  80 minutos
PÚBLICO  General

ESPACIO  Teatro

EQUIPO ARTÍSTICO

TEXTO  Tiago Rodrigues 
con referencias de Antonio 

y Cleopatra de William 
Shakespeare

INTÉRPRETES  Sofia Dias y 
Vítor Roriz

ESCENOGRAFÍA  Ângela Rocha
VESTUARIO  Ângela Rocha, 

Magda Bizarro
DISEÑO DE LUCES  Nuno Meira

MÚSICA  Extractos de la película 
Cleopatra (1963) de Alex North

COLABORACIÓN ARTÍSTICA

Maria João Serrão, Thomas 
Walgrave

CONSTRUCCIÓN MÓVIL

Decor Galamba
PRODUCCIÓN EJECUTIVA

Rita Forjaz
PRODUCCIÓN EJECUTIVA 

EN LA CREACIÓN ORIGINAL

Magda Bizarro, Rita Mendes

PRODUCCIÓN

Teatro Nacional D. Maria II a 
partir de una creación original 

de la compañía Mundo Perfeito

COPRODUCCIÓN

Centro Cultural de Belém, 
Centro Cultural Vila Flôr, 

Temps d´Images

TIAGO RODRIGUES
«ANTONIO Y CLEOPATRA»

TEMÁTICA  Memoria



CANELA FINA

Decir de algo o de alguien que es canela fina es hablar de su excelente calidad 
y de su gran categoría. Este ciclo con este nombre nace precisamente para 
señalar esa calidad incipiente, para cumplir con nuestra obligación, como 
centro público de creación contemporánea, de impulsar y dar espacio a los 
artistas que están despegando y que tengan aquí un lugar y unos medios 
con los que demostrar que lo que hacen es, precisamente, canela fina. Es 
fundamental estar al lado de estos jóvenes y de sus óperas primas, porque no 
siempre este eslabón de la cadena tiene fácil el acceso a los escenarios con 
una mínima dignidad. 

En esta primera edición del ciclo Canela fina tendremos dos propuestas. 
Por un lado, la nueva creación de Emilio Rivas, músico, actor y escritor que 
nos presenta Por el aire, desde el fuego, una pieza que nace de la observación 
tanto de lo divino-espiritual como de lo social-político y de los chispazos 
que surgen entre ambos mundos, de lo que significa convivir con lo profano 
y con lo sagrado. Por otro lado, acogemos a la compañía Mucha Muchacha 
y la puesta de largo definitiva de su homónima primera pieza, de la que 
ya se pudo ver un pequeño extracto hace unos meses como colofón a la 
residencia creativa que desarrollaron aquí en Condeduque. La obra nace de 
mirar a las mujeres de la Generación del 27, Las Sinsombrero, y de asumir los 
conceptos que ellas ya impulsaron: empoderamiento, determinación, voz, 
participación, libertad y cooperación. Fusión brutal de danza española y danza 
contemporánea para la emancipación y la transformación. 

ARTES ESCÉNICAS



ARTES ESCÉNICAS64–65

Un día inexacto de los años veinte, caminado estaban por la madrileña Puerta 
del Sol Lorca, Dalí, Margarita Manso y Maruja Mallo, cuando decidieron 
quitarse el sombrero porque «congestionaba las ideas», sin imaginar la 
reacción agresiva de los viandantes, que consideraron el inocente gesto una 
ofensiva trasgresión social. La anécdota sirvió más tarde para dar nombre 
a las sinsombrero, el grupo femenino de relevantes artistas de la Generación 
del 27 que, a pesar de sus talentos, quedaron relegadas y olvidadas por su 
condición de mujeres. Investigar sus obras y reivindicar esos nombres 
fue el propósito inicial de Mucha Muchacha, que derivó rápidamente 
hacia un colectivo femenino de danza española que hoy trabaja por el 
empoderamiento, determinación, voz, libertad y cooperación entre mujeres 
artistas. Se convirtieron así en una suerte de las sinsombrero del siglo XXI.

Liderado por Belén Martí Lluch, Marina de Remedios, Ana Botía y Marta 
Mármol, el equipo de Mucha Muchacha ha hecho alianza reciente con 
Celso Giménez y Violeta Gil, de La tristura, con los que esperan ampliar 
los horizontes artísticos de su colectivo femenino, que ha sorprendido 
con trabajos experimentales e innovadores sin salir del marco de la danza 
española. Buen ejemplo son montajes como Desmemoria o las performances 
Les Tournesols o Voces. Volumen 1, de creación reciente, reinterpretaba y 
cuestionaba contenidos de los clásicos como el asesinato de una virgen en La 
consagración de la primavera, o el trance colectivo que sugiere el Bolero, de Ravel.

Mucha Muchacha, su nueva incursión de elocuente título, explora la crisis 
que surge entre la estilización de la danza española y las exigencias menos 
sofisticadas de la danza contemporánea. Como es ya norma en Mucha 
Muchacha, su nueva creación se erige como una declaración de intenciones 
alrededor de temas que preocupan a sus integrantes: la feminidad, por 
supuesto, el movimiento, la comunidad y el rito. Se ubican en el lado más 
arriesgado y experimental de la danza española, desde cuerpos que se mueven 
entre dos mundos de apariencia irreconciliable, el de las tradiciones y el de las 
vanguardias, sin perder autenticidad.

17 Y 18 DE FEBRERO /  20.00 H /  CANELA FINA

PAÍS  España
GÉNERO  Danza 

DURACIÓN  70 minutos
PÚBLICO  General

ESPACIO  Teatro

EQUIPO ARTÍSTICO

DIRECCIÓN, CREACIÓN Y 

COREOGRAFÍA

Mucha Muchacha
CO-DIRECCIÓN 

Celso Gímenez
DRAMATURGIA

Mucha Muchacha y La Tristura 
ASESORÍA ARTÍSTICA 

Violeta Gil
DISEÑO DE ILUMINACIÓN

Carlos Marquerie
DISEÑO DEL ESPACIO SONORO

Adolfo García
INTÉRPRETES 

Ana Botía, Marta Mármol, 
Belén Martí Lluch, Chiara 

Mordeglia y Marina de 
Remedios

EQUIPO TÉCNICO

DIRECCIÓN TÉCNICA

Cristina Bolívar y 
Adolfo García

CON EL APOYO DE

Programa de ayudas a la 
creación y la movilidad del 
Ayuntamiento de Madrid,  

La Fundación Teatro de  
La Abadía, Centro de Cultura 
Contemporánea Condeduque 

y la RESAD

MUCHA MUCHACHA
«MUCHA MUCHACHA»

TEMÁTICAS  Género y Memoria



ARTES ESCÉNICAS66–67

Emilio Rivas es uno de esos artistas que nace, pero que va emergiendo a fuego 
lento, de esos artistas que se mueven entre las sombras cuaderno en mano 
robándole preguntas al devenir del mundo, de esos artistas que transforman 
el dolor de la existencia -de la humana, de la animal, de la vegetal-, en grito 
luminoso y esperanzado desde un escenario. Músico con disco reciente 
(búsquenlo en Spotify bajo la marca Vencer al animal y disfruten del viaje), 
tomó la alternativa como creador teatral a principios de 2019 en Naves 
Matadero con el estreno de su pieza Los años de la fertilidad, donde puso textos, 
dirección y energía infinita y donde estableció los mimbres de su particular 
práctica escénica. 

«Me dedico al arte para comprender —dice. Para comprenderme a mí, 
para comprender a la gente y para comprender la existencia. Y para eso me 
valgo de la observación». Mira y piensa, piensa y mira. En ese trasunto va de 
lo espiritual a lo político, de lo divino a lo humano, de lo sagrado a lo profano. 
Lleva un tiempo a vueltas con lo que él llama la «injusticia cósmica», esos 
acontecimientos que, desde su sensibilidad, están revestidos de una crueldad 
elemental. No es una injusticia provocada por los sistemas económicos, 
porque esa, siendo cruel, está provocada por el hombre y nos la podemos 
explicar. Es la injusticia del polluelo rechazado por su madre y condenado a 
morir solo. «Afortunadamente para mi sensibilidad y desafortunadamente 
para mi padecer psicológico, nunca he podido situarme en mi realidad 
asumiendo, simple y llanamente, que es que el mundo es así y ya está. No me 
acabo de quedar tranquilo». 

Este desasosiego le lleva a pensar en lo inexplicable y, aún sin quererlo, 
aparece dios, lo divino, el terreno mitológico, la instancia superior. Pero ha 
constatado hoy que es más difícil que en otras épocas y en otros lugares 
calmarse con la intervención divina. «Con todo el conocimiento científico 
que tenemos ahora, miro al cielo y no consigo ver nada. Eso me desespera». 
Y este tocar fondo, lejos de derrotarle, provoca en Emilio Rivas la necesidad 
de apelar al vitalismo y la luz y construir en escena un edificio de sólido 
armazón filosófico que, sin embargo, se reviste de instinto y confianza en las 
personas que comparten el proceso. Cuadros de acción donde la oralidad y el 
texto conviven con la energía corporal primaria. Lo inimitable y único con lo 
elaborado. Lo natural con lo poético. 

20 Y 21 DE FEBRERO /  20.00 H /  CANELA FINA

PAÍS  España
GÉNERO  Teatro 
contemporáneo

DURACIÓN  60 minutos
PÚBLICO  General

ESPACIO  Teatro

EQUIPO ARTÍSTICO

INTÉRPRETES

Emilio Rivas y Diego Bagnera

EQUIPO TÉCNICO

Roberto Baldinelli 

EMILIO RIVAS
«POR EL AIRE, 

DESDE EL FUEGO»
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ARTE70–71

EXPOSICIÓN

«BAJO LA SUPERFICIE  
(MIEDOS, MONSTRUOS, SOMBRAS)» 

72

EXPOSICIÓN

«EL CRIMEN PERFECTO»
74

EXPOSICIÓN

«FORMAS INÉDITAS» 
76

VIDEOINSTALACIÓN

REACTION MADRID
78

 INSTALACIÓN

MANOLO PAZ
80

INSTALACIÓN

PATRICK HAMILTON
82

INSTALACIÓN

ISIDRO BLASCO 
84

INSTALACIÓN

ESTUDIO ELII
86

 PROGRAMA PÚBLICO

RENDIJA. GRUPO DE RESIDENCIA 
ADOLESCENTE

88

PROGRAMA PÚBLICO

L-ABE. LABORATORIO DE ARTE, 
BIENESTAR Y EDUCACIÓN

90

PROGRAMA PÚBLICO

LABORATORIO PANTONO
92

La programación de arte del Centro de Cultura Contemporánea Condeduque 
reflexionará prioritariamente sobre la realidad que nos está tocando vivir. 
Lo que en un inicio fue una crisis sanitaria muy pronto se ha convertido en 
una crisis existencial, lo que ha llevado a reivindicar la pertinencia de las 
instituciones culturales y artísticas como centros de reflexión, donde se 
comparten inquietudes comunes y anhelos colectivos. El arte ayuda a entender 
el mundo y sus crisis, incita al cuestionamiento y tiene un fuerte componente 
terapéutico, como la mayoría de contenidos culturales. 

Así pues, la programación artística de Condeduque tendrá una especial 
conexión con las problemáticas y los intereses contemporáneos, basada en un 
modelo con un tempo más reposado y reflexivo, especialmente diseñado para 
una ciudadanía que busca fomentar el pensamiento crítico frente al consumo 
rápido. Las principales líneas de investigación y trabajo se concretarán en 
estos temas: el arte como algo necesario para el desarrollo personal y social 
(aspectos como la construcción de la identidad, la libertad individual y 
colectiva, su poder sanador, el espacio doméstico frente al público, etc.); la 
perspectiva de género y la defensa de la diversidad sexual; la sostenibilidad 
ecológica, económica y social; y la accesibilidad al arte actual, tanto por 
la mediación y la educación como con el trabajo directo con colectivos 
particulares. 

Además de las exposiciones de la Sala de Bóvedas, las intervenciones y 
actividades programadas en otros espacios de Condeduque como sus patios 
perseguirán acciones de socialización y participación, de disentimiento y de 
conflicto, de cuestionamiento de lo establecido y de generación de nuevas 
narrativas. En definitiva, una programación que venga unida a programas 
educativos, sociales y de pensamiento para una sociedad plural y en la que se 
afiancen nuevas vías de colaboración institucional y de apoyo a todo el tejido 
madrileño de la creación artística. 

COMISARIO

Javier Martín-Jiménez



72–73 ARTE

11 DE DICIEMBRE–11 DE ABRIL / EXPOSICIÓN 

La crisis sanitaria mundial ha derivado en una crisis existencial generalizada 
que obliga a reflexionar y a dudar sobre nuestra propia posición en el mundo 
y particularmente en la sociedad en la que vivimos. Cualquier pensamiento 
crítico genera dudas y preguntas necesarias para avanzar como individuos 
en la búsqueda de respuestas. Pero ese cuestionamiento puede derivar 
en conflictos internos. Mirar la realidad de frente no siempre es plato de 
gusto, es más cómodo mirarla por el rabillo del ojo para desviar la mirada 
rápidamente si algo nos perturba. Enfrentarse a ella es lo complicado porque 
hace aflorar a su vez muchas emociones normalmente escondidas.

Miedos, monstruos y sombras que se esconden bajo la superficie, que 
curiosamente no desaparecen nunca aunque se miren de soslayo. Por mucho 
que se tapen siempre están ahí, y se pueden convertir en una carga pesada. 
La culpa, el miedo a nosotros mismos, el miedo a tener miedo.

Igual es momento de plantar cara al presente escenario y tratar de 
visibilizar esos sentimientos ocultos, invisibles o falsamente olvidados, 
mucho más comunes de lo que sospechamos. 

La muestra contará con una publicación diseñada por Jaime Narváez 
que incluirá textos de diferentes autores como la crítica de arte Bea Espejo, 
el escritor Agustín Fernández Mallo y la catedrática de la Universidad 
Complutense de Madrid Marián López Fdez. Cao, directora del Grupo 
de investigación EARTDI. Aplicaciones del Arte en la Integración Social, 
encargado de las propuestas educativas de la Sala de Bóvedas con su 
programa L-ABE. Laboratorio de Arte, Bienestar y Educación.

«BAJO LA SUPERFICIE 
(MIEDOS, MONSTRUOS, 

SOMBRAS)»

ESPACIO  Sala de Bóvedas
HORARIO  Martes a sábados de 
10.00 a 14.00 h - 17.00 a 20.30 h/ 
Domingos y festivos de 11.00 a 

14.00 h; Lunes cerrado
ACCESO  Gratuito

COMISARIO

Javier Martín-Jiménez

ARTISTAS

Carlos Aires, Elena Bajo, 
Karmelo Bermejo, Patricia 

Dauder, Marco Godoy, Carlos 
Irijalba, Cristina Lucas, Mateo 

Maté, Asunción Molinos 
Gordo, Ester Partegás, Sara 
Ramo, Rodríguez-Méndez, 
Bernardí Roig, Paula Rubio 
Infante, Teresa Solar, Julia 

Varela y Zoé T. Vizcaíno
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TEMÁTICA  Realidad vesus ficción, Memoria y Naturaleza
PROGRAMACIÓN PARALELA  L-ABE. Laboratorio de Arte, Bienestar y Educación, 
Laboratorio Pantono y Rendija. Grupo de residencia adolescente



74–75 ARTE

21 DE ABRIL–18 DE JULIO /EXPOSICIÓN 

«EL CRIMEN PERFECTO»

Subraya Jean Baudrillard que, si no existieran las apariencias, el mundo 
sería un crimen perfecto, es decir, sin criminal, sin víctima y sin móvil. Hoy 
sabemos que los desastres naturales no son muestras de la ira divina, sino 
consecuencias del descuido y dejadez de lo humano que nos conducen a un 
desesperanzador destino común. Esta exposición es una toma de conciencia 
que nos permite avanzar y sumar más personas implicadas en la urgencia 
de la sostenibilidad, con artistas que exploran su relación con la tierra 
que habitan, operando desde distintos puntos de vista y desde diferentes 
disciplinas con una actitud concienciada hacia lo que les rodea. 

El Crimen Perfecto reflexiona sobre cómo el ser humano habita los espacios 
de la contemporaneidad y las consecuencias de esos gestos. Esa manera de 
intervenir y ocupar no se refiere solo al modo cómo el hombre experimenta 
el espacio, sino también cómo desarrolla esa ocupación, la forma como vive, 
produce, consume y desecha y a las geografías y formas generadas por esa 
particular manera de actuar. Esta exposición ahonda en la apreciación formal 
del paisaje contemporáneo, ya sea este entendido desde un punto de vista 
topográfico o como un conjunto de imágenes y memorias que archivamos 
en ese devenir.
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ESPACIO  Sala de Bóvedas
HORARIO  Martes a sábados de 
10.00 a 14.00 h - 17.00 a 20.30 h/ 
Domingos y festivos de 11.00 a 

14.00 h; Lunes cerrado
ACCESO  Gratuito

COMISARIO

David Barro

ARTISTAS

Gabriela Bettini, 
Albano Alfonso, Axel Hütte, 

Caio Reisewitz, Baltazar Torres, 
Françoise Vanneraud, 

Mireya Masó, Alberto Baraya, 
Cecilia Vicuña y Sandra Cinto

ORGANIZA 

MadBlue
TEMÁTICA  Naturaleza
PROGRAMACIÓN PARALELA  Pensamiento y Debate: diálogo La naturaleza  
y Los nuevos comienzos, L-ABE. Laboratorio de Arte, Bienestar y Educación, 
Laboratorio Pantono y Rendija. Grupo de residencia adolescente



76–77 ARTE

21 DE ABRIL–2 DE MAYO /EXPOSICIÓN 

«FORMAS INÉDITAS»

No hay mejor manera de proteger una cultura que renovándola. No hay 
mejor ejemplo de sostenibilidad en la historia que trabajar dando nuevos 
sentidos a las formas que caracterizan un contexto. Proyectar nuevas lecturas 
que permitan que esas formas no se pierdan. En palabras de Luis Seoane: 
«Existen formas inéditas, en las herramientas de los oficios y en los objetos 
heredados. Ahí están para quien sepa recogerlas». En los últimos años una 
serie de diseñadores y artistas han asumido una actitud contemplativa y han 
destacado por su capacidad de levantar la cabeza para mirar, una manera de 
reinventar lo cotidiano que conecta la creación con la vida, la cultura con  
la naturaleza.

La exposición Formas Inéditas muestra cómo la creatividad puede mediar 
entre lo humano y lo tecnológico para tornar más amable y empática nuestra 
relación con el futuro, más ergonómica y, sobre todo, más eficaz y ágil a la 
hora de enlazar lo científico y lo humanístico, lo innovador, lo empresarial 
y lo artístico, conceptos habitualmente separados cuando sus funciones 
convergen en un fin común: construir un futuro mejor.

ESPACIO  Sala Polivalente
HORARIO  Martes a sábados 
de 10.00 a 14.00 h - 17.00 a 

20.30 h/Domingos y festivos de 
11.00 a 14.00 h; Lunes cerrado

ACCESO  Gratuito

COMISARIO

David Barro

ARTISTAS

Eero Aarnio, Felipe Barbosa, 
Ronan & Erwan Bouroullec, 

Charles & Ray Eames,  
Laura González Cabrera,  

Cao Guimaraes, 
Konstantin Grcic, 

Mona Hatoum, Hella Jongerius, 
Asunción Molinos Gordo, 

M. Elena Montero/
Luis Seoane, Isaac Piñeiro, 

Jessica Stockholder 
y Miguel Vieira Baptista

ORGANIZA 

MadBlue
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TEMÁTICA  Naturaleza
PROGRAMACIÓN PARALELA  Pensamiento y Debate: diálogo La naturaleza  
y Los nuevos comienzos, L-ABE. Laboratorio de Arte, Bienestar y Educación, 
Laboratorio Pantono y Rendija. Grupo de residencia adolescente



ARTE78–79

23 OCTUBRE–8 NOVIEMBRE /  VIDEOINSTALACIÓN 

REACTION MADRID

ESPACIO  Patios
HORARIO  Lunes a sábados 

de 10.00 a 21.30 h/Domingos 
y festivos de 10.30 a 14.00 h 

ACCESO  Gratuito

Reaction Madrid es el resultado del trabajo del video artista Pietro Jona, 
creador y pionero de las social movie —proyectos de creación colectiva con 
Internet como soporte— desde el año 2000. Reaction, es una evolución 
de estas social movies para mostrar las ciudades a través de los ojos de las 
personas que las viven o transitan cada día. Grabar lo que sucede en Madrid 
ayuda a construir una fotografía en movimiento de la ciudad que se puede 
exportar al resto del mundo.

SÚPER CONTEMPORÁNEA  Reaction da visibilidad a imágenes que normalmente 
pasan desapercibidas. En una sociedad que tiende a estandarizar la información 
y las perspectivas sobre las cosas, Reaction cambia su punto de vista al utilizar 
tecnologías como los smartphones e Internet, a menudo consideradas alienantes, 
para mejorar la diversidad, un elemento fundamental para la evolución de la 
sociedad. Internet se utiliza para modificar la realidad fuera de la web mediante la 
creación de una videoinstalación que se podrá ver en el Patio Central.

VIDEOINSTALACIÓN  Reaction Madrid se convierte en un archivo de imágenes 
que normalmente se utilizan para comunicarse, pero que se pierden o borran 
casi de inmediato. La videoinstalación es el resultado de un proceso colectivo 
donde los videos enviados por los ciudadanos que han participado son el 
punto de partida para que el artista cree conexiones entre las realidades más 
creativas de la ciudad y entre los diferentes puntos de vista, aportando su 
sensibilidad creativa y técnica a disposición de la obra.

REACTION MADRID 2020  Reaction se estrena en España con Madrid como 
protagonista gracias a Human’s Point y la colaboración del Área de Gobierno 
de Economía, Innovación y Empleo del Ayuntamiento de Madrid, el apoyo 
de Condeduque y Madrid Destino, así como de los mercados municipales de 
La Paz, Antón Martín, Tirso de Molina, Las Ventas, Prosperidad, Chamberí, 
Barceló y Los Mostenses. Igualmente, la Escuela ArteDiez se ha sumado a 
la iniciativa con la participación de su alumnado y con su contribución a 
la producción del vídeo promocional y videos de difusión en los mercados 
participantes. La Fundación Créate también se ha sumado a Reaction 
impulsando la participación en la comunidad educativa. Esta primera edición 
Reaction Madrid ha otorgado máxima libertad creativa a los participantes con 
sugerencias de áreas temáticas de inspiración: Yo Amo – Yo Odio – Yo Me Río –  
Yo Lloro – Yo Juego – Yo Trabajo – Yo Pienso – Yo Soy – Yo Como – Yo Me Muevo



80–81 ARTE

21 DE ENERO–25 DE ABRIL /  INSTALACIÓN 

MANOLO PAZ
«LOS MARES DEL MUNDO»

En Los mares del mundo Manolo Paz rescata las redes de pesca de los 
marineros para con ellas generar una serie de módulos de diferentes 
tamaños, reproduciendo los colores de las aguas, ya que estas, al ser 
sumergidas, tienen que conseguir camuflarse para poder pescar los peces 
que se desviarían si vieran colores distintos al mar. La riqueza simbólica y 
física del mundo marinero y de sus tradiciones, unido a la recuperación de 
materiales, convierte esta obra en un ejemplo de cómo trabajar el arte desde 
principios sostenibles. 

El artista invita a preservar la continuidad de una cultura y de la vida. 
Porque Manolo Paz asume los procesos de lo natural, esas otras formas 
perdidas que merecen ser esculpidas y puestas en valor, máxime cuando 
como en este caso esas redes, cuando eran inservibles, eran tiradas al mar 
rompiendo el sistema marino.
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ESPACIO  Patios
HORARIO  Lunes a sábados 

de 10.00 a 21.00 h/Domingos 
y festivos de 10.30 a 14.00 h 

ACCESO  Gratuito

ORGANIZA 

MadBlue

TEMÁTICA  Naturaleza
PROGRAMACIÓN PARALELA  Pensamiento y Debate: diálogo La naturaleza, 
L-ABE. Laboratorio de Arte, Bienestar y Educación, Laboratorio Pantono 
y Rendija. Grupo de residencia adolescente
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21 DE ENERO–25 DE ABRIL /  INSTALACIÓN 

PATRICK HAMILTON
«EL INVERNADERO ROJO»

El invernadero rojo es una escultura con carácter interactivo, ya que por un 
lado permite verse desde afuera y también ingresar en ella y mirar desde el 
interior hacia el exterior. La operación visual de El invernadero rojo comporta 
un sin número de asociaciones y metáforas relativas al cambio climático 
—gases de efecto invernadero, por ejemplo— y al color rojo como un color 
cargado de historia y de psicología —sangre, fuego, incandescencia—, así 
como algo peligroso —la bandera roja—. En economía, también el rojo es el 
color distintivo de las caídas y «los números rojos» hablan de que algo va mal.

Esta intervención específica inédita nos habla por tanto de muchas crisis, 
desde la medioambiental hasta la económica, y lo hace situándose en la 
intersección de la escultura, la instalación, la arquitectura y lo pictórico, 
proyectándose entre lo material y lo ilusorio, lo social y lo doméstico, lo 
político y lo poético, lo ornamental y lo monumental, lo público y lo privado, 
como es habitual en las obras de Patrick Hamilton.
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ESPACIO  Patios
HORARIO  Lunes a sábados 

de 10.00 a 21.00 h/Domingos 
y festivos de 10.30 a 14.00 h 

ACCESO  Gratuito

ORGANIZA 

MadBlue

TEMÁTICAS  Naturaleza y El papel del espectador
PROGRAMACIÓN PARALELA  Pensamiento y Debate: diálogo La naturaleza ,
L-ABE. Laboratorio de Arte, Bienestar y Educación, Laboratorio Pantono y 
Rendija. Grupo de residencia adolescente
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21 DE ABRIL–20 DE JUNIO /  INSTALACIÓN 

ISIDRO BLASCO
«S/T»

Isidro Blasco siempre se ha preocupado por su entorno para establecer 
relaciones emocionales con los lugares que habita, experiencias que proyecta 
en su trabajo. Blasco reflexiona sobre nuestra forma de mirar y contextualizar 
los lugares, así como del modo mediatizado que muchas veces tenemos 
de ver las cosas, fragmentando y reconstruyendo, reciclando materiales 
y sensaciones que nos ayudan a recrear el espacio arquitectónico, que se 
reinterpreta y depende de la percepción subjetiva de quien observa. 

En esta ocasión incide en la construcción de una casa de apariencia 
inestable, con una estructura de madera, en gran parte reciclada y con 
algunas partes pintadas. Se trata de una arquitectura que funciona como 
una monumental escultura, que fuerza al espectador a recorrerla, a transitar 
su condición poliédrica. Blasco indaga en la fisura babélica que declina 
en desorden utópico, como si se tratase de una arquitectura natural, 
con potencialidad anárquica pero conceptualmente concentrada en su 
proyección de pensamiento y de crítica a una suerte de demolición social de 
lo emocional.
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ESPACIO  Patios
HORARIO  Lunes a sábados 

de 10.00 a 21.00 h/Domingos 
y festivos de 10.30 a 14.00 h 

ACCESO  Gratuito

ORGANIZA 

MadBlue

TEMÁTICAS  Arquitectura y Naturaleza
PROGRAMACIÓN PARALELA  L-ABE. Laboratorio de Arte, Bienestar y Educación, 
Laboratorio Pantono y Rendija. Grupo de residencia adolescente
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14 DE SEPTIEMBRE–31 DE DICIEMBRE /  INSTALACIÓN 

ESTUDIO ELII
«MACHANGUITOS»

El Estudio de arquitectura elii plantea realizar una serie de intervenciones 
periódicas en los patios, a partir de instalaciones de mobiliario urbano que 
permitan un uso flexible y sostenible del espacio. El proyecto partirá de la 
propia historia de Condeduque para llegar a la creación de una instalación 
«ficcionada». Las historias de Condeduque conforman una especie de 
«guion» del pasado que permitirá comenzar a escribir un nuevo «guion» para 
el presente y el futuro del centro, con los patios como «escenarios».  
Las intervenciones presentarán unos nuevos «personajes» que los poblarán  
y que invitarán a los visitantes a reconocer Condeduque de otras maneras.

El proceso de trabajo de este proyecto tiene tres fases: una primera de 
taller conducido por un/a escritor/a o artista especializado en narrativa 
performativa y especulativa (a realizar en abril); una segunda de diseño de 
«personajes» y una tercera de producción de mobiliario. 

INSTALACIÓN 

ESPACIO  Patios
HORARIO  Lunes a sábados 

de 10.00 a 21.00 h/Domingos 
y festivos de 10.30 a 14.00 h 

ACCESO  Gratuito

TALLER

INCRIPCION PREVIA  

Y MÁS INFORMACIÓN

condeduquemadrid.es
FECHA  Abril

ORGANIZA

MadBlue
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TEMÁTICAS  Arquitectura y El papel del espectador
PROGRAMACIÓN PARALELA  Pensamiento y Debate: Futuros concretos,
L-ABE. Laboratorio de Arte, Bienestar y Educación, Laboratorio Pantono 
y Rendija. Grupo de residencia adolescente
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NOVIEMBRE–JUNIO/PROGRAMA PÚBLICO

RENDIJA. 
GRUPO DE RESIDENCIA 

ADOLESCENTE

Rendija es la propuesta de mediación cultural con adolescentes que 
Desmusea propone para el Centro de Cultura Contemporánea Condeduque 
durante el curso 2020/2021. Una convocatoria pública buscará formar un 
grupo de hasta 20 jóvenes de entre 16 y 18 años que trabajará periódicamente 
en el centro. A través de esta iniciativa, los participantes reformularán los 
espacios y sus funciones atendiendo a su aquí y ahora adolescente, para 
encontrar una manera propia de habitar y narrar la institución.

Si el punto de partida es conocer el centro y desarrollar proyectos que 
nazcan de su programación artística, el fin último será que el grupo genere 
sus propios aparatos de mediación, con el objetivo de expandir y comunicar 
ese programa a personas de su misma generación. Se procurará por tanto 
acercar el Condeduque a uno de los públicos de más complejo alcance: los 
adolescentes. Estos artefactos de mediación se desarrollarán en común a 
lo largo de las sesiones y tomarán formas heterogéneas (podrán articularse 
en formatos audiovisuales, performáticos, textuales, etc.), ajustándose a 
la naturaleza de cada proyecto específico. En todo caso, se podrá hacer 
un seguimiento del grupo —un reflejo virtual— a través de la web de 
Condeduque, donde poder compartir la relatoría de los planteamientos, 
progresos y resultados del grupo.

PÚBLICO  Jóvenes 
de entre 16 y 18 años

PLAZAS  20 participantes

FORMATO  Sesiones 
quincenales cerradas

ESPACIO  Sala Polivalente y 
otros espacios

CONVOCATORIA   

Del 15 de septiembre al 15 de 
octubre. Selección por carta  

de motivación

INSCRIPCIÓN  Gratuita

MÁS INFORMACIÓN

condeduquemadrid.es 

PROGRAMACIÓN PARALELA  Arte: El crimen perfecto y Bajo la superficie

http://www.condeduquemadrid.es
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L–ABE. LABORATORIO 
DE ARTE, BIENESTAR  

Y EDUCACIÓN

L-ABE es una propuesta para el Centro de Cultura Contemporánea 
Condeduque del Grupo de investigación EARTDI. Aplicaciones del Arte en 
la Integración Social y de la Unidad docente de Educación Artística de la 
Facultad de Educación de la Universidad Complutense de Madrid. El grupo, 
en activo desde 2010, está formado por especialistas en el ámbito de la 
arteterapia; salud, arte y cuidados; perspectiva de género; mediación artística, 
museos y accesibilidad; gestión cultural; docencia en educación primaria y 
secundaria, y en técnicas artísticas. 

Los diferentes enfoques y estrategias (arteterapia, género, mediación, etc.), 
tienen como intención convertir L-ABE en un laboratorio de experimentación 
metodológica, donde los conocimientos y saberes de la Universidad puedan 
experimentarse en un contexto real y ser sistematizados y analizados en 
tiempo real, pudiendo ser evaluados científicamente.

Como actividades públicas, L-ABE ofrecerá visitas dinámicas para 
diferentes públicos a varias de las muestras de la Sala de Bóvedas, así como 
la publicación de guías didáctico-creativas para su descarga online. De esta 
manera, la sala de exposiciones se potencia como espacio de enriquecimiento 
social, cultural y educativo. Un lugar de exhibición de arte actual pero también 
un campo de trabajo activo para la mediación y la investigación.

PÚBLICO  Dirigido  
a diferentes públicos

FORMATO  Actividades 
semanales vinculadas a las 

exposiciones

ESPACIO  Sala de Bóvedas

INSCRIPCIÓN  Gratuita

MÁS INFORMACIÓN

condeduquemadrid.es 

DICIEMBRE–ABRIL/PROGRAMA PÚBLICO

PROGRAMACIÓN PARALELA  Arte: Bajo la superficie, El crimen perfecto y Formas inéditas

http://www.condeduquemadrid.es
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Educación Pantono es un colectivo multidisciplinar, horizontal y abierto, 
formado por estudiantes y profesoras de arte de la Facultad de Educación 
de la Universidad Complutense de Madrid. Trabaja e investiga para generar 
nexos de unión con el resto de la comunidad universitaria —especialmente  
con Bellas Artes— y con instituciones culturales de Madrid. El papel 
de ambas como agentes pedagógicos hace necesaria su conexión, 
especialmente en su mirada al presente y en sus deseos de futuro. Para 
ello Educación Pantono desarrolla propuestas experimentales de acción-
participación-reflexión que afecten a las instituciones educativas y 
culturales.

El Centro de Cultura Contemporánea Condeduque será la sede del 
Laboratorio Pantono vinculado a la programación de arte de la temporada 
2020-2021. Se realizarán cuatro seminarios dirigidos a docentes, 
estudiantes, artistas y educadores, así como dos talleres desarrollados 
por arte-educadores o artistas ligados al ámbito pedagógico. El proyecto 
comenzará con una presentación pública en la Facultad de Educación de la 
UCM y se clausurará con una exposición de resultados en Condeduque.

Las propuestas experimentales, surgidas como consecuencia de las 
actividades en Condeduque, serán acogidas posteriormente en las aulas 
universitarias de las Facultades de Educación y Bellas Artes, en el contexto 
de las asignaturas relacionadas con la educación, el arte, la creatividad y la 
cultura visual. LABORATORIO 

PANTONO

PÚBLICO  Docentes, 
estudiantes, artistas y 

educadores

PLAZAS  25 participantes 
por actividad

FORMATO 

SEMINARIOS 

19 de febrero, 19 de marzo,  
9 de abril, 21 de mayo

TALLERES

23 de marzo, 13 de abril
PRESENTACIONES

Facultad de Educación, UCM
Centro de Cultura 

Contemporánea Condeduque

ESPACIO  Sala Polivalente

CONVOCATORIA  Del 15 de 
enero al 15 de febrero 2021. 

Selección por carta de 
motivación

ACCESO  Gratuito

INSCRIPCIÓN  Gratuita

MÁS INFORMACIÓN

condeduquemadrid.es 

FEBRERO–JUNIO/PROGRAMA PÚBLICO

PROGRAMACIÓN PARALELA  Arte: Bajo la superficie, El crimen perfecto y Formas inéditas

http://www.condeduquemadrid.es
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96–97 CINE

Las líneas de la programación cinematográfica se centran, en primer lugar, 
en fomentar la transversalidad respecto al resto de áreas que conforman la 
oferta cultural del Centro y forjar así una línea coherente, bien definida y 
orientada a singularizar, para el potencial espectador, la clase de propuestas 
que podrá encontrar al acudir a cualquiera de sus actividades.
En este sentido, uno de los objetivos que atraviesan todo el programa es 
que las películas seleccionadas devengan en una herramienta de análisis 
contemporáneo, en una fotografía polisémica de nuestro complejo presente. 
De esta forma, prestaremos especial atención a la reciente eclosión de 
jóvenes directoras latinoamericanas; a ese otro cine coreano independiente 
e íntimo, alejado de los tópicos sobre la cinematografía de este país 
asiático (tan en boga tras el éxito de Parasite); a la búsqueda de una realidad 
objetiva tras las imágenes con las que convivimos de forma habitual; a las 
nuevas formas que adopta el clásico conflicto entre lo urbano y lo rural; 
a la confusión que aún existe entre sexo y género; al estudio fílmico de 
personajes poco conocidos de la historia de nuestro país; o a la evolución 
de uno de los géneros cinematográficos más singulares de España: el «cine 
quinqui».

COMISARIO

Martín Cuesta Gutiérrez

THE WOMAN WHO RAN
100

MESETA
101

DE NUEVO OTRA VEZ
102

UNA HISTORIA PARA 
LOS MODLIN 

103

MY MEXICAN 
BRETZEL

104

LE SEL DES LARMES
105

NAVAJEROS
106

ASALTAR LOS CIELOS
107

PORT AUTHORITY
108

27 HORAS
109

MAMÁ, MAMÁ, MAMÁ
110

EL PAÍS DE LAS MARAVILLAS
111

LOS JÓVENES DEL BARRIO
112

AQUELLS JOVES
113

FUKUOKA
114

TOMBOY
115

EL DESENCANTO
116

PERSONAL SHOPPER
117

7 VÍRGENES
118

CORTOS
119

HEIGHT OF THE WAVE
120

EL PICO
121

THE BALLAD OF GENESIS  
AND LADY JAYE

122

COHERENCE
123

EL CHARRO DE TOLUQUILLA
124

JULIA Y EL ZORRO
125

THE FIRST LAP
126

OCAÑA, RETRATO 
INTERMITENTE

127

AL PRIMO SOFFIO DI VENTO
128

BLIND
129

HEDWIG AND THE 
ANGRY INCH

130

LEMEBEL
131

PERFECT BLUE
132

DAMISELAS EN APUROS
133

MI PRIMER FESTIVAL 
DE CINE

134



98–99 CINE

BREVE HISTORIA 
DEL CINE QUINQUI

Navajeros, 1980
Eloy de la Iglesia

106

27 horas, 1986 
Montxo Armendáriz

109

Los jóvenes del barrio, 1983 
Lluisa Roca, Albert Estival

112

Aquells joves, 2012 
Ferrán Andrés

113

7 vírgenes, 2005 
Alberto Rodríguez

118

El pico, 1983 
Eloy De La Iglesia

121

HAMBRE DE REALIDAD

Personal Shopper, 2016 
Olivier Assayas

117

Coherence, 2013 
James Ward Byrkit

123

Blind, 2014 
Eskil Vogt

129

Perfect Blue, 1997 
Satoshi Kon

132

SEXO Y GÉNERO

Tomboy, 2011 
Celine Sciamma

115

The Ballad of Genesis and Lady Jaye, 2011 
Marie Losier

122

El charro de Toluquilla, 2016 
José Villalobos

124

Ocaña, retrato intermitente, 1978 
Ventura Pons 

127

Hedwig and the Angry Inch, 2001 
John Cameron Mitchell

130

PREMIERES CONDEDUQUE

Le sel des larmes, 2020 
Philippe Garrel

105

Port Authority, 2019 
Danielle Lessovitz

108 

ESPECIALES CONDEDUQUE

Cortos Rabih Mroué
119

Damiselas en apuros, 2011 
Whit Stillman

133

JÓVENES DIRECTORAS 
LATINOAMERICANAS

De nuevo otra vez, 2019
Romina Paula

102

Mamá, mamá, mamá, 2020 
Sol Berruezo

111

Julia y el zorro, 2019 
Inés María Barrionuevo

125

Lemebel, 2019 
Joanna Reposi Garibaldi

131

NEORRURALISMO

Meseta, 2019 
Juan Palacios

101 

El país de las maravillas, 2014 
Alice Rohrwacher

111

Al primo soffio di vento, 2002 
Franco Piavoli

128

COREA OFF TOPIC

The Woman Who Ran, 2020
Hong Sang-Soo

100

Fukuoka, 2019 
Zhang Lu

114

Height Of The Wave, 2019
Park Jung-Bum

120

The First Lap, 2017
Kim Dae-Hwan

126

PERSONA(JE)S 
DE NUESTRO CINE

Una historia para los Modlin, 2012 
Sergio Oksman

103

My Mexican Bretzel, 2019
Nuria Giménez Lorang

104

Asaltar los cielos, 1996
Javier Rioyo, José Luis López-Linares

107

El desencanto, 1976 
Jaime Chávarri

116

CICLOS



100–101 CINE

CICLO  Corea Off-Topic
ESPACIO  Salón de actos 

PAÍS  Corea del Sur
AÑO  2020

GÉNERO  Drama
IDIOMA  Coreano (VOSE)

DURACIÓN  77 minutos

DIRECTOR  Hong Sang-soo
GUION  Hong Sang-soo 

FOTOGRAFÍA  Kim Sumin
MONTAJE  Hong Sang-soo
MÚSICA  Hong Sang-soo

REPARTO  Kim Min-hee, Seo 
Young-hwa, Song Seon-mi

PREMIOS

FESTIVAL DE BERLÍN 

Mejor director

CON EL APOYO DE

Festival Internacional 
de Cine de Gijón

«THE WOMAN WHO RAN»
Aprovechando que su marido ha abandonado el hogar por un viaje de negocios, 

Gamhee, una mujer coreana, se encuentra con tres conocidas. Primero visita a dos 
amigas íntimas en sus casas; a la tercera, una mujer mayor, se la encuentra en una 

sala de cine independiente.

30 DE SEPTIEMBRE /  19.30 H 

«MESETA»
En algún lugar del país, un pastor sueña con viajar al lago Titicaca, un dúo 

musical retirado recuerda su época dorada, dos chicas buscan Pokémons sin éxito 
y un anciano cuenta todas las casas vacías del pueblo para poder dormirse…

7 DE OCTUBRE /  19.30 H

CICLO  Neorruralismo
ESPACIO  Salón de actos

PAÍS  España
AÑO  2019

GÉNERO  Documental
IDIOMA  Castellano

DURACIÓN  91 minutos

DIRECTOR  Juan Palacios
GUION  Juan Palacios

FOTOGRAFÍA  Juan Palacios
MONTAJE  Juan Palacios
MÚSICA  Lorena Álvarez

REPARTO  Clemente Pérez, Juan 
Manuel Soto, Ángel Crespo, 

Prudencio Díez, Lara Manias, 
Félix Marbán

PROGRAMACIÓN PARALELA  Pensamiento y Debate: 
Escapar del Mundo
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CICLO  Jóvenes directoras 
latinoamericanas

ESPACIO  Salón de actos

PAÍS  Argentina
AÑO  2017

GÉNERO  Comedia dramática
IDIOMA  Castellano

DURACIÓN  84 minutos

DIRECTORA  Romina Paula
GUION  Romina Paula

FOTOGRAFÍA  Eduardo Crespo
MONTAJE  Eliane Katz

MÚSICA  Germán Cohen
REPARTO  Romina Paula, 

Esteban Bigliardi, Pablo Sígal, 
Mariana Chaud, Denise 

Groesman, Mónica Rank

PREMIOS

FESTIVAL DE SAN SEBASTIÁN

Premio Horizontes Latinos
FESTIVAL CINEMATOGRÁFICO 

INTERNACIONAL DEL URUGUAY

Premio Mejor Película 
Iberoamericana

¿Se van a divorciar? Romina no lo cree, pero mientras su marido está en casa agobiado 
por el trabajo, ella y su hijo se están alojando temporalmente con su madre en Buenos 

Aires. Después de sus primeros y abrumadores años como madre, Romina se ve un 
poco mayor para las fiestas de la discoteca y para andar por ahí con veinteañeros, pero 

aún lo suficientemente joven para fantasear con los demás.

«DE NUEVO OTRA VEZ»
14 DE OCTUBRE /  19.30 H

Después de aparecer en la película La semilla del diablo, de Roman Polanski, Elmer 
Modlin se escapó con su familia a una tierra lejana, donde se encerraron en un oscuro 

apartamento durante treinta años.

CICLO  Persona(je)s de 
nuestro cine

ESPACIO  Salón de actos

PAÍS  España
AÑO  2012

GÉNERO  Documental
IDIOMA  Inglés (VOSE)
DURACIÓN  26 minutos

DIRECTOR  Sergio Oksman
GUION  Carlos Muguiro, Sergio 

Oksman y Emilio Tomé
FOTOGRAFÍA  Miguel Ángel 

Amoedo
MONTAJE  Fernando Franco y 

Sergio Oksman

PREMIOS

PREMIOS GOYA

Mejor Cortometraje 
Documental

FESTIVAL DE VARSOVIA 

Premio Mejor Cortometraje
FESTIVAL KARLOVY VARY

Premio Mejor Cortometraje 
Documental

«UNA HISTORIA PARA 
LOS MODLIN»

21 DE OCTUBRE /  19.30 H /  SESIÓN TRAMPANTOJO

TEMÁTICA  Memoria y Maternidad
PROGRAMACIÓN PARALELA  Pensamiento y Debate: diálogo Todas las madres / 

Mediación: proyecto de Crianza TEMÁTICA  Realidad versus ficción



104–105 CINE

CICLO  Persona(je)s 
de nuestro cine

ESPACIO  Salón de actos

PAÍS  España
AÑO  2019

GÉNERO  Documental
IDIOMA  Inglés (VOSE)
DURACIÓN  73 minutos

DIRECTORA  Nuria Giménez 
Lorang

GUION  Nuria Giménez Lorang
FOTOGRAFÍA  Frank A. Lorang

MONTAJE  Cristóbal Fernández, 
Nuria Giménez Lorang

REPARTO  Ilse G. Ringier, 
Frank A. Lorang

PREMIOS

FESTIVAL DE GIJÓN

Premio Mejor Película Española
FESTIVAL DE ROTTERDAM

Premio Found Footage
FESTIVAL D’A

Premio del Público

CON EL APOYO DE

Cineteca Madrid

La película se abre con grabaciones de pilotos durante la Segunda Guerra Mundial  
en Suiza, subtitulados con extractos del diario de Vivian Barrett en los que habla de 

ella misma y de su marido, Léon. La glamurosa vida de la pareja se desarrolla entonces 
en dichos extractos y en las imágenes tomadas por Léon, en diferentes lugares de 

Europa y todo el mundo.

21 DE OCTUBRE /  19.30 H /  SESIÓN TRAMPANTOJO

«MY MEXICAN BRETZEL»
Impulsado por su deseo de convertirse en ebanista, Luc llega a París. Perdido en 

los banlieues, le pide a Djemila indicaciones. En la timidez de la chica, vislumbra la 
posibilidad de una aventura. Los dos se encuentran de nuevo, pero Luc tiene que volver 

a casa con su padre, que también es carpintero. Allí se encuentra con Geneviève, a la 
que conoce de antes, y comienza un romance con ella. Cuando a Luc le ofrecen una 
plaza en la renombrada escuela de muebles École Boulle, sigue su sueño y se traslada 

a París, dejando atrás a Geneviève. Pronto, una tercera joven entra en su pequeño 
apartamento, trayendo consigo la libertad de la gran ciudad.

28 DE OCTUBRE /  19.30 H

CICLO  Premieres de  
Condeduque

ESPACIO  Salón de actos

PAÍS  Francia-Suiza
AÑO  2020

GÉNERO  Drama
IDIOMA  Francés (VOSE)
DURACIÓN  100 minutos

DIRECTOR  Philippe Garrel
GUION  Philippe Garrel, 
Jean-Claude Carrière y 

Arlette Langmann
FOTOGRAFÍA  Renato Berta

MONTAJE  François Gedigier
MÚSICA  Jean-Louis Aubert

REPARTO  Logann Antuofermo, 
Oulaya Amamra, André Wilms, 

Louise Chevillotte, Souheila 
Yacoub y Martin Mesnier

«LE SEL DES LARMES»

TEMÁTICAS  Realidad versus ficción y Memoria



106–107 CINE

CICLO  Breve historia del  
cine quinqui

ESPACIO  Salón de actos

PAÍS  España
AÑO  1980

GÉNERO  Drama
IDIOMA  Castellano

DURACIÓN  95 minutos

DIRECTOR  Eloy de la Iglesia
GUION  Eloy de la Iglesia y 

Gonzalo Goicoechea
FOTOGRAFÍA  Antonio Cuevas

MONTAJE  José Salcedo
MÚSICA  Burning

REPARTO  José Luis Manzano, 
José Sacristán, Isela Vega, 

Verónica Castro, Jaime Garza y 
Enrique San Francisco

José Manuel Gómez Perales, alias «El Jaro», vive con su banda, compuesta por 
otros adolescentes y sus respectivas parejas, y junto a ella se dedica a cometer 

atracos por todo Madrid. Un día conoce a Mercedes, una prostituta que lo quiere 
lejos del mal camino, pero entonces aparece en su vida Toñi, una adicta a las 

drogas de la que se enamora.

18 DE NOVIEMBRE /  19.30 H

«NAVAJEROS»
Alberto Iglesias pone música al relato del asesinato de León Trotsky, que tuvo lugar el 
21 de agosto de 1940 en Coyoacán, Ciudad de México. El autor del crimen fue Ramón 
Mercader, un español convencido de que aquel acto le convertía en un héroe, pues le 

haría ser uno de esos comunistas dispuestos a asaltar los cielos.

CICLO  Persona(je)s de 
nuestro cine 

ESPACIO  Salón de actos

PAÍS  España
AÑO  1996

GÉNERO  Documental
IDIOMA  Castellano

DURACIÓN  94 minutos

DIRECCIÓN  José Luis López-
Linares, Javier Rioyo

GUION  José Luis López-
Linares, Javier Rioyo

FOTOGRAFÍA  José Luis López-
Linares

MONTAJE  Pablo Blanco, Fidel 
Collados

MÚSICA  Alberto Iglesias
REPARTO  Laura Mercader, 

Elena Poniatowska, Sara Montiel

PREMIOS

FESTIVAL DE BOGOTÁ 

Premio Especial del Jurado
PREMIOS ONDAS 

Premio Especial
PREMIOS TURIA  Premio Especial

25 DE NOVIEMBRE /  19.30 H

«ASALTAR LOS CIELOS»

TEMÁTICA  Memoria



108–109 CINE

CICLO  Breve historia del 
cine quinqui 

ESPACIO  Salón de actos 

PAÍS  España
AÑO  1986

GÉNERO  Drama
IDIOMA  Castellano

DURACIÓN  81 minutos

DIRECCIÓN  Montxo 
Armendáriz

GUION  Montxo Armendáriz, 
Elías Querejeta

FOTOGRAFÍA  Javier 
Aguirresarobe

MONTAJE  Juan Ignacio 
San Mateo

MÚSICA  Ángel Illaramendi
REPARTO  Maribel Verdú, 

Antonio Banderas, Martxelo 
Rubio, Ramón Barea, 

André Falcon

PREMIOS

FESTIVAL DE SAN SEBASTIÁN

Concha de Plata al 
Mejor Director

PREMIOS SAN JORDI

Premio al Mejor Actor

Jon, un joven donostiarra de veinte años, se levanta a las siete de la mañana y, a 
partir de ese momento, vemos cómo vive su amistad con Patxi y Maite, el amor, las 

relaciones familiares, su confusión sobre el futuro y, sobre todo, su oscura pasión por 
las drogas. Un viaje de veintisiete horas por la vida y la muerte.

16 DE DICIEMBRE /  19.30 H

«27 HORAS»

CICLO  Premieres de  
Condeduque

ESPACIO  Salón de actos

PAÍS  Estados Unidos-Francia
AÑO  2019 

GÉNERO  Drama
IDIOMA  Inglés (VOSE)

DURACIÓN  101 minutos

DIRECCIÓN  Danielle Lessovitz
GUION  Danielle Lessovitz

FOTOGRAFÍA  Jomo Fray
MONTAJE  Matthew C. Hart, 

Clemence Samson
MÚSICA  Matthew Herbert

REPARTO  Fionn Whitehead, 
Leyna Bloom, McCaul 

Lombardi, Louisa Krause, Will 
Dufault, Stephen Cavalieri

CON EL APOYO DE

Festival Internacional 
de Cine de Gijón

Paul, un joven del medio-oeste, llega a la estación central de autobuses y rápidamente 
se fija en Wye, una chica que vaga por la acera. Entre ambos surge una historia de 

amor. pero cuando descubre el secreto de Wye, Paul se ve obligado a enfrentarse a su 
propia identidad. Martin Scorsese produce esta opera prima ambientada en la escena 

de baile kiki de Nueva York.

9 DE DICIEMBRE /  19.30 H

«PORT AUTHORITY»

TEMÁTICA  Género
PROGRAMACIÓN PARALELA  Artes Escénicas: Manuel Liñan La otra escena



110–111 CINE

CICLO  Jóvenes directoras 
latinoamericanas

ESPACIO  Salón de actos

PAÍS  Argentina
AÑO  2020

GÉNERO  Drama
IDIOMA  Castellano

DURACIÓN  65 minutos

DIRECCIÓN  Sol Berruezo 
Pichon-Riviére

GUION  Sol Berruezo Pichon-
Riviére

FOTOGRAFÍA  Rebeca Siqueira
MONTAJE  Joaquín Elizalde, 

Valeria Racioppi
MÚSICA  Mauro Mourelos

REPARTO  Agustina Milstein, 
Chloé Cherchyk, Camila 
Zolezzi, Matilde Creimer 

Chiabrando, Siumara Castillo, 
Vera Fogwill

La casa está llena de gente, pero Cleo está sola. Su abuela, tía y primos están 
constantemente alrededor, y lo han estado desde que su hermana pequeña Erin se ahogó 

en la piscina, dejando a la madre de Cleo retraída y sin respuesta. El mundo de Cleo se 
ha fragmentado; una serie de breves instantáneas, parcialmente torcidas, fijadas en los 

detalles más pequeños, en las que los colores casi se han desvanecido. 

23 DE DICIEMBRE, /  19.30 H

«MAMÁ, MAMÁ, MAMÁ»

CICLO  Neorruralismo
ESPACIO  Salón de actos

PAÍS  Italia
AÑO  2014

GÉNERO  Drama
IDIOMA  Italiano (VOSE)
DURACIÓN  110 minutos

DIRECCIÓN  Alice Rohrwacher
GUION  Alice Rohrwacher

FOTOGRAFÍA  Hélène Louvart
MONTAJE  Marco Spoletini

MÚSICA  Piero Crucitti
REPARTO  María Alexandra 

Lungu, Sam Louwyck, Alba 
Rohrwacher, Sabine Timoteo y 

Monica Bellucci

PREMIOS

FESTIVAL DE CANNES

Gran Premio del Jurado
FESTIVAL DE MAR DEL PLATA

Premio al Mejor Guion
FESTIVAL DE SEVILLA

Premio Especial del Jurado y 
Premio a la Mejor Actriz

Nada será igual al final de este verano para Gelsomina y sus tres hermanas. Ella es 
la heredera del extraño y aislado reino que su padre construyó para proteger a su 

familia del «fin del mundo». Un verano extraordinario en el que las estrictas reglas que 
mantienen unida a la familia comienzan a romperse por la llegada de un chico alemán 

y por por la participación de la comunidad local en un concurso televisivo.

13 DE ENERO, /  19.30 H

«EL PAÍS DE LAS MARAVILLAS»

TEMÁTICAS  Cuerpo y Género
PROGRAMACIÓN PARALELA  Artes Escénicas: Manuel Liñan La otra escena PROGRAMACIÓN PARALELA  Pensamiento y Debate: diálogo Escapar del mundo



112–113 CINE

CICLO  Breve historia del  
cine quinqui 

ESPACIO  Salón de actos

PAÍS  España
AÑO  1983

GÉNERO  Documental
IDIOMA  Castellano

DURACIÓN  39 minutos

DIRECCIÓN  Albert Estival 
y Lluïsa Roca

Los jóvenes del barrio de Canyelles de Barcelona en la década de los 80
La escuela, el trabajo y el paro, el ocio, las drogas, la delincuencia, las relaciones entre 

chicas y chicos, la música, el vídeo, la cárcel… Motivados por la novedad del video 
como medio audiovisual, los jóvenes deciden entrevistar a sus amistades, y también 

dan su opinión cuatro madres con diferentes situaciones familiares.

20 DE ENERO /  19.30 H /SESIÓN 30 AÑOS

«LOS JÓVENES DEL BARRIO»
En 1982 se rodó una película sobre los jóvenes y las familias del barrio de Canyelles 

de Barcelona, en la que la generación creciente era retratada como parte de un 
entorno hostil y marginal. Treinta años después regresamos al barrio, pero quedan 

pocas personas para explicar aquella experiencia.

CICLO  Breve historia del 
cine quinqui 

ESPACIO  Salón de actos

PAÍS  España
AÑO  2012

GÉNERO  Documental
IDIOMAS  Catalán y castellano

DURACIÓN  30 minutos

DIRECCIÓN  Ferrán Andrés
GUION  Ferrán Andrés, Cristina 

González, Ana Rodríguez y 
Daniel Castell

MONTAJE  Ferrán Andrés

20 DE ENERO /  19.30 H /SESIÓN 30 AÑOS

«AQUELLS JOVES»



114–115 CINE

En la universidad, Jea-moon y Hae-hyo eran amigos íntimos, pero su amistad se vino 
abajo cuando ambos se enamoraron de la misma mujer, Soon-yi. 28 años después, 
Jea-moon, ahora propietario de una librería de segunda mano en Seúl, viaja a Japón 

para reencontarse con su antiguo amigo, que dirige un bar en Fukuoka. Y una 
misteriosa joven se cruzará en sus caminos…

CICLO  Corea Off-Topic
ESPACIO  Salón de actos

PAÍS  Corea del Sur-Japón
AÑO 2019

GÉNERO  Drama
IDIOMA  Coreano-Japonés 

(VOSE)
SUBTÍTULOS  Castellano
DURACIÓN  88 minutos

DIRECCIÓN  Zhang Lu
GUION  Zhang Lu

FOTOGRAFÍA  Park Jung-hun
MONTAJE  Lee Hak-min

REPARTO  Kwon Hae-hyo, Yoon 
Jea-moon, Park So-dam y Yuki 

Yamamoto

 27 DE ENERO /  19.30 H

«FUKUOKA»
3 DE FEBRERO /  19.30 H

CICLO  Sexo y Género
ESPACIO  Salón de actos

PAÍS  Francia
AÑO  2011

GÉNERO  Drama
IDIOMA  Francés (VOSE)
DURACIÓN  82 minutos

DIRECCIÓN  Céline Sciamma
GUION  Céline Sciamma

FOTOGRAFÍA  Crystel Fournier
MONTAJE  Julien Lacheray

MÚSICA  Jean-Baptiste 
de Laubier

REPARTO  Zoé Héran, Malonn 
Lévana, Jeanne Disson, Sophie 

Cattani y Mathieu Demy

PREMIOS

FESTIVAL DE BERLÍN

Premio Teddy
FESTIVAL DE BUENOS AIRES 

(BAFICI)  Premios SIGNIS, 
FIPRESCI y Premio a la mejor 

actriz

Laure, una niña de diez años, se muda a un nuevo barrio con sus padres y su 
hermana pequeña, Jeanne. Es verano y Laure no conoce a nadie, hasta que un día 
encuentra a Lisa, de la que pronto se hará amiga. Sin embargo un equívoco surge 

entre ambas, ya que Lisa piensa que Laure es, en realidad, un chico. Sensibilidad y 
emoción de la mano de Céline Sciamma (Retrato de una mujer en llamas).

«TOMBOY»



116–117 CINE

CICLO  Persona(je)s de  
nuestro cine

ESPACIO  Salón de actos

PAÍS  España
AÑO  1976

GÉNERO  Documental
IDIOMA  Castellano

DURACIÓN  97 minutos

DIRECCIÓN  Jaime Chávarri
GUION  Jaime Chávarri

FOTOGRAFÍA  Teo Escamilla, 
Juan Ruiz Anchía

MONTAJE  José Salcedo
REPARTO  Felicidad Blanc, Juan 

Luis Panero, Leopoldo María 
Panero, Michi Panero

PREMIOS

PREMIOS DEL CÍRCULO DE 

ESCRITORES CINEMATOGRÁFICOS

Premio a la Mejor Película
PREMIOS FOTOGRAMAS DE PLATA

Premio al Mejor Elenco

La viuda y los tres hijos del poeta falangista Leopoldo Panero narran sus vivencias, 
entrecruzan sus recuerdos y aprovechan para cobrarse deudas pendientes. Su 

desencanto es la metáfora perfecta de la decadencia del régimen franquista y del 
edificio sobre el que se asentaba. Relaciones familiares marcadas por una férrea 

jerarquía patriarcal, cultivo de la apariencia y negación de lo diferente.

10 DE FEBRERO /  19.30 H

«EL DESENCANTO»

CICLO  Hambre de realidad
ESPACIO  Salón de actos

PAÍSES  Francia, Alemania, 
República Checa, Bélgica

AÑO  2016
GÉNERO  Drama

IDIOMA  Inglés-Francés (VOSE)
DURACIÓN  105 minutos

DIRECCIÓN  Olivier Assayas 
GUION  Olivier Assayas

FOTOGRAFÍA  Yorick Le Saux
MONTAJE  Marion Monnier
REPARTO  Kristen Stewart, 

Lars Eidinger, Sigrid Bouaziz, 
Anders Danielsen Lie, Ty 

Olwin

PREMIOS

FESTIVAL DE CANNES

Premio al Mejor Director

Mientras se recupera de la prematura muerte de su hermano gemelo, Maureen 
(Kristen Stewart), especialista en moda y médium parisina, es invitada a buscar su 

presencia en la casa que su novia está tratando de vender. Los hermanos habían 
pactado anteriormente que quien muriese primero enviaría una señal al otro, y 

Maureen comienza a recibir mensajes de texto de una fuente desconocida…

17 DE FEBRERO /  19.30 H

«PERSONAL SHOPPER»

TEMÁTICA  Memoria



118–119 CINE

Es verano en un barrio marginal de una ciudad del sur. Tano, un adolescente que 
cumple condena en un reformatorio, planea disfrutar de su permiso de 48 horas hasta 

el límite, haciendo todas las cosas que normalmente se le prohíben hacer. Antes 
de consagrarse con La isla mínima, Alberto Rodríguez y el guionista Rafael Cobos 

firmaron su particular (y brillantísima) actualizacion del género quinqui.

CICLO  Breve historia del 
cine quinqui 

ESPACIO  Salón de actos

PAÍS  España
AÑO  2005

GÉNERO  Drama
IDIOMA  Castellano

DURACIÓN  86 minutos

DIRECCIÓN  Alberto Rodríguez
GUION  Rafael Cobos, Alberto 

Rodríguez
FOTOGRAFÍA  Álex Catalán

MONTAJE  José M.G. Moyano
MÚSICA  Julio De la Rosa

REPARTO  Juan José Ballesta, 
Vicente Romero, Jesús 

Carroza, Alba Rodríguez

PREMIOS

PREMIOS GOYA

Premio al Mejor Actor 
Revelación

FESTIVAL DE MIAMI

Mención Especial
FESTIVAL DE SAN SEBASTIÁN

Concha de Plata al Mejor Actor

24 DE FEBRERO /  19.30 H

«7 VÍRGENES»

ESPACIO 

Salón de actos
PROGRAMA

condeduquemadrid.es

Actor, director, dramaturgo y artista visual, el trabajo de Mroué reflexiona 
sobre el uso y producción masiva de imágenes, la realidad geopolítica de su país 

de nacimiento, Líbano, eventos más actuales como las Primaveras árabes 
o el conflicto sirio. A través de archivos y documentos, Mroué crea piezas 

audiovisuales, con una narrativa particular, para incitar a la audiencia a reflexionar 
sobre temas como el olvido, la memoria, la ficción & verdad y nuestra relación 

o cuestionamiento como espectadores de estas imágenes.

3 DE MARZO/ 19.30 H

CORTOS RABIH MROUÉ

PROGRAMACIÓN PARALELA  Artes escénicas: Rabih Mroué Riding on a cloud



120–121 CINE

Una mujer policía, destinada junto con su pequeña hija en un pueblo de una 
diminuta isla, persigue a dos hombres que sospecha que obligan a una menor de edad 
a ejercer la prostitución, una investigación que el alcalde, que intenta crear en el lugar 
un centro turístico, quiere descarrilar. Al mismo tiempo, debe afrontar sus problemas 

familiares.

CICLO  Corea Off-Topic
ESPACIO  Salón de actos

PAÍS  Corea del Sur
AÑO  2019

GÉNERO  Drama
IDIOMA  Coreano (VOSE)

DURACIÓN  89 minutos

DIRECCIÓN  Park Jung-bum
GUION  Kim Min-gyeong

FOTOGRAFÍA  Park Jong-cheol
MONTAJE  Jo Hyunjoo

MÚSICA  Yang Jeongwon
REPARTO  Lee Seungyeon, 

Lee Yeon, Shin Yeonsik, Park 
Jungbum

PREMIOS

FESTIVAL DE LOCARNO

Premio Especial del Jurado

10 DE MARZO /  19.30 H

«HEIGHT OF THE 
WAVE»

Bilbao, 1980. Un comandante de la Guardia Civil descubre que su hijo Paco, 
de 17 años y al que espera hacer miembro de la Academia Militar, se ha hecho 

heroinómano junto a Urko, su mejor amigo. Paco huye de su casa y le quita un arma a 
su padre. Cuando el comandante inicia la búsqueda de su hijo acompañado por 

el padre de Urko, descubre un mundo hasta entonces desconocido para él.

CICLO  Breve historia del 
cine quinqui 

ESPACIO  Salón de actos

PAÍS  España
AÑO  1983

GÉNERO  Drama
IDIOMA  Castellano

DURACIÓN  104 minutos

DIRECCIÓN  Eloy De la Iglesia
GUION  Eloy De la Iglesia, 

Gonzalo Goicoechea
FOTOGRAFÍA  Hans Burmann

MONTAJE  José Salcedo
MÚSICA  Luis Iriondo

REPARTO  José Luis Manzano, 
Javier García. José Manuel 

Cervino, Enrique San 
Francisco

17 DE MARZO /  19.30 H

«EL PICO»



122–123 CINE

CICLO  Sexo y Género
ESPACIO  Salón de actos

PAÍSES  Estados Unidos, 
Alemania, Reino Unido, Paises 

Bajos, Bélgica y Francia
AÑO  2011

GÉNERO  Documental
IDIOMA  Inglés (VOSE)
DURACIÓN  72 minutos

DIRECCIÓN  Marie Losier
GUION  Marie Losier

FOTOGRAFÍA  Marie Losier
MONTAJE  Marie Losier

MÚSICA  Brynn Dall
REPARTO  Genesis P-Orridge, 

Lady Jaye

PREMIOS

FESTIVAL DE BERLÍN

Premios Teddy y Caligari
FESTIVAL DE LISBOA

Premio a la Mejor Película

24 DE MARZO /  19.30 H

Deslumbrante y emotivo retrato, filmado íntegramente en soporte fotoquímico, del 
influyente músico y artista de performance, recientemente desaparecido, Genesis 

P-Orridge (Throbbing Gristle, Psychic TV) y de su compañera Lady Jaye, centrándose 
en particular en el proyecto pandrógino de cirugía plástica y modificación del cuerpo 

que ambos emprendieron para ser más similares en apariencia.

«THE BALLAD OF 
GENESIS AND LADY JAYE»

CICLO  Hambre de realidad
ESPACIO  Salón de actos 

PAÍS  Estados Unidos
AÑO  2013

GÉNERO  Ciencia-ficción
IDIOMA  Inglés (VOSE)
DURACIÓN  89 minutos

DIRECCIÓN  James Ward Byrkit
GUION  James Ward Byrkit

FOTOGRAFÍA  Arlene Muller, 
Nic Sadler

MONTAJE  Lance Pereira
MÚSICA  Kristin Øhrn Dyrud

REPARTO  Emily Baldoni, 
Maury Sterling, Nicholas 

Brendon, Elizabeth Gracen, 
Alex Manugian, Lauren Maher

PREMIOS

FESTIVAL DE SITGES

Premio del Jurado Joven y 
Premio al Mejor Guion

7 DE ABRIL /  19.30 H

Fue en Finlandia, en 1923. El paso de un cometa dejó a los habitantes de un pueblo 
completamente desorientados, hasta el punto de que una mujer llamó a la policía 

alertando que el hombre de su casa no era su marido. Décadas más tarde, un grupo 
de amigos recuerda este caso cuando se reúnen, brindar y se preparan para ver 

pasar otro cometa. ¿Podría repetirse la misma historia?

«COHERENCE»



124–125 CINE

El Charro de Toluquilla es un cantante de mariachi que se convirtió en un fanfarrón 
y un mujeriego, fascinado por los característicos personajes de las películas 

mexicanas de época, con una diferencia es portador del virus del SIDA. Por lo tanto, 
deberá elegir entre mantener este estilo de vida de fantasía o criar a su pequeña 

hija, que nació milagrosamente sin el virus.

CICLO  Sexo y Género
ESPACIO  Salón de actos

PAÍS  México
AÑO  2016

GÉNERO  Documental
IDIOMA  Castellano

DURACIÓN  90 minutos

GUION  José Villalobos
FOTOGRAFÍA  José Villalobos

MONTAJE  Javier Campos, 
Paloma López, José Villalobos

MÚSICA  Gus Reyes, Andrés 
Sánchez

PREMIOS

FESTIVAL DE GUADALAJARA

Premio del Público y Premio al 
Mejor Documental
FESTIVAL DE MOSCÚ

Premio al Mejor Director y 
Premio a la Mejor Fotografía

14 DE ABRIL /  19.30 H

«EL CHARRO DE TOLUQUILLA» 
Julia, una ex-actriz, y su hija Emma, se mudan a una mansión en un pueblo de 

Córdoba, Argentina. Es invierno y Julia tiene que arreglar la casa para venderla. A pesar 
del tiempo transcurrido desde que su marido y el padre de Emma murieron, siguen de 
luto. El dolor ha hecho que Julia esté tranquila con su hija. Todo transcurre con pausa 

hasta que, una noche, Julia se encuentra con Gaspar, un amigo de toda la vida.

CICLO  Jóvenes directoras 
latinoamericanas

ESPACIO  Salón de actos 

PAÍS  Argentina
AÑO  2018

GÉNERO  Drama
IDIOMA  Castellano

DURACIÓN  105 minutos

DIRECCIÓN  Inés María 
Barrionuevo 

GUION  Inés María Barrionuevo
FOTOGRAFÍA  Ezequiel Salinas

MONTAJE  Rosario Suárez
MÚSICA  Germán A. Sánchez

REPARTO  Victoria Castelo 
Arzubialde, Umbra Colombo, 

Pablo Limarzi

PREMIOS

FESTIVAL DE ATLANTA

Premio a la Mejor Fotografía

21 DE ABRIL /  19.30 H

«JULIA Y EL ZORRO»
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Su-hyeon, un aspirante a artista que se ha resignado a trabajar como profesor,  
y Ji-young, que se dedica profesionalmente al negocio de las noticias, han estado 

viviendo juntos durante seis años. Su existencia generalmente dócil se interrumpe 
cuando Ji-young revela que su período se retrasa. Ahora ambos deberán volver a 

afrontar ciertos asuntos familiares que creían enterrados para siempre en el pasado.

CICLO  Corea Off-Topic
ESPACIO  Salón de actos 

PAÍS  Corea del sur
AÑO  2017

GÉNERO  Drama
IDIOMA  Coreano (VOSE)
DURACIÓN  100 minutos

DIRECCIÓN  Kim Dae-hwan
GUION  Kim Dae-hwan

FOTOGRAFÍA  Son Jin-Young
MONTAJE  Kim Dae-hwan

REPARTO  Cho Hyun-chul, Kim 
Sae-byuk

PREMIOS

FESTIVAL DE MAR DEL PLATA

Premio al Mejor Guion

28 DE ABRIL /  19.30 H

«THE FIRST LAP»
5 DE MAYO /  19.30 H

El pintor José Pérez Ocaña explica su estilo de vida alternativo y sus opiniones sobre 
la religión, el fetichismo o el arte. También pinta un revelador retrato de Barcelona 
al principio de la Transición, cuando vivía allí. También muestra la escena gay en 

una época en la que la Ley de peligrosidad social, que fue utilizada para prohibir la 
homosexualidad, todavía estaba en vigor.

CICLO  Sexo y Género
ESPACIO  Salón de actos

PAÍS  España
AÑO  1978

GÉNERO  Documental
IDIOMA  Castellano

DURACIÓN  85 minutos

DIRECCIÓN  Ventura Pons
GUION  Ventura Pons

FOTOGRAFÍA  Lucho Poirot
MONTAJE  Emilio Rodríguez, 

Valeria Sarmiento
MÚSICA  Aurelio Villa

REPARTO  José Ocaña, 
Paco de Alcoy

«OCAÑA, RETRATO 
INTERMITENTE»

TEMÁTICAS  Memoria y Género
PROGRAMACIÓN PARALELA  Música: Mercedes Peón Osmose
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CICLO  Neorruralismo
ESPACIO  Salón de actos

PAÍS  Italia
AÑO  2002

GÉNERO  Drama
IDIOMA  Italiano (VOSE)
DURACIÓN  85 minutos

DIRECCIÓN  Franco Piavoli
GUION  Franco Piavoli

FOTOGRAFÍA  Franco Piavoli
MONTAJE  Mario Piavoli

REPARTO  Primo Gaburri, 
Mariella Fabbris, Ida Carnevali, 

Alessandra Agosti, Bianca 
Galeazzi, Lucky Ben Dele

PREMIOS

FESTIVAL DE BELLARIA

Premio a la Contribución 
Técnica

Es la historia de un día de agosto en la campiña lombarda. Una familia se encuentra, 
aburrida, reunida alrededor de una mesa después de un almuerzo de verano. Todo 

el mundo sigue solo por la tarde. La hija menor va descubriendo el mundo desde un 
punto de vista diferente; la mayor solamente se interesa por su música, y el padre 

aprende a encontrar la felicidad en las cosas sencillas de la vida.

12 DE MAYO /  19.30 H

«AL PRIMO SOFFIO  
DI VENTO»

CICLO  Hambre de realidad
ESPACIO  Salón de actos 

PAÍS  Noruega
AÑO  2014

GÉNERO  Drama
IDIOMA  Noruego (VOSE)

DURACIÓN  96 minutos

DIRECCIÓN  Eskil Vogt
GUION  Eskil Vogt

FOTOGRAFÍA  Thimios 
Bakatatakis

MONTAJE  Jens Cristian 
Fodstadt

MÚSICA  Henk Hofstede
REPARTO  Ellen Dorrit Petersen, 

Henrik Rafaelsen, Vera Vitali, 
Marius Kolbenstvedt

PREMIOS

FESTIVAL DE BERLÍN

Premio Label Europa Cinemas
FESTIVAL DE SUNDANCE

Premio al Mejor Guion

Ingrid es ciega. Vive con su marido Morten. Tan pronto como él sale de casa, se 
sienta en la ventana con una taza de té escuchando la radio o los sonidos que la 

rodean. También sospecha que su marido a veces se queda en casa en secreto para 
observarla. O tal vez charla en línea con una amante mientras está sentado a su lado 

en la cama, fingiendo responder a los correos de negocios.

19 DE MAYO /  19.30 H

«BLIND»

TEMÁTICA  Naturaleza 
PROGRAMACIÓN PARALELA  Música: Lorena Álvarez / 

Pensamiento y Debate: diálogo La naturaleza
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Hedwig, nacido como Hansel en Berlín Oriental, se enamoró de un soldado americano 
y se sometió a una cirugía de reasignación de género para casarse con él y huir a 

Occidente. Desafortunadamente, nada funcionó como se suponía. Años más tarde, 
Hedwig lidera su banda de rock en una gira por los EE.UU., contando la historia de su vida 

a través de una serie de conciertos en los restaurantes de mariscos de Bilgewater Inn.

CICLO  Sexo y género
ESPACIO  Salón de actos 

PAÍS  Estados Unidos
AÑO  2001

GÉNERO  Musical
IDIOMA  Inglés, alemán (VOSE)

DURACIÓN  94 minutos

DIRECCIÓN  John Cameron 
Mitchell

GUION  John Cameron Mitchell
FOTOGRAFÍA  Frank G. 

DeMarco
MONTAJE  Andrew Marcus

MÚSICA  Stephen Trask
REPARTO  John Cameron 
Mitchell, Andrea Martin, 

Michael Pitt, Alberta Watson

PREMIOS

FESTIVAL DE BERLÍN

Premio Teddy
FESTIVAL DE GIJÓN

Premio al Mejor Actor
FESTIVAL DE SAN FRANCISCO

Premio a la Mejor Ópera Prima

26 DE MAYO /  19.30 H

«HEDWIG AND THE 
ANGRY INCH»

Escritor, artista visual y pionero del movimiento queer en América Latina, Pedro 
Lemebel sacudió la sociedad chilena conservadora durante la dictadura de 

Pinochet en los años 80. El cuerpo, la sangre y el fuego fueron protagonistas de su 
trabajo que intentó perpetuar en los últimos ocho años de su vida en una película 

que nunca pudo ver terminada.

CICLO  Jóvenes directoras 
latinoamericanas

ESPACIO  Salón de actos 

PAÍSES  Chile-Colombia
AÑO  2019

GÉNERO  Documental
IDIOMA  Castellano

DURACIÓN  94 minutos

DIRECCIÓN  Joanna Reposi 
Garibaldi

GUION  Joanna Reposi 
Garibaldi, Manuel Maira

FOTOGRAFÍA  Niles Atallah
MONTAJE  Titi Viera-Gallo 

Chadwick
MÚSICA  Camilo Salinas

REPARTO  Pedro Lemebel

PREMIOS

FESTIVAL DE BERLÍN

Premio Teddy
FESTIVAL DE LIMA

Mención Especial
FESTIVAL DE RÍO DE JANEIRO

Premio Félix al Mejor 
Documental

2 DE JUNIO /  19.30 H

«LEMEBEL»

TEMÁTICAS  Memoria y Género
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Animada por su manager, Rumi, la cantante principal del exitoso grupo de 
J-Pop, CHAM!, e ídolo adolescente, Mima Kirigoe, decide dejar su banda para 
dedicarse a la actuación en la telenovela Double Bind. Sin embargo, su atrevida 

elección no le sienta bien a los admiradores masculinos de la joven banda, 
especialmente al desconocido fan que empieza a publicar amenazas e información 

íntima sobre la vida de Mima en su blog, entradas que Mima jura no son suyas.

CICLO  Hambre de realidad
ESPACIO  Salón de actos 

PAÍS  Japón
AÑO  1997

GÉNERO  Thriller
IDIOMA  Japonés (VOSE)

DURACIÓN  81 minutos

DIRECCIÓN  Satoshi Kon
GUION  Sadayuki Murai

FOTOGRAFÍA  Hisao Shirai
MONTAJE  Harutoshi Ogata

MÚSICA  Masahiro Ikumi
REPARTO  Junko Iwao, Rica 

Matsumoto, Shinpachi Tsuji

PREMIOS

FESTIVAL DE CINE FANTÁSTICO 

DE OPORTO  Premio a la Mejor 
Película de Animación

9 DE JUNIO /  19.30 H

«PERFECT BLUE»

CICLO  Especiales 
Condeduque

ESPACIO  Salón de actos 

PAÍS  Estados Unidos
AÑO  2011

GÉNERO  Comedia
IDIOMA  Inglés (VOSE)
DURACIÓN  99 minutos

DIRECCIÓN  Whit Stillman
GUION  Whit Stillman

FOTOGRAFÍA  Doug Emmett
MONTAJE  Andrew Hafitz

MÚSICA  Adam Schlesinger, 
Mark Suozzo

REPARTO  Greta Gerwig, 
Adam Brody, Analeigh Tipton, 
Megalyn Echikunwoke, Carrie 

MacLemore, Hugo Becker

PREMIOS

FESTIVAL DE DUBLÍN

Premio de la Crítica

Violet y dos compañeras intentan ayudar a las estudiantes «menos afortunadas» 
del Seven Oaks College, principalmente dirigiendo un Centro de Prevención del 
Suicidio y ofreciendo sus consejos poco convencionales siempre que tienen la 

oportunidad. El rescate más reciente de Violet es la estudiante transferida, Lily, y 
Violet quieren enseñarle cómo hablar y vestirse adecuadamente, y cómo seleccionar 

los hombres apropiados con los que relacionarse.

16 DE JUNIO /  19.30 H

«DAMISELAS EN APUROS»
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PÚBLICO

Infantil (2 a 12 años)
ESPACIO  Salón de actos 

y Auditorio

PROGRAMA 

condeduquemadrid.es
miprimerfestivaldecine.com

15, 22 Y 29 DE NOVIEMBRE /  12.00 H

«MI PRIMER 
FESTIVAL DE CINE»

7º FESTIVAL INTERNACIONAL 
DE CINE PARA NIÑAS Y NIÑOS

Mi Primer Festival de cine es una ventana para que los más pequeños sueñen, 
conozcan nuevos mundos, estimulen su imaginación y creatividad, y 
despierten su espíritu crítico y capacidad de reflexionar y de aprender cosas 
nuevas. Mi Primer Festival quiere ser una ventana para la exhibición de obras 
inéditas o difícilmente visibles en pantallas comerciales, pero también un 
espacio de participación y diálogo en el que los niños y niñas son los auténticos 
protagonistas: un público que ve, piensa, opina, pregunta, vota y crea.

El festival ofrece cada año una programación formada por unas noventa 
películas, entre cortos y largometrajes, que se dividen en dos grandes 
bloques: las sesiones familiares, que tienen lugar durante tres fines de 
semana, y las sesiones escolares, que se llevan a cabo entre semana. 

Mi Primer Festival de cine ofrece una programación variada en cuanto a 
secciones, países de origen y lenguajes artísticos; se crean guías y fichas 
didácticas para todas las sesiones, se hacen presentaciones y talleres, se 
celebran cine-conciertos, se invita a creadores y se forma un jurado mixto de 
niños y profesionales del sector para que los niños y niñas disfruten de una 
experiencia festivalera completa.

MODIband es una entidad cultural especializada en la distribución y 
programación de un tipo de cine infantil que no llega a las salas comerciales. 
MODIband apuesta por un cine independiente, de autor, capaz de desarrollar 
el sentido estético de los más pequeños, portador de valores educativos 
positivos y capaz de contribuir a una buena educación audiovisual de 
los niños y niñas. La entidad pone en valor el cortometraje, un formato 
cinematográfico bastante desconocido entre el público infantil.​
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MÚSICA PARA REDESCUBRIR 
Y REINVENTAR LA EMOCIÓN 

La música ha tomado la calle estos días convulsos que nos ha tocado vivir, 
desde los balcones, de manera improvisada, generosa. En este tiempo más 
que nunca nos hemos imaginado de manera general un mundo sin cultura, 
y de manera concreta, sin música. La conclusión del experimento fue 
agotadora, dramática y dolorosa. La música es la banda sonora de nuestras 
vidas, el eco de nuestra gente, y no, no se puede silenciar. Se presenta, pues, 
una programación musical artística y conceptualmente en consonancia con 
el resto de disciplinas, todas con el firme propósito de descubrir emociones 
singulares e inéditas. Y por supuesto, de seguir preguntando y reflexionando, 
que es otra manera de sentir. En definitiva, la música en Condeduque nos hará 
reír y llorar, bailar y pensar, soñar y oír… Nos hará vivir.

Desde la mencionada singularidad de las propuestas musicales, la 
programación será totalmente panorámica, dando cabida a todos los estilos. 
Asimismo, contaremos con una residencia de jazz enfocada a la creación y 
la composición; conciertos tanto en el auditorio como en nuestros patios; 
encargos y estrenos; y actuaciones para todos los públicos, también el familiar e 
infantil, gracias a la visita en navidades de Bigott. Y también proyectos musicales 
con la participación de personas mayores, gracias al proyecto Músicas 
Memorables, de Christian Fernández Mirón, Sole Parody y Julián Mayorga.

En el primer tramo del año contaremos con música de alta tensión 
creativa, con la visita de ese artista visionario que es Raül Refree; la última 
sensación del fado, la cantante Sara Correia; el estreno del nuevo disco de 
Mastretta; el jazz singular de La Resistencia Jazz ensemble y el de Agustí 
Fernández, en el marco de Jazzmadrid´20. En el umbral del nuevo año, y en 
colaboración con Inverfest, Los Hermanos Cubero, Jansky, Lorena Álvarez 
y Amorante; tres artistas atravesadas por mil inspiraciones, Moor Mother, 
Mercedes Peón y La Tremendita; nuevos valores al alza, como Dora (Postigo) 
o mori; y formaciones con halo de culto como Hidrogenesse o los congoleños 
KOKOKO!

Finalmente, ya en la recta final de la temporada, y pensadas para el patio 
central de Condeduque, dos festines musicales más, el príncipe del trap 
canario, Bejo, y Lagartija Nick, con una relectura del rock-flamenco, cuya gran 
semilla plantaran junto a Enrique Morente en aquel monumento discográfico 
que fue Omega, y del que este año se cumple su 25º Aniversario.
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PAÍS  España 
GÉNERO  Electrónica/ 

Contemporánea
ESPACIO  Auditorio

FORMACIÓN

VOZ, POESÍA  Sara Martín
ELECTRÓNICA José Pablo Polo

8 DE SEPTIEMBRE /  20.30 H /  PERTURBACIONES PERIÓDICAS

OVERture

Queremos habitar en el desastre, describir el caos, pasearnos por el error y 
explorar los límites del lenguaje. Una experiencia escénica a caballo entre el 
concierto/ la performance y el recital en la que el cuerpo, la voz y el sonido 
(ruido / música) despliegan el discurso irracional; abren las puertas del 
inconsciente, siembran el escenario de dudas, errores y puntos suspensivos.
Nuestro interés es generar un espacio para la escucha activa que establezca 
una relación de intimidad con el espectador, donde el sonido se imponga 
a la imagen y el cuerpo se implique en la palabra amplificando el discurso, 
llevándolo más allá. Cuando la palabra se agota el sonido continúa, el discurso 
toma forma. La música se vuelve palabra, no un conducto para que esta llegue, 
no un adorno, no un colchón, es la palabra misma, termina de significar lo que 
se dice, lo vuelve más claro. Ese es el terreno a explorar.

OVERture es la zona de investigación en la que conviven el universo 
poético de Sara Martín y la electrónica vanguardista de José Pablo Polo. Un 
proyecto multidisciplinar que aúna arte performativo y arte sonoro en una 
confluencia perfecta que OVERture acostumbra a denominar «live sound 
art», o lo que es lo mismo, los textos de Sara, a través de su voz y su cuerpo, 
combinados con el sugerente mundo sonoro creado por Polo. 

Desde el 2016 trabajan en LAMILA Studio. El resultado de este proceso 
creativo se ha mostrado en espacios y festivales como Ciclo de Músicas 
Actuales 2019 Teatro Albéitar (León) NUDO FESTIVAL 2019 (Barcelona), 
POÉTICA CONTEMPORÁNEA 2019 (Madrid), EUFÒNIC FESTIVAL 
(Tarragona) POEMAD 2018 (Madrid), Festival SEIS CORDAS (Vigo), La Juan 
Gallery (Madrid) o DT Espacio Escénico (Madrid).
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9 DE SEPTIEMBRE /  20.30 H /  PERTURBACIONES PERIÓDICAS

TRÍO ZUKAN 
«COMUNIK2»

PAÍS  España 
GÉNERO  Música 
Contemporánea

ESPACIO  Auditorio

FORMACIÓN

ACORDEÓN  María Zubimendi
PERCUSIÓN  Gorka Catediano 

TXISTU  Jon Ansorena

El impulso a la creación artística contemporánea y la difusión de la música del 
siglo XXI son las señas de identidad de esta formación que confiesa su pasión 
por la música de cámara contemporánea, disciplina que complementan con 
sus conocimientos sobre música orquestal, tradicional o antigua.

En 2014 surge Trío Zukan aunando tres instrumentos poco comunes 
como la percusión, el acordeón y el txistu (flauta tradicional del País Vasco). 
En la actualidad, Trío Zukan es una de las formaciones más consolidadas del 
panorama de la música contemporánea del País Vasco. Ha ofrecido numerosos 
conciertos en ciclos de referencia como Quincena Musical Donostiarra, 
Festival Bernaola, Circuito de Música Contemporánea Musikagileak, Ciclo 
de Música Contemporánea BBVA, Attacca Festival Basel, Festival Kuraia 
o Classical:NEXT de Rotterdam. Además, Zukan ha liderado algunas 
producciones multidisciplinares con la colaboración de bailarines como Eneko 
Gil y Amaia Elizaran, o el Museo San Telmo de Donostia-San Sebastián.

La innovación sonora ha sido desde siempre el punto de partida de la 
creación del repertorio para el Trío Zukan, utilizando tanto la combinación de 
sus propios instrumentos, como la inclusión de otros recursos, entre los cuales 
se pueden mencionar objetos atípicos como las quijadas de caballo, la voz y la 
performance, la electrónica, las proyecciones de vídeo o la utilización de danza 
en alguna de sus obras. Todo ello forma parte del laboratorio del Trío Zukan, 
en el cual continúan trabajando con la colaboración de diferentes creadores 
actuales, con el objetivo de crear y proponer nuevas posibilidades estéticas.
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11 DE SEPTIEMBRE /  20.30 H /  PERTURBACIONES PERIÓDICAS

INSTITUTO STOCOS 
«PIANO & DANCER» 

PAÍS  España 
GÉNERO  Música Contemporánea

ESPACIO  Auditorio

FORMACIÓN

MÚSICA  Pablo Palacio
COREOGRAFÍA E INTERPRETACIÓN 

Muriel Romero
SOFTWARE Y TECNOLOGÍA 

INTERACTIVA  Pablo Palacio  
y Daniel Bisig

CON EL APOYO DE

Meta.Morf -Trondheim Biennale 
for Art and Technology, 

Trondhjems Kunstforening, 
Norwegian University of Science 
and Technology (NTNU), A/CE  

Acción Cultural Española, UE ICT 
H2020, Comunidad de Madrid, 

La Casa Encendida (Madrid), 
Unterwegs Theater (Heidelberg), 

Infomus -Casa Paganini- University 
de Genova y Institute for Computer 

Music and Sound Technology 
(Zurich)

En el escenario, una bailarina y un piano. No hay pianista. Ella comienza a 
moverse y las teclas suben y bajan respondiendo a sus gestos. Suena la música 
sin que ninguna parte de su cuerpo llegue a rozar el instrumento.

Piano & Dancer es una obra interactiva para una bailarina y un piano 
mecánico. Para esta pieza, Instituto Stocos ha desarrollado una tecnología 
original que detecta el movimiento corporal de la bailarina y lo traduce en 
música. En este sentido, la música de la pieza se produce a través de los 
movimientos mecánicos del piano, los cuales están influenciados por los 
movimientos de la bailarina.

Una de las motivaciones centrales para la realización de esta pieza, 
consiste en la idea de que los movimientos corporales de un pianista que son 
necesarios para controlar un instrumento acústico durante una interpretación 
musical, se corresponden con una coreografía muy sofisticada que requiere 
una profunda consciencia tanto de la posición como de los movimientos de su 
cuerpo, los cuales condicionan los sonidos resultantes.

Piano & Dancer, ofrece a la bailarina un contexto que permite transformar 
su movimiento en música, pero superando las limitaciones físicas a las que 
se ve habitualmente obligado el cuerpo de un pianista. Esta relación entre el 
cuerpo y el mecanismo del piano se produce gracias a una tecnología original 
que combina composición algorítmica, modelos de inteligencia artificial 
y técnicas de captura de movimiento. De esta forma el piano mecánico se 
convierte en un instrumento capaz de traducir en tiempo real las cualidades 
expresivas de la danza en estructuras sonoras y, al mismo tiempo, expandir la 
presencia y la conciencia corporal de la bailarina a otra modalidad sensorial.

Fundada y dirigido por el compositor Pablo Palacio y la coreógrafa y 
bailarina Muriel Romero, INSTITUTO STOCOS es una compañía de centrada 
en el análisis y el desarrollo de la interacción entre el gesto corporal y el 
sonido. La investigación y las piezas desarrolladas en este ámbito integran en 
un contexto escénico abstracciones tomadas de otras disciplinas tales como 
la inteligencia artificial, biología, matemáticas o la psicología experimental.



146–147 MÚSICA

26 DE SEPTIEMBRE /  20.30 H 

VIC MIRALLAS

PAÍS  España 
GÉNERO  Pop

ESPACIO  Auditorio

FORMACIÓN

TECLADO, VOZ, SAXO

Vic Mirallas
COROS  Karina Pasian

GUITARRA  Pau Figueres
TECLADO  Adri González

BAJO  Lluís Borrell
PERCUSIONES, VOZ 

Antonio Miyagi 

Su trabajo tiende elegantes puentes entre el jazz y la música electrónica, con 
melodías que únicamente persiguen agitar emociones orgánicas. Vivir la 
música por dentro para sacarla afuera.

Vic Mirallas representa como pocos esos talentos que emergen de tarde 
en tarde en nuestra música, sorprendentes por esa extraña combinación 
entre juventud y personalidad torrencial. Todo cambió a su paso por el 
prestigioso Berklee College of Music de Boston, donde el director artístico de 
Alejandro Sanz lo descubrió y lo fichó como saxofonista y corista. El chico 
no es conformista y aquello lo entendió como un gratificante paso más en 
un carrera que él siempre ha querido hacer en solitario y por méritos propios. 
Joven, talentoso y… valiente.

Ahora, presenta sus temas propios después de haber colaborado con 
artistas como Juancho Marqués, Don Patricio, Escandaloso Xpósito y Sr. 
Wilson, además de componer para Alba Reche o Natalia Lacunza de OT 2018. 
El sonido de Vic Mirallas bebe de la música urbana, el pop, la electrónica e 
incluso del jazz y tiene influencias claras de artistas como James Blake, Tom 
Misch, Jamie Cullum, John Mayer o Jacob Collier, entre muchos otros.



148–149 MÚSICA

2 DE OCTUBRE /  20.30 H 

RAÜL REFREE
«LA OTRA MITAD»

PAÍS  España
GÉNERO  Música tradicional 

experimental
ESPACIO  Auditorio

TAMBIÉN EN STREAMING

FORMACIÓN

GUITARRAS, ELECTRÓNICA, 

PIANO Y VOCES 

Raül Refree

Raül Refree es uno de los productores españoles más aclamados de la última 
década. Publica junto a experimentadores como Lee Ranaldo de Sonic 
Youth; revisa los fados de Amália Rodrigues junto a Lina; trabaja con artistas 
innovadores como Rosalía o Niño de Elche, estando así sin querer en la 
vanguardia del llamado movimiento «nuevo flamenco»… 

Pero la vida musical de Raül no se detiene ahí. También es un destacado 
compositor y músico que ha publicado 9 álbumes bajo su proyecto más 
personal, Refree; aclamadas bandas sonoras de películas y una discografía 
desbordante de proyectos sin corsés de géneros. Raül solo entiende la música 
como un ejercicio de creación e investigación en libertad. 

Es esta fusión de sonidos la que hace del directo de La Otra Mitad una 
experiencia inmersiva y envolvente. Fascinantes exploraciones de guitarra, 
flamenca y eléctrica, se encuentran con samplers de grabaciones callejeras. 
Voces embrujadas y electrónica silenciosa. Matices y sin límites.
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https://www.mondosonoro.com/artistas-musica/lee-ranaldo-raul-refree/
https://www.mondosonoro.com/artistas-musica/lee-ranaldo-raul-refree/


150–151 MÚSICA

16 DE OCTUBRE /  20.30 H

MASTRETTA

PAÍS  España 
GÉNERO  Folk/Swing

ESPACIO  Auditorio
TAMBIÉN EN STREAMING

FORMACIÓN

CLARINETE  Nacho Mastretta
PIANO  Luca Frasca

GUITARRA  Pablo Novoa
CELLO  Marina Sorin

BATERÍA  Coque Santos
CONTRABAJO  Pablo Navarro 

SAXOS  Lisandro Mansilla
TROMPETA  David Herrington

Conmover y emocionar. Sin freno alguno. Disfrutar de la gran fiesta de la 
música con todos sus aromas y colores, primero conectando con los músicos 
de su banda e inmediatamente después con el público. Al final en el caso de 
Mastretta todo se reduce a una cuestión de amor. 

Mastretta es un músico total y por eso tiene varias almas. La más gozosa, 
extrovertida, inteligente y divertida es la que nos remite a su concepción 
coral de la música, fundando hace 15 años una orquesta de solistas líderes y 
capitanes en muchos casos de sus propios proyectos. La composición para el 
espectáculo del mago Jorge Blass Birlibirloque y la banda sonora de la película 
¡Oh Mammy Blue! son las más recientes creaciones de esta reunión fundada por 
el compositor, productor, clarinetista y acordeonista, hoy referente ineludible 
de la música popular más audaz y afilada, icono de la escena madrileña. 
Mastretta y su orquesta presentarán todo este crisol de músicas, que van del 
jazz al rock, del folk a la canción mediterránea, registradas en un nuevo álbum 
con el mencionado nombre de Birlibirloque, prolongación discográfica de 
aquella colaboración con Jorge Blass. Nueva y vibrante música, que a buen 
seguro nos hará pensar y… ¡bailar!

https://www.mondosonoro.com/artistas-musica/lee-ranaldo-raul-refree/


152–153 MÚSICA

23 DE OCTUBRE /  20.30 H 

SARA CORREIA

PAÍS  Portugal 
GÉNERO  Fado

ESPACIO  Auditorio

FORMACIÓN

VOZ  Sara Correia
GUITARRA PORTUGUESA   

Ângelo Freire
VIOLA DE FADO  Diogo Clemente

BAJO  Marino de Freitas 

CON EL APOYO DE

Instituto Camões
Embajada de Portugal

Afirma Sara Correia que «las historias pueden repetirse, pero la forma de 
estar en la vida siempre es diferente y es ahí donde creo que el fado puede 
estar cambiando». Esta joven sensación del nuevo fado pretende acercar el 
alma portuguesa en su nuevo trabajo, pero con los sentimientos de hoy, y las 
músicas urbanas y contemporáneas que la rodean.

Sara Correia está considerada como la gran referencia del nuevo fado, 
una de las grandes protagonistas contemporáneas de este lamento musical 
desde que en 2018 publicase su álbum debut Sara Correia, con el que la crítica 
la calificó como la «gran voz de la nueva generación de fado». Ahora llega 
su segundo disco para el sello Universal, que estrenará en España a su paso 
por Condeduque, y del que ya hemos conocido algunas de sus esencias y 
emociones a través de su primer single, Chegou tão tarde (Llegó demasiado 
tarde). En su voz sobrevive el fado tradicional, pero también la canción 
lisboeta que nos habrá de visitar mañana, con arreglos modernos sobre una 
paleta musical con mil referencias conceptuales y estéticas. El fado en ella 
alumbra su futuro.
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https://www.mondosonoro.com/artistas-musica/lee-ranaldo-raul-refree/


154–155 MÚSICA

13 DE NOVIEMBRE /  20.30 H /  JAZZMADRID ’20 

AGUSTÍ FERNÁNDEZ 
Y SÒNIA SÁNCHEZ

PAÍS  España 
GÉNERO  Improvisación

ESPACIO  Auditorio

FORMACIÓN

PIANO  Agustí Fernández 
BAILE/DANZA   

Sònia Sánchez

CON EL APOYO DE

Festival Internacional de Jazz 
de Madrid

«Agua brotando de una piedra negra» es la continuidad del trabajo creativo 
de Sònia Sánchez con la genialidad de Agustí Fernández. En esta aventura 
se somete la creación a la longevidad, dándole el tiempo que necesita para 
ser y así darle relieve y autenticidad en cada puesta en escena. Los pactos 
entre estos artistas, la improvisación, el esquema y la consciencia hacen de 
esta obra una pieza viva, libre de existir, rodeada de sonidos naturales con 
agua brotando de una piedra negra, o en el silencio sepulcral de un teatro, 
oscuro y brillante. «Agua brotando de una piedra negra» nace y muere 
en el mismo instante en el que existe en el espacio, como en un camino 
infinito. Llegamos a la ladera del árbol solitario, escuchamos el silencio, los 
cuerpos que habitamos son ahora ladera, viento, árbol solitario y rozamos el 
silencio para ser. La piel, los huesos se convierten en sonidos, movimientos, 
poesía del encuentro. Las teclas mueven los brazos y dejan ver la sombra. 
Llenamos los cuerpos con el arrullo de las cuerdas y el aroma del lugar.

Improvisar y crear música y baile en tiempo real, a cargo de un músico 
capital para entender la creación musical contemporánea y una bailaora con 
todas las danzas modernas en su movimiento.



156–157 MÚSICA

20 DE NOVIEMBRE /  20.30 H /  JAZZMADRID ’20

LA RESISTENCIA JAZZ 
ENSEMBLE

PAÍS  España 
GÉNERO  Jazz

ESPACIO  Auditorio
TAMBIÉN EN STREAMING

FORMACIÓN

SAXO ALTO Y COMPOSICIÓN

Luis Verde
SAXO BARÍTONO Y CLARINETE BAJO

Jordi Ballarin
SAXO ALTO  Roberto Nieva

SAXO TENOR  Mauricio Gómez
TROMPETA  Javi Martínez

TROMBÓN  Jorge Moreno y 
Bruno Valle

GUITARRA  Marcos Collado
PIANO  David Sancho

CONTRABAJO  Darío Guibert
BATERÍA  Alberto Brenes

CON EL APOYO DE

Festival Internacional de Jazz 
de Madrid

La Resistencia Jazz Ensemble presenta el proyecto Ciudad Invisible, una obra 
bajo encargo de Condeduque, como homenaje a todas las personas que 
forman parte de la escena musical de Madrid.

Dedicada a la creación que pasa desapercibida o no tiene voz. A la cultura 
musical que cree en la cohesión social que genera el esfuerzo y el compromiso 
por una actividad que bajo la superficie sigue trabajando por y para el arte. 
Una Suite, formalmente libre, que visita y enmarca en espacios sonoros al 
artista que vive en nuestra ciudad.

Como punto de referencia el jazz contemporáneo, el género que cohabita 
con otras formas de expresión musical. La música Clásica del Siglo XX, el 
folklore latinoamericano o la libre improvisación se conjugan para dotar a la 
partitura de su carácter poliédrico, urbano, actual.

Creatividad y perpetua transmutación suceden en nuestra capital, así 
como en la propuesta del saxofonista y compositor Luis Verde, que ejerce las 
labores de autor y director de este ensemble.



158–159 MÚSICA

3 DE DICIEMBRE /  20.30 H 

WESPHERE

PAÍS  España 
GÉNERO  Electrónica/

Pop experimental
ESPACIO  Auditorio

FORMACIÓN

ESTRUCTURAS, BEATS 

Borja (Hi.Moez)
SINTETIZADORES, BEATS 

Román (Mans O) 
VOZ  Max

GUITARRA  Juan Luis

La música de Wesphere es una escultura sonora, pues más que canciones, 
lo que los chicos de esta banda realizan son curas sonoras, linimentos 
electrónicos a veces enfrentados a lenguajes destacados como los de Sun 
Ra, Mount Kimbie o Max Cooper. Tras su primer LP en 2013 y dos singles en 
2019, Wesphere ahora presentará su segundo álbum, que volverá a ser relato 
de fragmentos de alta fidelidad pop, soñados de la escena underground 
barcelonesa.

Wesphere son más que una banda, son el resultado de un viaje de músicos 
y compañeros surgidos hace unos años por generación espontánea en una 
Barcelona en la que coincidieron para poner ideas en común. Su sonido es el 
resultado de la química y fluidez entre sus diversos talentos, un elegante pop 
libre, pero con acento electrónico, con un acabado pulido y refinado, fuera de 
convencionalismos y próximo a melodías atmosféricas y expansivas.



LOS COROS 
EN EL BARRIO

Lo que empezó en 2017 como una iniciativa modesta hoy se ha convertido 
en una feliz realidad musical y emocionante para los vecinos de Malasaña. 
Su ciclo «Los coros en el barrio» afronta este año su cuarta edición, 
consolidada como una de las citas corales y navideñas más atractivas de la 
escena cultural madrileña.

El Centro de Cultura Contemporánea Condeduque se suma en esta 
ocasión como colaborador de la cuarta edición de «Los coros en el barrio», 
acogiendo dos de sus agrupaciones, el Coro de Cámara de Madrid y el coro 
infantil Malasaña Kids. Si la cultura tiene un sentido de crecimiento personal 
y enriquecedor, cuando sucede en el barrio y entre amigos y vecinos, sus 
valores se multiplican, pues en la emoción y la ilusión compartidas todo es 
de verdad. 

MÚSICA



162–163 MÚSICA

11 DE DICIEMBRE /  20.30 H /  LOS COROS EN EL BARRIO

CORO DE CÁMARA 
DE MADRID

PAÍS  España 
GÉNERO  Música coral

ESPACIO Auditorio
ACCESO  Gratuito 

El Coro de Cámara de Madrid es un conjunto vocal especializado en música 
antigua, que desarrolla repertorios que van desde la música medieval hasta 
el barroco, con especial incidencia en la polifonía renacentista española, un 
corpus fundamental e idóneo para un grupo de estas características. En la 
temporada 2019-2020, el Coro de Cámara de Madrid ha celebrado su 20º 
Aniversario, ofreciendo varios conciertos en Madrid: en este tiempo, ha 
actuado en diversos ciclos y festivales por toda la geografía española, así como 
obtenido diversos reconocimientos en destacados certámenes y concursos, 
como el Concurso Nacional de Canto Coral de Guadalajara (segundo premio, 
2009), Concurso Nacional Rivas en Canto (primer premio, 2011), Certamen 
Nacional de San Vicente de la Barquera (primer premio, 2013) o el Gran Premio 
Nacional de Canto Coral de Ejea de los Caballeros (tercer premio, 2014).

Los directores del coro, desde su creación, han sido Antonio Fauró, 
Guillermo Bautista y Ana Fernández-Vega, y desde 2015 está a cargo 
de Francisco Ruiz. Este último, estudió Piano y Composición en los 
conservatorios superiores de Granada y Málaga, así como Musicología en la 
Universidad de Granada. Como profesor desarrolla su labor docente en el Real 
Conservatorio Superior de Música de Madrid, y es además profesor asociado 
en el Departamento de Música de la Universidad Autónoma. Aparte de dirigir 
como invitado varios grupos corales y orquestales, ha sido director titular 
de Cantate Domino, del Orfeón de Granada y del Coro de la Universidad 
Complutense, así como subdirector del Coro de la Universidad Autónoma. 
Actualmente es director del Coro de Cámara de Madrid y del grupo vocal Salix 
Cantor.
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164–165 MÚSICA

18 DICIEMBRE /  18.00 H /  LOS COROS EN EL BARRIO

MALASAÑA KIDS

PAÍS  España 
GÉNERO  Música coral

ESPACIO Auditorio
ACCESO  Gratuito 

El coro Malasaña Kids surge en 2014 a una iniciativa de la profesora de música 
Nieves Domínguez Hernández, junto con la ayuda de Rosana Lozano, y como 
evolución del coro Isabel la Católica. La directora Nieves Domínguez, titulada 
en grado medio en la especialidad de guitarra en el Conservatorio Profesional 
de Música Rodolfo Halffter de Móstoles y diplomada en magisterio de 
educación musical por la Universidad Complutense de Madrid, cuenta con 
una amplia experiencia en la dirección de coros infantiles. 

El coro Malasaña Kids está conformado por más de 30 niños y niñas de 
6 a 12 años. En los últimos 5 años, el coro ha trabajo en abarcar un amplio 
repertorio, desde canciones infantiles hasta versiones de canciones más 
actuales. Durante su recorrido, ha actuado en numerosos encuentros corales, 
certámenes y conciertos. En 2014 y en 2017 el coro ha recibido algunas 
distinciones y menciones como el premio a «La melodía mejor interpretada» 
del concurso Melodías Carmen Online (2014) y la mención de honor en 
el «Certamen de coros de la Comunidad de Madrid» (2017). La frescura, 
originalidad y entusiasmo son las señas de identidad de este coro que quiere 
compartir con pequeños y grandes su pasión por el canto coral. 
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166–167 MÚSICA

19 Y 20 DE DICIEMBRE /  12.00 H

BIGOTT

PAÍS  España 
GÉNERO  Pop/Rock familiar

ESPACIO  Auditorio

FORMACIÓN

VOZ Y GUITARRA  Bigott
GUITARRA, TECLADOS Y 

COROS  Cristian
BAJO Y COROS  Clarín

BATERÍA  Juán

Bigott tampoco hace distinciones sustanciales entre público adulto e infantil, 
apenas extrae de su mochila algunas de sus canciones más vibrantes y 
enérgicas, melodías cortas, directas y contagiosamente pegadizas. Lo que 
reivindican es la frescura y vitalidad de la música, proponiendo una fiesta 
sonora llena de alegría y diversión. 

Bigott es el proyecto personal del artista zaragozano Borja Laudo, un artista 
y creador irreverente con un variado ideario musical que va desde el folk, el 
rock y la psicodelia, al indie o el tecno pop. A ello se le suma un gran poderío 
escénico, incorporando a sus actuaciones un agudo sentido surrealista y 
mucho humor. Buen rollo, vaya, tanto que no es de extrañar que enamore al 
público infantil, pues con esos loquitos bajitos comparte una misma manera 
de entender y gastar la vida (ya se sabe, la locura es cosa para quienes la 
diagnostican). Borja Laudo acercará en Condeduque su luminoso y vibrante 
lote de canciones para disfrute de pequeños y mayores. Bigott cuente entre 
sus discos más recietnes con título como Friendly Monsters o This is all wrong, 
este último publicado el pasado mes de febrero, cuyas canciones —junto a 
otras clásicas de su repertorio— serán cantadas y contadas para deleite de los 
más pequeños.



168–169 MÚSICA

8 DE ENERO /  20.30 H /  INVERFEST

LOS HERMANOS 
CUBERO

PAÍS  España 
GÉNERO  Folk/Indie
ESPACIO  Auditorio

FORMACIÓN

GUITARRA Y VOZ 

Enrique Ruiz Cubero
MANDOLINA Y VOZ

Roberto Ruiz Cubero

CON EL APOYO DE 

Inverfest, el festival de invierno 
de Madrid

De Guadalajara al resto del país, Roberto y Quique han llevado sus canciones 
a escenarios y rincones de toda la geografía nacional sin perder la entrega que 
los caracteriza. Ya pasaron 10 años desde que estos dos hermanos decidieron 
abrir las puertas de su casa para dejarnos entrar en un mundo de melodías y 
letras que van de la devastación a la alegría en un abrir y cerrar de ojos. 

Pero este es especial por muchos motivos. Además de celebrar su décimo 
aniversario, los Cubero presentan su nuevo disco de estudio. El Premio 
Europeo de Nueva Creación de Folklore Agapito Marazuela de 2010 supuso su 
puesta de largo y el salto a los grandes escenarios. Luego llegó Quique dibuja la 
tristeza, el álbum del que todos hablaron y que les valió el Premio MIN al mejor 
álbum de Músicas del Mundo. Ahora el dúo se atreve a dar un paso más allá 
con un nuevo cancionero que llegará acompañado de varias sorpresas… Los 
Hermanos Cubero están protagonizando una de las revoluciones artísticas 
más originales e impactantes dentro de la denominada música de raíz, 
fusionando con maestría y audacia el cancionero tradicional castellano con el 
folclore rural de Estados Unidos. Por el momento solo podemos invitaros a un 
paseo por el universo de Los Hermanos Cubero que sin dudas nos recordará 
cuánta suerte tenemos de celebrar la música en directo junto a ellos. 



170–171 MÚSICA

15 DE ENERO /  20.30 H /  INVERFEST

JANSKY

PAÍS  España 
GÉNERO  Poesía/Electrónica 

(«Electroverse»)
ESPACIO  Auditorio

FORMACIÓN

FLAUTA Y ELECTRÓNICA 

Jaume Reus
POESÍA, VOZ Y ELECTRÓNICA 

Laia Malo

CON EL APOYO DE 

Inverfest, el festival de invierno 
de Madrid

JANSKY es un dúo afincado en Mallorca, que define su estilo musical como 
electroverse. Beats electrónicos, orgánicos y digitales bailan al ritmo de la flauta 
hiper contemporánea de Reus y la voz única de Laia Malo. Una rave de sonido 
y versos, con grandes dosis de improvisación jazz y un toque radicalmente 
sensual, que ha sorprendido al público de cuatro continentes.

Su disco de debut, Un big bang a la gibrella [Primeros Pasitos, 2013], les 
mandó directos al SONAR Barcelona, y poco después empezaron a aparecer 
en el cartel de festivales internacionales como Kregi Sztuki (Polonia), Sound 
City y Fringe (RU), Fiesta des Suds y Scènes d’Europe (Francia), Jazzablanca 
(Marruecos), SeoulMusicWeek (Corea) o Mapa Sonoro (Argentina) y 
nacionales, como el Monkey Week (Sevilla) o el MMVV (Vic). La crítica ha 
dicho de ellos ¡que «suenan diferente de casi todo lo que hayas escuchado 
hasta ahora» (Radiomusik, Italia)

Actúan con frecuencia en clubs de Barcelona, Madrid y Londres, además 
de festivales de poesía (Cambridge Poetry Fest, Marché de la Poésie de París, 
Poetas) y de arte (Furtherfield London, MUCEM Marseille, Matadero Madrid 
o MACBA Barcelona). También han actuado en universidades de Inglaterra 
(2016) y Alemania (2017), ofreciendo su workshop de procesos creativos, con 
el apoyo del IRL. Ya, más recientemente, fueron invitados en Holanda en 
el prestigioso Eurosonic (Gröningen) y en el SUNSFestival de Italia, donde 
recibieron el premio a la «Mejor Banda Europea en lengua minorizada 2018».
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172–173 MÚSICA

22 DE ENERO /  20.30 H /  INVERFEST

AMORANTE

PAÍS  España 
GÉNERO  Folk

ESPACIO  Auditorio

FORMACIÓN

BEATBOX, TROMPETA. GUITARRA, 

SINTETIZADOR, LOOPER 

Y HARMONIUM

Iban Urizar-Voz

CON EL APOYO DE

Inverfest, el festival de invierno 
de Madrid

Iban Urizar fue miembro de Café Teatro, una suerte de banda repleta de 
talentos como Xabier Erkizia o Iñigo Ugarteburu entre otros. Ahora es el alma 
de Amorante.

Iban Urizar ha sido el responsable de una de las sorpresas más gratas y 
emocionantes de los últimos tiempos; una colección de cinco canciones que 
han supuesto la sobresaliente puesta de largo de su proyecto AMORANTE. 
El etnomusicólogo guipuzcoano, multi instrumentista forjado en numerosos 
y diversos proyectos, da un paso al frente y se alinea con ese refrescante 
frente de artistas dispuestos a despojarse de prejuicios y sacar del armario la 
tradición musical, desde Niño de Elche hasta Pablo und Destruktion, pasando 
por Lorena Álvarez o Los Hermanos Cubero, estos dos últimos, también 
presentes en esta edición de InverFest a su paso por Condeduque.

Su propuesta destila una cantidad de géneros que descoloca al oyente. 
pero lo sitúa en territorios conocidos. Desde Euskal Herria pero con la 
vista puesta en el horizonte, Amorante tinta sus composiciones con aires 
orientales, flamencos, todas las músicas caben en un discurso sugerente 
y lleno de matices. Y es que su propuesta se reduce a la mínima expresión, 
en un viaje delicado en busca de la esencia de la ‘herri musika’, o música 
popular interpretada obviando la tradición anglosajona, como él mismo ha 
manifestado. Nosotros añadiríamos que su búsqueda es un hallazgo constante 
de emociones que aparentemente pudieran parecer diminutas, pero que 
en realidad tienen una grandeza espiritual cósmica, pues quedan fijadas de 
manera permanente en la piel y el corazón de nuestra memoria.
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174–175 MÚSICA

30 DE ENERO /  20.30 H /  INVERFEST

LORENA ÁLVAREZ

PAÍS  España 
GÉNERO  Folk/Indie
ESPACIO  Auditorio

CON EL APOYO DE

Inverfest, el festival de invierno 
de Madrid

Tras la publicación de La Cinta (Sones, 2011), su primer LP Anónimo (Sones, 
2012) y el EP Dinamita (Producciones Doradas, 2014), Lorena Álvarez ha 
conseguido traspasar los límites habituales de la música tradicional y situarla 
en un nuevo contexto en el que la contemporaneidad y la tradición pueden ir 
de la mano sin complejos. A lo largo de su carrera, la asturiana ha colaborado 
y acompañado a artistas de la talla de Josephine Foster, Soleá Morente o 
Alonso Carmona (Napoleón Solo), demostrando su polivalencia sobre los 
escenarios y un extenso imaginario creativo que nunca desconecta de su 
propia autenticidad.

Ahora viaja con las canciones registradas en su segundo largo, Colección 
de Canciones Sencillas, en el que convierte todas sus emociones en sonidos 
terrenales, siempre conectados a cierta memoria folk y arrojados hacia 
adelante con aromas de pop indie. La asturiana, ahora residente en Granada, 
ha hecho el disco desde la máxima honestidad posible. Ella lo ha explica

«A nivel musical está construido con los instrumentos y los recursos a los 
que llego desde mi mesa, con las cosas a las que me permite acceder la escasa 
longitud de mis brazos». ¿Y a nivel temático? Lo mismo; las letras hablan de 
las cosas que tengo alrededor, a las que llego, a las que puedo acceder sin tener 
que conseguirlas en China o en Estados Unidos: mi familia, mis amores, mis 
amigos, mis vecinas, mis penas, mis fatigas, mis preguntas y mis alegrías.»
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176–177 MÚSICA

5 DE FEBRERO /  20.30 H 

MOOR MOTHER

PAÍS  Estados Unidos 
GÉNERO Spoken Word/Rap/

Free Jazz/Electrónica
ESPACIO  Auditorio

FORMACIÓN

VOZ Y SAMPLERS

Camae Ayewa/Moor Mother

Moor Mother es Camae Ayewa, escritora, poeta, activista de género, 
profesora y músico de Filadelfia. Su narrativa afro futurista, a caballo entre 
lo moderno y lo ancestral, tiene como base una electrónica disonante, 
fragmentada e incómoda, que opera en los límites del spoken-word, el rap,  
el punk y el free jazz.

Tras los aclamados Fetish Bones (2016) y The Motionless Present (2017), 
documentos vitales sobre el devenir de la cultura negra a través de siglos de 
opresión institucional, su más reciente registro es Analog Fluids of Sonic Black 
Holes (Don Giovanni, 2019).

Artista comprometida, está detrás del colectivo Black Quantum Futurism, 
Rockers! Philly, serie de eventos protagonizados por artistas marginalizados, 
y proyectos como Zonal (con Justin Broadrick de Godflesh/Jesu y The Bug), 
Irreversible Entanglements, 700 Bliss(junto a Dj Haram) o colaboraciones 
con el Art Ensemble of Chicago.
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178–179 MÚSICA

26 DE FEBRERO /  20.30 H 

MERCEDES PEÓN 
«OSMOSE»

PAÍS  España 
GÉNERO  Electrónica / 

Performance
ESPACIO  Auditorio

Osmose. Mercedes Peón se plantea en este proyecto un espacio de relación 
entre el imaginario de creación colectiva y los imaginarios atravesados por 
el capital. Relación entre elementos, sistema que filtra cuerpos incorporados 
a la producción. Cuerpos sin género distribuidos en el binarismo de poder 
y subalternidad. Osmose es una pregunta escénica canalizada a través de la 
música y sus corporalidades. 

El trabajo de Mercedes Peón no admite ser catalogado bajo etiquetas 
preconcebidas. Multiinstrumentista que se define como pandereteira, 
vanguardia que se nutre de las raíces, compositora sonora y escénica, 
cantante, investigadora… su carrera es un flujo que lejos de repetir fórmulas 
de éxito, se hace preguntas y plantea retos a quien se asoma. 

El compromiso de Mercedes Peón es con la música como parte de la 
vida, como forma de habitar y de honrar una narrativa colectiva, de tensar 
el imaginario de la pertenencia y la desposesión, y de incorporar de manera 
consciente, y de manera política, una autoestima cultural desde la que se 
nombra como gallega y como aldeana. 

Ahora en Condeduque estrena y presenta una nueva reflexión musical y 
escénica: Osmose.
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180–181 MÚSICA

19 DE MARZO /  20.30 H 

LA TREMENDITA 
«DELIRIUM TREMENS 2.0»

PAÍS  España 
GÉNERO  Flamenco
ESPACIO  Auditorio

FORMACIÓN

VOZ Y BAJO ELÉCTRICO 

Rosario «La Tremendita»
BATERÍA Y PROGRAMACIÓN 

Pablo Martín Jones
BAJO Y GUITARRA ELÉCTRICA 

Juanfe Pérez

Cantaora, compositora, productora, letrista, multinstrumentista, Rosario 
Guerrero viene reivindicándose en los últimos años como una de las grandes 
renovadoras del flamenco, por su actitud inconformista y su claro deseo de 
mirar siempre hacia adelante. Nacida en una casa cantaora trianera y formada 
en solfeo y piano, La Tremendita se ha esforzado por estudiar la tradición 
siempre desde el respeto, pero también con un irrefrenable afán investigador 
y renovador. Flamenca, sin duda, pero del siglo XXI. Buen testimonio de ello 
son sus registros más recientes, A tiempo, Fatum y Delirium Tremens; a partir de 
este último, La Tremendita se embarca estos días en una vuelta de tuerca más 
a su particular concepción del flamenco y la música en general, acompañada 
por el baterista, percusionista y programador Pablo Martin Jones y el bajista-
guitarrista Juafe Pérez.

Curiosidad e inquietud. La Tremendita rige su arte apoyada en una 
búsqueda constante de nuevos lenguajes y nuevas emociones. Desde que 
decidió liberar su música en primera persona, en 2008, esta mujer no ha 
cesado en su labor investigadora, enfrentando al flamenco tradicional a 
nuevos entornos, tanto sonoros, como emocionales y estéticos. Desde su 
profundo respeto al pasado, ella tiene claro que hay que discutir lo establecido 
para descubrir una nueva luz al flamenco.
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182–183 MÚSICA

9 DE ABRIL /  20.30 H 

HIDROGENESSE

PAÍS  España 
GÉNERO  Pop electrónico

ESPACIO  Auditorio

FORMACIÓN

VOZ, SAMPLER 

Carlos Ballesteros
VOCODER, SINTETIZADORES 

Genís Segarra

Dúo de pop electrónico formado en Barcelona por Carlos Ballesteros y Genís 
Segarra en 1996, con la idea de crear un grupo conceptual en el que cualquier 
estilo musical puede servir para compartir sus ideas. Desde sus inicios hasta 
ahora han hecho synth-pop, baladas ceremoniales, mambo electrónico, 
música progresiva, dance-music como en los 90, pop sofisticado y falso 
rock’n’roll. 

Desde el año 2000 han publicado discos como Gimnàstica passiva, 
Animalitos, Bestiola, Un dígito binario dudoso, Roma y Joterías bobas. Su último 
trabajo es ¿De qué se ríen los españoles? (2020), una obra conceptual basada  
en la exposición Humor absurdo que se programó en el CA2M de Móstoles 
repasando los hitos del humorismo absurdo en España. Sus espectáculos 
combinan la energía de un concierto de pop con el humor y el descaro  
del cabaret.



184–185 MÚSICA

PAÍS  España 
GÉNERO  Pop

ESPACIO  Auditorio

16 DE ABRIL /  20.30 H 

DORA

DORA, Dora Postigo, hija de Bimba Bosé y el productor y cineasta Diego 
Postigo, viene reivindicando todas las atenciones de la escena musical 
española. Con 5 singles lanzados hasta la fecha, DORA ha alcanzado casi 6 
millones de streams en Spotify y otros tantos en Youtube, convirtiéndose a 
sus 16 años en algo más que una joven promesa. Saving Star y Call Me Back, su 
primer y segundo single, forman parte de la banda sonora de la serie «Elite» 
(Temporada 2), éxito mundial de Netflix. Call me Back también forma parte 
de la banda sonora de otra popular ficción, «La casa de Las flores» (Netflix). 
Sus dos últimos lanzamientos, Ojos de Serpiente (un neo-bolero con tintes de 
electrónica, y cuyo video clip fue dirigido por Paco León, elegido por la serie 
«Skam» (Movistar) y Stay (rodado en Barcelona por la prestigiosa productora 
CANADA) se suman a la desprejuiciada mezcla de pop, r&b, soul y electrónica 
indie que caracteriza la apuesta de DORA. 

Nacida dentro de una familia de larga tradición artística, DORA empezó 
a estudiar piano a los 5 y a los 9 ya hacía sus primeras versiones, ampliando 
estudios en la Escuela Creativa y actuando con La Creativa Junior Big Band. 
A los 13 años empezó a componer, momento en el que el productor de pop y 
electrónica Pional ( John Talabot, The XX, Empress Of, The Rapture) decide 
colaborar con su primer disco, que estrenará en Condeduque.



186–187 MÚSICA

2 DE MAYO /  21.00 H 

BEJO

PAÍS  España 
GÉNERO  Urbana

ESPACIO  Patio Central

FORMACIÓN

BEJO – MC
X – DJ 

Bejo, conocido igualmente por ser miembro del grupo Locoplaya, se ha 
convertido en una de las referencias más ineludibles e influyentes de nuestro 
rap. Nacido en Tenerife, fundó Locoplaya en 2014 junto a Don Patricio y Uge. 
En su visita al patio central de Condeduque desplegará su locura musical, que 
mira al atlántico y se contagia de ritmos latinos como la salsa o el merengue. 
Y se poya en ritmos rapeados contagiosos y mucha rima y literatura callejeras. 
Bejo es uno de los más importantes artistas de la música urbana canaria, 
reconocimiento fijado en álbumes como Hipi hapa vacilanduki o Parafernalio, 
por no hablar del éxito masivo que venía obteniendo desde distintas redes 
socials. Canciones incluidas en Parafernalio como ¿Verde azulado o azul 
verdoso?, Hasta abajo o Perogrullo han subrayado su rap canalla, callejero, 
gamberro, loco y altamente divertido. En este tiempo ha seguido publicando 
en paralelo otros éxitos, como Frida Calo, Fiesta en la Terraza, Duele, Chocolate 
Blanco… vuelven a ser eco de un talento… «locoplaya»…
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188–189 MÚSICA

28 DE MAYO /  20.30 H 

mori

PAÍS  España 
GÉNERO  Bedroom Pop

ESPACIO  Auditorio

FORMACIÓN 

VOZ, TECLADO Y PROGRAMACIÓN 

Martín Moreno Rivera

Procedente de Ceuta pero afincando en Getafe, mori es uno de los jóvenes 
que con micrófonos de gama baja y grabando melodías en casa consiguen 
llegar a miles de jóvenes que se abrazan a lo sad. Mezcla inglés y español en 
canciones de amor melancólicas y generacionales. Su u música muestra claras 
influencias de la escena británica, los puretas dicen que recuerda a Lil Peep o 
XXXTentación. Su música se nutre de influencias que van desde la electrónica 
noventera al rap, desde Massive Attack a Beastie Boys, ¿pasando por retazos 
indies de Why? o folk a lo ‘Neutral Milk Hotel’… Lo suyo va más allá, siendo 
unos de los referentes de lo que es el nuevo ‘indie’ o el ‘metaindie’ antipop, 
bedroompop. Cuando le hablan de todo esto, le da la risa y toca el piano.



190–191 MÚSICA

4 DE JUNIO /  20.30 H 

KOKOKO!

PAÍS  República Democrática 
del Congo 

GÉNERO  World Music/ 
Electrónica

ESPACIO  Auditorio

FORMACIÓN

Makara Bianko, Débruit, 
Dido Oweke, Boms Bomolo 

y Love Lokombe 

África sigue siendo uno de los grandes pulmones de la música más vital 
y vitalista, y desde Kinshasa, República Democrática del Congo, llega 
esta sorprendente banda para ampliarle el horizonte a ritmos ancestrales. 
KOKOKO! son una de las actuales sensaciones de esta nueva forma 
de entender la música africana más allá de artistas ya increíblemente 
visionarios como Fela Kuti, avanzado aún más en la contemporaneidad y 
urbanidad de la rumba congoleña, pilar de todas las expresiones musicales 
subsaharianas. Su disco álbum debut, Fongola, fue un festín musical 
repleto de luz y color, ritmos desenfrenados, guiños al funk y la psicodelia 
más heterodoxa con el poso africano siempre de fondo; y éxitos como el 
single Buka Dansa, con varios importantes reconocimientos en la escena 
británica. El disco contó con la participación del productor y beatmaker 
francés Débruit, quien se unió a un colectivo que incluye a la música como 
una disciplina más dentro de su concepción de la cultura como elemento 
sustancial para el abrazo de los pueblos.

KOKOKO! imagina y explosiona un nuevo amanecer musical africano, 
desde Kinshasa para todo el planeta.



192–193 MÚSICA

18 DE JUNIO /  20.30 H 

MÚSICAS MEMORABLES

PAÍS  España 
GÉNERO  Música popular 

tradicional/contemporánea
ESPACIO  Auditorio
ACCESO  Gratuito 

FORMACIÓN 

VOZ Y TECLADO

Christian Fernández Mirón
VOZ, GUITARRA Y LAPTOP

Julián Mayorga
VOZ, PERCUSIONES Y UKELELE

Sole Parody

COPRODUCCIÓN

Art For Change

Músicas memorables es un proyecto intergeneracional que conecta lo tradicional 
con lo contemporáneo. Lleva dos ediciones visibilizando y colaborando 
con diversos colectivos de personas mayores en diferentes lugares (Huarte, 
Zaragoza, Palma, Valencia, Sevilla y Madrid por el momento), en colaboración 
con entidades sociales y centros culturales del territorio. El proyecto lo 
forman Sole Parody, artista andaluza que trabaja con música y texto, conocida 
musicalmente como Le Parody, y con discos como CÁSALA (sound/ track) 
u Hondo, y poemarios como Lo que América Puede, firmado como Billy 
Morreale; Julián Mayorga es un músico colombiano que emerge del ala más 
arriesgada de la nueva escena tropicalista latina, recogiendo de la canción 
popular, la electrónica, el folclore colombiano y la psicodelia a través de la 
experimentación y… mucho humor; y, finalmente, Christian Fernández Mirón, 
que trabaja en proyectos en los que transitan el arte, el aprendizaje y la música.

Músicas Memorables es un proyecto creado entre la Asociación hablarenarte, 
Christian Fernández Mirón, Sole Parody y Julián Mayorga. Los procesos 
de mediación, creación y retorno se recogen en la bitácora del proyecto, 
incluyendo grabaciones de las conversaciones y canciones resultantes: 
musicasmemorables.music.blog.
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194–195 MÚSICA

26 DE JUNIO /  22.00 H 

LAGARTIJA NICK

PAÍS  España 
GÉNERO  Rock-Experimental

ESPACIO  Patio Central

FORMACIÓN

VOZ Y BAJO  Antonio Arias
GUITARRAS Y VOZ 

Juan Codorniu
GUITARRAS  Mar Pareja
TECLADOS  JJ Machuca 
BATERÍA  Eric Jiménez

30 años de Hipnosis, el primer disco de Lagartija Nick; 25 años de Omega el 
disco que provocó el primer giro de guion, 10 de Zona de Conflicto, el final de 
la enésima etapa de la banda. En una trayectoria tan larga, los aniversarios 
son constantes, son motivo de reediciones, redescubrimientos y motivo o 
excusa para una nueva gira. Lagartija Nick artísticamente quiere conocerse y 
si bien la influencia de la cultura pop es determinante, ese camino no ha hecho 
más que darse de bruces con Lorca, con Morente, con Buñuel o con Val del 
Omar. El vendaval de ideas de esa generación de principios del siglo XX no 
hace otra cosa que impulsar la idea del grupo, que no es otra que perseguir esa 
trascendencia cultural, no se trata de llegar más lejos sino más hondo.

Lagartija Nick aborda a esos creadores que orbitan en su discografía en  
dos vertientes. La primera en su momento, donde las ideas giran en todas 
direcciones, donde las vanguardias de principio del siglo XX son experiencias 
que ahondan en el sueño, en el surrealismo que sublima de él. En Omega 
las rupturas musicales son constantes, Morente y Lagartija desarrollan una 
especie de cubismo andaluz. La segunda en su tradición, el lugar del que 
todo parte y donde la aparente sencillez de su folclore nos impulsa a formas 
ancestrales de nuestra propia música, a nuestra ensoñación de que algo 
arcano y mitológico aún vive en nosotros.

En la música de Lagartija Nick la poesía determina el estilo y la 
personalidad del grupo. Con Omega en 1996 la persecución del alma de 
Lorca guía el camino, todos vamos donde creemos encontrar la música que 
Lorca escribió con tinta invisible en sus poemas. Con Val del Omar en 1998 
abordando la mecánica mística llegamos a las máquinas que dominan ese 
trabajo y quieren dar sentido a la tremenda poesía que encierra tanta tecno-
mística. Con Buñuel en 2017 la forma más coherente de arropar con música 
sus películas fue cantar sus poemas, no son muy conocidos y contienen ese 
universo onírico que tanto le marcó. Con Los cielos cabizbajos en 2019 la poesía 
de Jesús Arias hace que el grupo cambie radicalmente de registro y de posición 
sonora para arrojarse al desnudo dolor de las guerras. 

En 2022 se cumplirá un siglo de la celebración del Concurso del Cante 
Jondo en La Alhambra. Falla, el modernismo y la elevación popular del 
flamenco en el 22 en Granada anticipan esa misma Generación del 27 y una 
de sus claves fundamentales la ligazón con la tradición con la que ningún 
vanguardista español logra romper completamente.
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198–199 PALABRA

DUÓLOGOS

IGNATIUS FARRAY Y
POLIANA LIMA

202

DUÓLOGOS

IGGY RUBÍN Y
CARLOS BOYERO

204

POEM ROOM

RODRIGO GARCÍA
MARINA, TACODERAYA,

JOVENDELAPERLA
206

HASIER LARRETXEA
208

MARÍA SALGADO Y FRAN
MM CABEZA DE VACA

210

LOS PELIGRO
212

BOOK JOCKEY

LAURA C. VELA, XIROU XIAO
Y MIGUEL APARICIO 

214

DIOGO ALVIM, LÍGIA
SOARES Y RITA VILHENA

216

LISTENER
218

KAE TEMPEST
220

SARA SOCAS
222

POEMAD
224

POETAS
226

Esta línea de programación investiga la palabra y experimenta con todo 
aquello que la estira, la trastoca, la abraza y la retuerce. Explora las diferentes 
poéticas y juega con la imagen. Encarna la poesía impresa en el papel para 
llevar a escena la tradición y la vanguardia. Atraviesa fronteras desde los 
márgenes.

Spoken word, performance, book-jockey, stand up poetry, música, 
dramaturgia y videoarte se encuentran en espectáculos escénicos, sesiones 
en streaming y espacios colaborativos interdisciplinares para la búsqueda, 
el diálogo y el asombro en territorios como la ciudad o el medio rural. Pero 
también en la memoria, el reencuentro y la reconciliación. En la precariedad, 
el deseo y la norma. En el gesto, el sonido y la grafía. En la palabra, el cuerpo 
y el tacto.

Desde Arkansas (EEUU), Buenos Aires (Argentina), Londres (Reino 
Unido), Hunan (China), Berlín (Alemania), Lisboa (Portugal), Tenerife, 
Barcelona, Navarra y Madrid se presentarán en Conde Duque varios artistas 
que trabajan lo poético con arrojo, desde la innovación y la conexión con el 
acelerado mundo contemporáneo.

COMISARIO

Javier Benedicto



PALABRA

DUÓLOGOS

En mi tierra natal, Jaén, la mayoría de los olivos tienen dos pies que juntos 
conforman el bello árbol. Duólogos, aunque bastante más efímero que los 
olivos milenarios, entrelaza en el escenario las ramas de dos elementos a 
priori distantes.

Completamos la segunda temporada de un ciclo de alto voltaje para 
acercarnos al arte sin perecer en el intento. El Arte con mayúscula, en negrita 
y subrayado por la mirada oblicua del humor más infame. Maridamos en 
estas nuevas entregas el arte serio y pomposo de bailarines y cineastas  
con las neuronas exploratorias de nuestras mentes más cachondas. El cóctel 
te lo servimos en dos copas, cada una con un humorista diferente y un arte 
en escena.

COMISARIO 

Daniel Broncano



202–203 PALABRA

DURACIÓN  60 minutos
PÚBLICO  General

ESPACIO  Auditorio

20 Y 21 DE OCTUBRE /  20.30 H /  DUÓLOGOS

IGNATIUS FARRAY 
Y POLIANA LIMA 

«DUÓLOGO DE LOS CUERPOS 
ARMONIOSOS»

Ignatius Farray, como Poliana Lima, no entiende la existencia sin la expresión 
corporal. Ni viceversa. En varias ocasiones se ha planteado dejar la comedia 
para dedicarse de lleno a su faceta de estudioso del movimiento del cuerpo. 
«Los cuerpos se tienen que mover, se tienen que expresar. Si no, solo nos 
queda la desesperanza. Y después el grito sordo». Junto a Poliana Lima, nos 
termina de convencer.

IGNATIUS FARRAY
Coreógrafo. Una larga y memorable lista 
de contorsiones en el escenario avalan la 
carrera de Ignatius como bailarín y más 
tarde coreógrafo. En 2002 redescubre las 
coreografías desechadas de Diaghilev para el 
Ballet Guanche de La Gomera, que volvieron 
a causar la misma estupefacción ahora 
como entonces. En la actualidad coordina el 
proyecto europeo «Danzando contra el Brexit: 
devolvamos el control a las caderas»

POLIANA LIMA
Bailarina. La bailarina brasileña Poliana Lima 
descubrió la danza por accidente a la edad 
de 8 años, cuando jugaba con el tiempo. 
Después empezó a jugar con el movimiento 
de su cuerpo y a día de hoy juega con todos 
nosotros. Para más inri, le han caído unos 
cuantos premios que le han dado si cabe más 
alas en su empeño por traducir los eventos 
más nimios de la vida en gestos corporales que 
dan a pensar que ha pasado algo más grave.



204–205 PALABRA

DURACIÓN  60 minutos
PÚBLICO  General

ESPACIO  Auditorio

27 Y 28 DE OCTUBRE /  20.30 H/DUÓLOGOS

IGGY RUBÍN Y  
CARLOS BOYERO  
«DUÓLOGO DEL 

CELULOIDE»

En un tiempo muy lejano anterior a YouTube y Netflix ya existían las 
historias narradas en vídeo. Abordamos el tema desde los pioneros al 3D. 
Rebuscamos entre celuloides un continuo cómico que une incluso las 
películas más lacrimógenas. Compartimos butaca con Iggy Rubín y Carlos 
Boyero para bucear los entresijos del cine.

IGGY RUBÍN
Crítico de cine. Ha compartido camerino 
con grandes estrellas de cine y agentes de 
seguridad. Iggy es uno de los cerebros de las 
galas de los Goya, y uno de los pocos que 
no tiene remordimientos al respecto. Tiene 
ciertas dificultades para separar realidad 
y ficción, lo cual lo hace óptimo para el 
presente duólogo.

CARLOS BOYERO
Crítico. Entró en estado crítico desde muy 
pronto. Su peculiar relación con el cine es 
una especie de refugio de traumas anteriores. 
Ha publicado rara vez críticas positivas, 
que no han sentado bien por el tremendo 
descrédito que esto supone.



206–207 PALABRA

PAÍSES  Argentina, España 
y Alemania

FORMATO  Lectura performativa
DURACIÓN  90 minutos

PÚBLICO  General
ESPACIO  Auditorio

TAMBIÉN EN STREAMING

Poem Room es un proyecto de 
Mariano Blatt, Elsa Estrella, 

Jovendelaperla

RODRIGO GARCÍA MARINA, 
TACODERAYA Y 

JOVENDELAPERLA

3 DE NOVIEMBRE /  20.30 H /  POEM ROOM

No tiene lugar ni espacio fijo, aunque transita muchos espacios y tiempos. 
PoemRoom es un ciclo de lecturas performativas que puede suceder en 

distintas ciudades, idiomas y comunidades lingüísticas. En cada evento 
de PoemRoom se presentan poetas y artistas locales e internacionales 
que trabajan con la voz y el lenguaje, y se dan tres instancias posibles de 
experiencia: en primer lugar, el público que está en el sitio viendo a los 
artistas en directo; en segundo lugar, los espectadores de cualquier parte del 
mundo que siguen la retransmisión a través del streaming; y, en tercer lugar, 
quienes posteriormente acceden al archivo del registro audiovisual. 

PoemRoom es un proyecto de Mariano Blatt (Buenos Aires), Elsa Estrella 
(Barcelona), Jovendelaperla (Berlín).

RODRIGO GARCÍA MARINA
Nació en Madrid en 1996, es médico y ha 
publicado los siguientes libros:
La caricia de las amapolas Premio de Poesía 
Saulo Torón 2015, Aureus I Premio de Poesía 
Irreconciliables (BANDAÀPARTE Editores) 
y Edad I Premio Tino Barriuso (Ediciones 
Hiperión).

TACODERAYA
Tacoderaya son Alberto Jonás Murias 
(Asturias, 1989) y Paula Pérez-Rodríguez 
(Madrid, 1989), un colectivo de selección 
de voces y sonidos, de remezcla oral y 
rítmica. Se conocieron en los alrededores 
de Madrid y México D.F. en el año 2012. 
Como colectivo, han sido residentes en 
PHotoESPAÑA y realizado performances y 
sets en instituciones como el CA2M, la Sala 
de Arte Joven o Matadero Madrid. 

JOVENDELAPERLA
Rubén Herranz Zúñiga (1996-2016) Perla 
Zúñiga (2016-actualidad). Artista, dj y 
poeta español con residencia en Berlín. 
Es co-fundador del colectivo de fiestas 
CULPA y del ciclo de lecturas performativas 
Poem Room. Actualmente se encuentra 
preparando su primer EP, una exploración 
en torno a la poesía, el lenguaje y el universo 
club, trabajando con productores como 
Lechuga Zafiro.



208–209 PALABRA

PAÍS  España 
FORMATO Lectura 

performativa 
DURACIÓN  50 minutos

PÚBLICO  General
ESPACIO  Auditorio

EQUIPO ARTÍSTICO

LECTURA  Hasier Larretxea 
MÚSICA  Zuri Negrín 

LEVANTAMIENTO DE PIEDRA, 

CORTE DE TRONZA Y CORTE CON 

HACHA  Patxi Larretxea
APOYO EN LEVANTAMIENTO 

DE PIEDRA, CORTE DE TRONZA, 

MANIPULACIÓN DE NUECES Y DEL 

MOLINILLO  Rosario Gortari 
DIRECCIÓN ESCÉNICA   

Antonio C. Guijosa 

19 DE ENERO /  20.30 H

HASIER LARRETXEA
«CAMINO DE RETORNO»

Lo que simboliza la familia Larretxea-Gortari en el escenario es la semilla del 
reencuentro entre generaciones, el diálogo entre la tradición y la vanguardia, 

el hombre del bosque con el hijo poeta. Los nudos convertidos en rama. 
Esta demostración honesta e intensa de la esencia rural y de la vuelta a los 
orígenes se simboliza a través de la madera y los sonidos que genera un 
corte a través del hacha o de la sierra. El poeta vuelve a los paisajes de los 
valles atlánticos de Navarra para dialogar con el pasado y los ancestros y así 
caminar por senderos donde hallar los símbolos y significados de lo que dejó 
allí. En ese trayecto los sonidos del sudor, esfuerzo y presencia en el pueblo 
se entremezclan con los versos de Hasier creando una ambientación y una 
sinergia donde se reencuentran los caminos anteriormente bifurcados.
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HASIER LARRETXEA
Escritor nacido en Arraioz en 1982. Ha 
publicado libros de narrativa y poesía tanto 
en euskera como en castellano. En 2018 
se publicó su primer libro de narrativa en 
castellano: El lenguaje de los bosques, en 
la editorial Espasa. Sus poemarios son 
numerosos. Algunos títulos: Quién diría, 
qué… (Pre-Textos, 2019), Batzuen ametsak 
bertzeen zelai zulatuak dira (Pamiela, 2018), 
Meridianos de tierra (Harpo Libros, 2017), 
De un nuevo paisaje (Stendhal Books, 2016), 
Niebla fronteriza. En otoño del 2020 la 
editorial británica Calque Press publicará 
Fog at the border, la versión inglesa de Niebla 
fronteriza (El Gaviero, 2015), traducida por 
James Womack. 

Hasier ha realizado lecturas en diversos 
festivales de literatura en los que sus textos 
dialogan con los sonidos del deporte rural 
vasco, la vida en el campo y la electrónica 
junto a su padre Patxi, su madre Rosario y su 
marido Zuri Negrín.

ANTONIO C. GUIJOSA
Licenciado en dirección escénica en 
la R.E.S.A.D. de Madrid. Entre sus 
trabajos supone un punto de inflexión 
Serena Apocalipsis (2013), en el Centro 
Dramático Nacional, donde se encuentra 
profesionalmente con Verónica Fernández, lo 
que provoca el nacimiento de su compañía: 
Serena Producciones. También en el Centro 
Dramático Nacional pone en pie, entre otros: 
Interior, de Maeterlink, dentro de Trilogía de 
la ceguera (año 2015), y la producción de El 
Vodevil Mármol (2016), de Marina Carr. 

En 2017 llegaría Iphigenia en Vallecas, de 
Gary Owen, producido con su compañía 
y que obtiene el premio de la unión de 
Actores 2018 a mejor actriz protagonista, 
con el premio Indifest 2018, premio 
mejor espectáculo en el FIOT 2018 y dos 
premios MAX en 2019: mejor actriz y mejor 
espectáculo revelación. 



210–211 PALABRA

MARÍA SALGADO Y 
FRAN MM CABEZA DE VACA

«JINETE ÚLTIMO REINO FRAG. 2»

2 DE FEBRERO /  20.30 H
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PAÍS  España 
FORMATO  Poema en 

3 dimensiones
DURACIÓN  50 minutos

PÚBLICO  General
ESPACIO  Auditorio

EQUIPO ARTÍSTICO

CREACIÓN E INTERPRETACIÓN

María Salgado y 
Fran MM Cabeza de Vaca

ILUMINACIÓN Y DIRECCIÓN 

TÉCNICA  Óscar G. Villegas
GRÁFICA  ANFIVBIA (Rubén 

García-Castro y María Salgado)
EDICIÓN DE VÍDEO  Fiacha 

O’Donnell
TÉCNICO DE GRABACIÓN

José Pablo Polo
FOTOGRAFÍA  Jorge Mirón

PRODUCCIÓN 

Lorenzo García-Andrade

CON LA COLABORACIÓN DE

La Casa Encendida, Centro de 
Arte Dos de Mayo y Azala.
Proyecto realizado con el 

apoyo del programa de ayudas 
a la creación y la movilidad del

Ayuntamiento de Madrid

Jinete Último Reino Frag. 2 es una obra que combina sonido, vídeo y la 
interpretación en vivo de Fran MM Cabeza de Vaca y María Salgado. Jinete 
Último Reino Frag. 2 también quiere ser un «poema en 3 dimensiones», en la 
medida en que gesto, grafía y sonido van apareciendo en combinaciones 
y desplazamientos a diversos grados de dictado, habla y concreción en 
partitura. Éste es el segundo de los tres fragmentos que componen la zona 
de investigación audiotextual alrededor de la desobediencia subjetiva, del 
deseo, la represión y la norma, titulada Jinete Último Reino, e iniciada por María 
Salgado y Fran MM Cabeza de Vaca en enero de 2017.

Jinete Último Reino Frag. 2 aborda el tramo de alfabetización en el que el 
cuerpo de la infancia es normalizado hasta la retención de su color (o género) 
en una imagen más o menos fija. ¿De dónde viene esta violencia? ¿A dónde va? 
¿Qué de la diferencia del cuerpo resiste? La pieza se estrenó en Barcelona en 
mayo 2019, en el marco del festival Idiorítmies, y en Madrid en el mismo mes, 
en el ciclo Unalmés de La Casa Encendida.

Jinete Último Reino, la zona de investigación en la que actualmente trabajan, 
tiene su origen en una pieza instrumental para oboe y dispositivo electrónico 
interpretada en el año 2013 por el Smash Ensemble y publicada como partitura 
en la colección Present Tense Pamphlets. Cuando los tres fragmentos que 
la conforman sean completados se unirán en una obra escénica de larga 
duración; mientras, las piezas van girando de forma autónoma por espacios 
como como el C3A de Córdoba, el Centro Párraga, el MNCARS, el Festival 
Idiorítmies del MACBA, el Festival Sâlmon <, Escenas do cambio de Santiago de 
Compostela y el Matadero de Madrid; además de derivar en audios (como 
Negro RSRJ RJRS, Radio Reina Sofía, 2017), cartelería (Manifiesto, 2018) y 
publicaciones.

MARÍA SALGADO 
Poeta, docente e investigadora. Trabaja 
con el lenguaje como material de textos, 
audiotextos y acciones. Doctorada en Teoría 
de la Literatura y Literatura Comparada en la 
Universidad Autónoma de Madrid en 2014, 
ha publicado cuatro libros de poesía: ferias 
(2007), 31 poemas (2010), ready (2012) y Hacía 
un ruido. Frases para un film político (2016)

FRAN MM CABEZA DE VACA
Nacido en Córdoba en 1976, es compositor y 
profesor de música. Trabajan en conjunto en 
Madrid desde el año 2012, a partir de una idea 
de audiotexto como intersección entre la 
poesía, el lenguaje, el arte sonoro, la música y 
la performance. 



212–213 PALABRA

PAÍS  España  
FORMATO Stand-up poetry 
DURACIÓN  60 minutos

PÚBLICO  General
ESPACIO  Auditorio

DIRECCIÓN ESCÉNICA 

Anto Rodríguez
y Óscar Bueno

2 DE MARZO /  20.30 H

LOS PELIGRO

Los Peligro, el duo polipoético formado por la vedette de la palabra 
Liliana Peligro y el poeta y periodista Sergio C. Fanjul, mezclan en su 
espectáculo versos, humor, crítica y actualidad. El incierto mundo laboral, 
las consecuencias de la pandemia, las amenazas de la tecnología o el 
insoportable paso del tiempo son algunos de los temas que tocan, siempre 
con gran cuidado por la palabra. En esta ocasión son dirigidos por los artistas 
y performers Anto Rodríguez y Oscar Bueno, que les hacen volar a nuevos 
territorios escénicos.

Los Peligro han actuado en festivales como Festival Eñe (Madrid), 
Cosmopoética (Córdoba), Irreconciliables (Málaga), Versátil (Valladolid), 
Surada Poética (Santander) y lugares como la Feria del Libro de Guadalajara 
(México) o el Instituto Cervantes de Nueva York.
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SERGIO C. FANJUL
(Oviedo, 1980). Poeta, periodista, guionista 
de televisión. Sergio es autor del sonado 
libro La vida instantánea editado por Circulo 
de Tiza, que recoge el diario de anécdotas y 
vivencias que publicó en Facebook a lo largo 
de todo un año. Su publicación más reciente, 
La ciudad infinita. Crónicas de exploración 
urbana (Reservoir Books, 2019), es un ensayo 
lírico sobre urbanismo en el que narra lo 
que encontró en sus paseos por los veintiún 
distritos madrileños.

LILIANA LÓPEZ
(Barcelona, 1982). Licenciada en 
Comunicación Audiovisual, ha trabajado 
en comunicación cultural para varias 
instituciones y proyectos y cuenta con 
amplia experiencia en el mundo de la 
televisión. Dentro del ámbito creativo 
es artista de collage, fotógrafa, musa y 
malabarista palabrera.

ÓSCAR BUENO RODRÍGUEZ
(Avilés, 1985). Autor, performer y músico, 
cuenta con el Grado Profesional Musical 
en la especialidad de Piano y es licenciado 
en Arte Dramático (ESAD de Asturias). Su 
formación se amplía con másteres en las 
universidades de Castilla La Mancha y Rey 
Juan Carlos y el Museo Reina Sofía, así como 
a través de workshops de danza y creación 
con Roberto Oliván, Pepe Hevia, Fernando 
Hurtado, Mira Rychlicka, Leo Bassi, Carlos 
Marquerie, etc. Su práctica se mueve siempre 
entre lo musical, lo coreográfico y lo visual. 

ANTO RODRÍGUEZ
(Mieres, 1986). Se formó en práctica y teoría 
de las artes escénicas contemporáneas en 
la ESAD de Asturias, UNED, URJC, UAH 
y UCLM. Entre sus trabajos destacan la 
película-fantasma Frankenstein (mejor 
largo asturiano del 51ª Festival de Cine de 
Gijón); el concierto-karaoke Vivir en videoclip 
(producción festival Los Veranos de la Villa); 
la pieza escénica La Traviata (estrenada en 
Teatro Pradillo y Teatro Español de Madrid) o 
la conferencia escénica Lo otro: el concierto.



214–215 PALABRA

PAÍSES  España y China  
DURACIÓN  40 minutos

PÚBLICO  General
ESPACIO  Auditorio

CON LA COLABORACIÓN DE 

Festival Fiebre Photobook

LAURA C. VELA, XIROU XIAO
Y MIGUEL APARICIO 

«EL LAGO HIERVE, LAS 
OLAS MUGEN»

13 DE ABRIL /  20.30 H / BOOKJOCKEY

Una sesión de bookjockey (BJ) es una sesión DJ pero con libros de fotografía, 
mezclando distintas obras y creando una nueva historia. Es crear un relato con 
libros de fotos, palabras y sonidos y las relaciones que se dan entre sí. La pieza 
es un «paisaje» donde las imágenes suenan y las palabras se ven. Tres seres de 
distintos mundos, distintas trayectorias y distintas «lenguas» haciendo que 
bailen las fronteras y el aliento fluya colectivamente. 

Se mezclarán libros de distintos autores como Salvador Arellano, Rinko 
Kawawuchi, Junpei Hueda, Han Yu, Juan Valbuena, KayLynn Deveney, 
Bernardita Morello o Federico Clavarino.

XIROU XIAO
(Hunan, 1992). Licenciada en Bellas Artes en 
Guangzhou (China), cuenta con titulación 
en Máster en Educación Artística en 
Instituciones Sociales y Culturales de la 
UCM (Madrid) de 2014 a 2017. Actualmente 
investiga ¨Performance comunitaria como 
acciones situadas desde la heterogeneidad 
de la comunidad china en Madrid¨. Xirou 
trabaja como fotógrafa, directora artística, 
productora y gestora cultural, mediadora 
artística e intercultural. Es creadora y 
directora de Cangrejo Pro. 

MIGUEL APARICIO
Realizador audiovisual y artista sonoro. Su 
trayectoria está relacionada con proyectos 
audiovisuales de documental de creación y 
creación sonora así como con lenguajes de 
programación e interactividad con Max/Msp, 
Supercollider y Arduino. Del lado artístico, 
Miguel explora el audiovisual y el cine 
experimental. Sus trabajos se han visto en el 
Musac de Leon, Artium, Arteleku, Festival de 
Cinema de Sitges, Festival de Cine español de 
Málaga, Premio Artes Audiovisuales Injuve, 
Festival in-sonora, Mostra sonora y visual de 
Barcelona, Museo Carmen Thyssen Málaga.

LAURA C. VELA
(Madrid, 1993). Fotógrafa y filósofa. Resultó 
ganadora de la beca BlankPaper para estudiar 
el Máster en Desarrollo de Proyectos y 
cuenta con un diploma en Estudios Chinos 
(ICEI). En mayo de 2019 publica su primer 
fotolibro: Como la casa mía con la editorial 
Dalpine. Su obra se centra en lo cotidiano, 
lo infinitamente pequeño y la relación de los 
seres con su entorno. Cree en la creación 
como manera de situarse en el mundo, de 
ir construyendo el relato que somos. Ha 
realizado exposiciones tanto individuales 
como colectivas en territorio nacional e 
internacional así como compartido talleres  
y charlas en distintos ámbitos culturales. 
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216–217 PALABRA

PAÍS  Portugal
IDIOMA  Inglés 

SUBTÍTULOS  Inglés 
FORMATO Performance 
DURACIÓN  50 minutos

PÚBLICO  General
ESPACIO  Sala Polivalente

EQUIPO ARTÍSTICO

CONCEPTO

Lígia Soares and Rita Vilhena 
CO–CREADOR  Diogo Alvim 

VÍDEO  Mariana Castro 
PRODUCCIÓN (PORTUGAL)

Máquina Agradável 
PRODUCCIÓN (HOLANDA)

Baila Louca 

COPRODUCCIÓN

Rotterdamse Productiehuis 
Residencies Devir–Capa, 
Alkantara, Polo Cultural 

das Gaivotas Support 
Malavoadora.porto, 

GDA–Gestão dos Direitos 
do Artistas.

DIOGO ALVIM, LÍGIA 
SOARES Y RITA VILHENA 

«TURNING BACKS»

4 DE MAYO /  20.30 H 

Turning Backs es un proyecto que busca la paradoja: todos estamos incluidos 
en la exclusión. Sus proyectos buscan crear espacios performativos hechos 
de cuerpos y acción, sin importar si pertenece al artista o al público. 
Este trabajo surge gracias a una colaboración anterior, THE LUNG (El 
pulmón), donde Rita y Lígia realizaron una investigación combinando 
cuestiones del cuerpo con el uso del texto para encontrar donde la 
materialidad del cuerpo, la voz, las palabras o los pensamientos operan 
dentro de sus límites. Unos límites que definen nuestras fronteras políticas y 
culturales de la misma manera que la piel define nuestras fronteras físicas
En esta pieza, que funciona como una instalación participativa, las dos filas 
de asientos no tienen respaldo y requieren que cada espectador use al otro 
con tal fin. Estar espalda con espalda es acostarse sobre alguien a quien, al 
mismo tiempo, acabamos de dar la espalda. El objetivo de Turning Backs es 
poner la acción en manos del espectador haciendo que sea una parte integral 
y responsable del trabajo artístico como representación del mundo.

La pieza funciona como una instalación participativa que combina 
cuerpo, voz, texto y elementos escénicos para orquestar dos filas de 
audiencia enfrentadas. De espaldas al otro, la audiencia será una especie 
de cuerpo coral, dando voz a los subtítulos, movimientos, sonidos y 
representando un mundo donde las realidades se oponen constantemente.

LÍGIA SOARES 
Coreógrafa y dramaturga portuguesa que 
trabaja en el campo de las artes escénicas. 
Desde 2001 ha creado más de 20 piezas en 
solitario o en colaboración. Participa en 
varios programas de danza contemporánea 
y residencias artísticas en la Fundación 
Calouste Gulbenkian, Tanzfabrik-Berlin, 
Danceweb, Fabrik Potsdam, Point-
Éphémère, Centre National de la Danse, 
Guimarães 2012, entre otros. Es codirectora 
de «Máquina Agradável» (Lisboa) desde 2001 
y co-mentora del programa «Demimonde» 
desde 2011. 

RITA VILHENA 
Artista de danza escénica. Ha trabajado 
con Meg Stuart, Jeremy Wade, Ugo Dehaes, 
Keren Levi, Julyen Hamilton, Mohamed 

Shafik, Vania Rovisco, URLAND, entre otros. 
Su última pieza grupal Emergency Plan se 
presentó en el Festival ImpulsTanz 2015, 
Amsterdam y Rotterdam. Recibió el primer 
premio en el «International solo dance 
contest» en Gdansk. 

DIOGO ALVIM 
Compositor de música instrumental y 
electroacústica. Nació en Lisboa en 1979 
donde estudió clavecín en el Conservatorio 
Nacional de Lisboa, se graduó en 
arquitectura (FA-UTL 2004) y composición 
(ESML 2009). Su Maestría en composición 
(ESML 2011) estuvo centrada en las 
relaciones entre música y arquitectura. En 
2016 terminó un doctorado en Composición 
/ Sonic Arts en SARC (Sonic Arts Research 
Center), Queen’s University Belfast.



218–219 PALABRA

PAÍS  Estados Unidos
IDIOMA  Inglés 

FORMATO  Concierto 
DURACIÓN  60 minutos

PÚBLICO  General
ESPACIO  Auditorio

EQUIPO ARTÍSTICO

VOCES Y BAJO  Dan Smith
BATERÍA  Kris Rochelle
GUITARRA  Jon Terrey

1 DE JUNIO /  20.30 H 

LISTENER

Listener es una banda de Kansas City que factura una muy particular mezcla 
de rock y poesía. Lo llaman Talk music, música hablada. La semilla del grupo 
se encuentra en el año 2003, en el proyecto en solitario de hip hop de Dan, el 
vocalista, que unos años más tarde se convertiría en la banda de rock que son 
hoy en día, formada por Dan Smith, Kris Rochelle y Jon Terrey.

Gracias a su personal estilo musical y el Spoken Word, desde el que 
expresan las líneas poéticas, han girado por cientos de ciudades apostando 
por la ética do it yourself (hazlo tú mismo). Han dado conciertos en salas, 
casas, cafeterías, galerías de arte y almacenes con su marca y su personal 
apuesta. Bromas escénicas, música para entretener la mente y palabras que 
se apoderan rápidamente de tu corazón, Listener es un equilibrio casi perfecto 
entre palabra y música.

Es un grupo de mejores amigos que han vivido los mejores y los peores 
momentos juntos y han sobrevivido gracias a las canciones. Han capturado las 
palabras y los sonidos adecuados y sobre ellos han fijado nuestras emociones 
más profundas, nuestros mayores miedos, nuestros desafíos más difíciles 
y nuestras esperanzas desenfrenadas. Listener es un grupo que se mantiene 
cerca de tu corazón sin importar dónde vas, con quién estás o cómo te 
sientes. Cuando pones un álbum suyo cada canción es como un viejo amigo y 
cada momento es agradable.

Cada uno de sus trabajos musicales ha sido diferente: líricamente han 
utilizado todo tipo de poéticas y musicalmente han experimentado con 
sonidos diversos. Cada álbum viene, dicen, «con mucha vida, muchas giras 
y lecciones aprendidas.» Su trabajo apuesta siempre por la búsqueda, por 
la novedad, teniendo presente en cada paso que dan elaborar una creación 
que venga del crecimiento: como individuos, como banda, como grupo de 
amigos. Valoran la libertad artística y esto es algo que queda presente en su 
producción.

Su último álbum lleva por título Being Empty: Being Filled. Diez canciones 
que componen un disco conceptual: cada uno de los temas está inspirado por 
un inventor (sus miedos, sus luchas, sus éxitos) a modo de guiño a nuestra 
capacidad de hacer cosas, de ser algo y aportar al mundo. Otros títulos de la 
banda: Time is a machine, Wooden Heart y Return to Struggleville.
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220–221 PALABRA

PAÍS Reino Unido
IDIOMA  Inglés 

FORMATO  Lectura poética
DURACIÓN  60 minutos

PÚBLICO  General
ESPACIO  Auditorio

FECHA POR CONFIRMAR 2021

KAE TEMPEST

Kae Tempest (Brockley, 1985) es un movimiento sísmico en la escena de la 
palabra y en la palabra en la escena. Mezcla sin rubor diferentes disciplinas: el 
rap, la dramaturgia y la poesía, con un pie en los escenarios y otro en la calle, 
con un pie en la cultura y otro en la vida cotidiana. Prueba de ello es que 
cita a los raperos Wu-Tang Clan y al dramaturgo Samuel Beckett como dos 
de sus principales influencias. Con un estilo es sincero, que no busca dar la 
nota, ha despegado desde el sello Big Dada -filial de Ninja Tune- y ha llegado 
a recibir el Ted Hughes Award por sus innovaciones poéticas en 2013; uno de 
los muchos galardones que ha acumulado a lo largo de su carrera poética y 
musical.

Originaria del sur londinense, inició su trayectoria musical con 16 años, 
actuando en un ciclo de micrófonos abiertos organizado por una tienda de 
discos. Poco después fundó el grupo de hiphop Sound Of Rum, coincidiendo 
también con la puesta en marcha de sus actuaciones poéticas. Comenzaba 
esta andadura abriendo para el poeta post-punk John Cooper Clarke y el 
rapero Scroobius Pip. 

En 2011 publica el LP de debut de su formación: Balance, y al año siguiente 
su primer libro de poemas: Everything Speaks In Its Own Way. Además, su 
espectáculo Brand New Ancients, acompañada de una orquesta en el Battersea 
Arts Center londinense, que le sirvió para ganar el Ted Hughes Award. 
Meses después vio la luz Everybody Down (2014), su primer disco en solitario. 
Personajes urbanos, aroma callejero, la esperanza vendida como algo que se 
aparece solo en los sueños. Canciones sobre los caídos y olvidados más que 
sobre la rabia contra la oscuridad. Este trabajo demostraba su autenticidad 
en los dos campos donde se mueve y con el que recibió el Soundcheck Award 
berlinés al mejor álbum de 2014. Además, fue nominado a los Mercury Prize. 

En abril de 2016 publicó su primera novela: The Bricks That Built The 
Houses, y su segundo disco: Let Them Eat Chaos. Con este lanzamiento, el 
periódico The Guardian calificó a Tempest como «Uno de los más brillantes 
talentos británicos de la actualidad».

En junio de 2019 publica The Book Of Traps And Lessons, a través de Fiction 
Records-Caroline. Este trabajo fue el resultado del trabajo de Kae durante 
los últimos cinco años con Rick Rubin y Dan Carey, coproductores del 
álbum. En marzo de este mismo año vio la luz el sencillo Unholy Elixir, una 
reelaboración de Holy Elixir, perteneciente a The Book of Traps and Lessons. 
En la cara B de esta edición en vinilo también hay otra pieza de ese álbum 
revisitada: People´s Faces.



222–223 PALABRA

PAÍS  España 
FORMATO  Concierto y poesía

DURACIÓN  60 minutos
PÚBLICO  General

ESPACIO  Auditorio

FECHA POR CONFIRMAR 2021

SARA SOCAS

La rapera y poeta Gata Cattana tenía mucho talento pero se fue demasiado 
pronto. Nos dejó en 2017, con solo 25 años, dejando un agujero muy grande 
en el corazón de la comunidad afín a la palabra. No sabemos a dónde habría 
llegado, pero sabemos que ese dónde sería muy lejos. 

Sara Socas (Tenerife, 1997), es una artista de la escena hiphop nació 
solo unos años después de Gata Catana y ahora está también en el camino 
para llegar muy lejos. Sara se ha situado como referente internacional de 
la improvisación tras participar en batallas y campeonatos internacionales 
de freestyle. Ha publicado varios sencillos bajo la influencia de estilos de la 
música negra en los que narra sus inquietudes. 

En este espectáculo se junta el talento de Socas en la improvisación 
y el de Cattana, utilizando el material que esta última nos dejó como 
compositora. Un concierto por ella y para todos, un sentido homenaje a su 
memoria.

GATA CATTANA
Ana Isabel García Llorente (1991-2017) fue una 
promesa por cumplirse del hip hop y la poesía 
española. Su arte se caracterizaba por la unión 
de rabia y sentimiento, y por las profusas 
referencias a la alta cultura clásica. Gata 
Cattana fue callejera y culta, feminista, política 
y entregada, algo flamenca, algo electrónica 
y con mucha pericia rítmica. Nos dejó obras 
tanto escritas como grabadas, como Los siete 
contra tebas, Anclas, La escala de Mohs o Banzai. 
En 2020 se publica la recopilación póstuma de 
textos No vine a ser carne. 

SARA SOCAS
Llegó a Madrid en 2015 para estudiar el 
doble grado de Periodismo y Comunicación 
Audiovisual en la Universidad Carlos III. 
Aquí se inicia en el mundo del freestyle, la 
improvisación, algo que pronto pasará de 
ser una afición a una forma de vida. Esta 
artista tinerfeña ha conseguido en muy 
poco tiempo posicionarse como referente 
femenino a nivel mundial en las batallas de 
Gallos de Red Bull, participando en distintas 
competiciones de España y Latinoamérica. 

Un mundo notablemente masculinizado en 
el que Sara se abre paso no sin dificultad. 

Su talento le ha valido diversos premios 
dentro del mundo de las batallas de gallos. En 
2017 gana la segunda edición de la Girl Battle 
de Madrid y un año más tarde la Femme Battle 
y la Batalla de Azuqueca. En 2019 resulta 
semifinalista de la competición internacional 
Red Bull Batalla de los Gallos 2019. En ese 
mismo año, en Otumba (Ciudad de México), 
se hizo viral demostrando su talento con 
rimas feministas como réplica al machismo 
de su contrincante. 

En el último año se han dado a conocer 
los trabajos de Sara como compositora. 
Entre sus canciones más conocidas 
se encuentran Ahora me quiero más y 
Sugarina, ambas lanzadas en 2019. Sara se 
ha convertido en una artista polifacética 
llamada a ser la nueva cara del R&B Neo Soul 
Español. 



224–225 PALABRA

PÚBLICO  General
ESPACIO  Varios espacios

ORGANIZA  Poemad

PROGRAMA

condeduquemadrid.es

15, 16, 22 Y 23 DE OCTUBRE

POEMAD
«FILOXENÍA: LOS VERSOS 

MIGRANTES»

El Festival de Poesía de Madrid (Poemad) celebra su décimo aniversario 
con numerosas actividades en las que coincidirán poetas de diferentes 
generaciones, estéticas y nacionalidades, entre recitales colectivos e 
individuales, talleres y ciclos de temáticas específicas, además de actividades 
multidisciplinares en las que todo tipo de artistas llevan a escena la poesía. 
Además, en su décima edición, Poemad aborda también nuevos objetivos, 
consolidando el proyecto a través de una oferta que se alargue en el tiempo y 
permitiendo que todos los interesados en sus actividades puedan participar y 
asistir, gracias a las posibilidades que ofrece el espacio online.

Estos objetivos convergen en la creación del canal multimedia 
#NOSOLOPOETRY. Un nuevo espacio de referencia online para la poesía, 
tanto de carácter nacional como internacional, coincidente con la vocación 
de Poemad desde su primera edición: comunicar poesía a través de múltiples 
disciplinas y formatos. El tema elegido este año, en el que el obligado 
distanciamiento social puede llevarnos a cierto temor por la alteridad, es la 
hospitalidad o amor al extranjero, por lo que Poemad llevará en esta ocasión 
el subtítulo de Filoxenía: los versos migrantes. Está previsto que el canal 
multimedia #NOSOLOPOETRY, con el que Poemad renace este año, inicie 
su actividad con el mismo motivo, de manera que el festival pueda realizarse 
en cualquiera de los escenarios posibles, tanto de manera presencial, como 
mediante la retransmisión de sus actividades en streaming.

http://www.condeduquemadrid.es


226–227 PALABRA

PÚBLICO  General
ESPACIO  Varios espacios

ORGANIZA  Arrebato libros

PROGRAMA

condeduquemadrid.es

POETAS
23 Y 24 DE ABRIL

POETAS cumple 15 años. 15 años que vamos a celebrar con todos los poetas 
que se han subido a nuestro escenario desde 2005. Será un festival único, 
que se convertirá en un archivo vivo por el que pasarán a lo largo de una 
semana principiantes que ahora son estrellas de la poesía o grandes nombres 
que ahora ya son mitología. Todo esto sucederá en el Centro de Cultura 
Contemporánea Condeduque y el Fernán Gómez Centro Cultural de la Villa.

http://www.condeduquemadrid.es
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230–231 PENSAMIENTO Y DEBATE

PUNTO DE FUGA

Decidir qué aspecto tendrá nuestro mundo privado y el que queremos para 
todos requiere del diálogo y de la confrontación de nuestros puntos de vista. 
Necesitamos pensar en el futuro ahora, cuando todavía no se ha instalado una 
nueva normalidad y nuestras dudas son mayores que nunca. De ahí que la 
relación entre lo individual y lo colectivo sea el eje en torno al cual giran estas 
conversaciones: las responsabilidades, los vínculos afectivos, la naturaleza,  
la vigilancia, el tiempo, los nuevos comienzos, la intimidad… Una vez al mes, 
de octubre a junio, los diálogos de Punto de fuga abordarán todos estos asuntos 
con la participación de filósofos, sociólogos, antropólogos, historiadores 
del arte, escritores, periodistas y otros expertos. Se trata de encontrar en la 
interdisciplinaridad distintas miradas sobre un mismo objeto, el «punto de 
fuga», ese lugar donde las líneas paralelas convergen creando perspectivas 
insospechadas, nuevos lugares a los que dirigirnos.

COMISARIA

Giselle Etcheverry Walker

PUNTO DE FUGA

«VIGILANCIA: TUYO, MÍO 
Y AHORA DE ELLOS» 

236

PUNTO DE FUGA

«ESCAPAR DEL MUNDO» 
238

PUNTO DE FUGA

«LOS NUEVOS COMIENZOS» 
240

PUNTO DE FUGA

«LA NATURALEZA»
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«TODAS LAS MADRES» 
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PUNTO DE FUGA

«EL TIEMPO ARRESTADO» 
246

PUNTO DE FUGA

«LA INTIMIDAD»
248

IV FESTIVAL DE FILOSOFÍA 2021

«EMBAUCADORES CONTRA PERPLEJOS»
250

«FUTUROS CONCRETOS»
252



232–233 PENSAMIENTO Y DEBATE

CONVERSAN 

Marta Peirano 
y César Rendueles

INTRODUCE Y MODERA 

Alfonso Armada

DURACIÓN  90 minutos
ESPACIO  Salón de actos

ACCESO  Gratuito
TAMBIÉN EN STREAMING

29 DE OCTUBRE /  19:30 H/ PUNTO DE FUGA

«VIGILANCIA: 
TUYO, MÍO Y AHORA 

DE ELLOS»

Nos incitan a no perder nada, pero también, y al mismo tiempo, a darlo 
todo. La renuncia voluntaria a ciertas libertades individuales en nombre de 
la «seguridad», la atribución de competencias extraordinarias a gobiernos 
y compañías tecnológicas para registrar nuestros desplazamientos y así 
preservar nuestra «salud» y los límites a la utilización de esa información 
merecen una reflexión cuidadosa. Parte de nuestra responsabilidad 
individual y colectiva es decidir cuánto de nuestra esfera privada estamos 
dispuestos a perder y cómo preservar una democracia que no existe sin 
esa esfera. La vigilancia se ha instalado en silencio en nuestras vidas hace 
tiempo, pero es ahora cuando se muestra y se acepta sin miramientos, 
poniendo de manifiesto que tal vez la enfermedad no sea la principal de las 
amenazas a nuestra libertad a las que tenemos que hacer frente. 

MARTA PEIRANO
Escritora y periodista especializada en 
infraestructuras de vigilancia y tecnologías 
de persuasión y manipulación política. 
Fue jefa de Cultura en ADN y de Cultura y 
Tecnología en eldiario.es, donde también ha 
sido adjunta al director. Su libro más reciente 
es El enemigo conoce el sistema (Debate, 2019). 
Sus conferencias TED sobre privacidad ha 
recibido más de tres millones de visitas.

CÉSAR RENDUELES
Doctor en filosofía y profesor de Sociología 
de la Universidad Complutense de Madrid. 
Es autor de Sociofobia. El cambio político en 
la era de la utopía digital (Capitán Swing, 
2013) y de Capitalismo canalla. Una historia 
personal del capitalismo a través de la literatura 
(Seix Barral, 2016), entre otros ensayos. Es 
colaborador habitual de El País.

ALFONSO ARMADA
Presidente de la sección española 
de Reporteros sin Fronteras. Periodista, 
escritor, dramaturgo y poeta. Cubrió 
los conflictos de Bosnia y Ruanda. Fue 
corresponsal para África en El País y en 
Nueva York para ABC. Dirigió el Máster 
ABC/UCM y el suplemento ABC Cultural. 
Galardonado con los premios Francisco 
de Quevedo y Ojo crítico. Es director de 
Frontera D.
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http://eldiario.es
https://www.wikiwand.com/es/Reporteros_Sin_Fronteras
https://www.wikiwand.com/es/El_Pa%C3%ADs
https://www.wikiwand.com/es/ABC_(peri%C3%B3dico)


234–235 PENSAMIENTO Y DEBATE

INTRODUCE 

Antonio Pau
CONVERSAN 

Darío Adanti,
Ramón del Castillo 

y Marta Sanz
PRESENTA Y MODERA   

Marta Fernández

DURACIÓN  90 minutos
ESPACIO  Salón de actos 

ACCESO  Gratuito
TAMBIÉN EN STREAMING

ANTONIO PAU
Escritor, traductor y jurista. Consejero de 
Estado. Premio de Ensayo y Humanidades 
Ortega y Gasset y la Medalla Lichtenberg 
de la Academia de Ciencias de Gotinga. En 
Trotta ha publicado Vida de Rainer Maria 
Rilke. La belleza y el espanto (2012), así como 
Rilke y la música (2016), entre otros. En 
2019 publicó Manual de escapología, Teoría y 
práctica de la huida del mundo.

DARÍO ADANTI
Humorista, periodista y editor. Cofundador 
de la revista satírica Mongolia. Comienza su 
carrera en Argentina en El Porteño, Humor 
y Página / 12. En 1996 se muda a España 
y publica en El País, Público y El Jueves. Es 
autor de Disparen al humorista (Astiberri, 
2017), y recientemente, junto a Marta Flich, 
de Necroeconomía: El manual para entender la 
economía perversa (Lumen, 2019).

RAMÓN DEL CASTILLO
Filósofo y escritor. Profesor en la UNED, 
de pensamiento contemporáneo y estudios 
culturales para Filosofía, Historia del arte, 
Antropología social y Literatura inglesa. 

Ha estudiado la idea de la Naturaleza y las 
evasiones de la ecología. Sobre este tema 
ha publicado El jardín de los delirios (Turner, 
2019). Su libro más reciente es Filósofos de 
paseo (Turner, 2020).

MARTA SANZ
Escritora, profesora y crítica literaria. 
Doctora en Literatura contemporánea por 
la Universidad Complutense de Madrid. 
Colabora en medios como El País, El Salto 
y la Cadena SER. Sus obras más recientes 
son Monstruas y centauras (Anagrama, 2019) y 
pequeñas mujeres rojas (Anagrama, 2020). Ha 
recibido los premios Ojo Crítico de Narrativa 
de RNE y Herralde de Novela, entre otros 
reconocimientos.

MARTA FERNÁNDEZ
Periodista y escritora. Ha trabajado en Diario 
16, Telemadrid, CNN+ TVE. Se hizo cargo 
de la edición de mediodía de Informativos 
Telecinco como presentadora y luego en 
Noticias Cuatro. Fue colaboradora de El 
País. Actualmente colabora con JotDown y la 
Cadena SER. Su primera novela es Te regalaré 
el mundo (Espasa, 2014).

26 DE NOVIEMBRE /  19:30 H/ PUNTO DE FUGA

«ESCAPAR DEL MUNDO»

Hay muchas maneras de tomar conciencia de la hostilidad del mundo y una 
de ellas se concreta en el deseo de escapar. La huida como forma de satisfacer 
la necesidad de un lugar y una realidad amables en los que instalarse es uno 
de los elementos más destacados de la cultura contemporánea. Pero nuestra 
propuesta es comprender dónde estamos y las características de una forma 
de vida que requiere la búsqueda de opciones con mayor sentido, intentar 
retroceder a las «huidas» del mundo a lo largo de la historia para llegar a las 
actuales. Esta exploración íntima del «irse» de hoy en día, que en las ciudades 
pasa por el retorno a una naturaleza idealizada, también está presente en la 
literatura, que, como escribió Charles Baudelaire, nos invita a mudarnos a 
«cualquier parte siempre y cuando [sea] fuera de este mundo» y en el humor, 
que ofrece consuelo en las situaciones difíciles. Todos ellos son «lugares y 
mundos» para una huida que, lejos de permitirnos «escapar del mundo» nos 
hacen vivir más plenamente en él.
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236–237 PENSAMIENTO Y DEBATE

CONVERSAN 

Patricio Pron, 
Valentín Roma y  

Christina Rosenvinge
INTRODUCE Y MODERA

Marta González Novo

DURACIÓN  90 minutos
ESPACIO  Salón de actos 

ACCESO  Gratuito

11 DE FEBRERO /  19:30 H/ PUNTO DE FUGA 

«LOS NUEVOS COMIENZOS»

¿Qué significa comenzar? ¿Cómo se empieza? ¿Cuál es nuestro punto de 
partida? ¿Y qué significa que algo termine? Revisitar los comienzos en la 
historia es una buena manera de dar con nuevas formas de empezar una vez 
más, esta vez, en lo posible, mejor. Las artes visuales, la música, la literatura y 
todas las otras disciplinas artísticas viven del final, como suele decirse, pero 
también documentan con precisión y gracia cómo nuestra sociedad lidia con 
los grandes cambios, pone sentido en el devenir de los acontecimientos y se 
enfrenta al futuro.

PATRICIO PRON
Escritor y crítico literario. Autor de los libros 
de relatos, novelas y ensayo. En 2010 la 
revista inglesa Granta lo escogió como uno 
de los veintidós mejores escritores jóvenes 
en español. Recientemente obtuvo el Premio 
Alfaguara de Novela por Mañana tendremos 
otros nombres (2019). Su trabajo ha sido 
premiado en numerosas ocasiones, entre 
otros con el Premio Juan Rulfo de Relato, y 
traducido a una docena de idiomas. 

VALENTÍN ROMA
Escritor. Doctor en Historia del Arte 
y Filosofía por la Universidad de 
Southampton. Director de La Virreina 
Centro de la Imagen de Barcelona. 
Comisario de exposiciones sobre Alexander 
Kluge, Susan Sontag, August Sander, 
Paula Rego, Osvaldo Lamborghini, entre 
otras. Ha publicado los ensayos Diecinueve 
apagones y un destello (Arcàdia, 2020) 
y Rostros (Periférica, 2011), así como las 
novelas El enfermero de Lenin (2017) y Retrato 
del futbolista adolescente (2019), ambas en la 
editorial Periférica.

CHRISTINA ROSENVINGE
Cantautora, compositora y actriz. Se ha 
convertido en una referencia del pop rock 
independiente con fans de todas las edades. 
Fue galardonada con el Premio Nacional de las 
Músicas Actuales. Publicó Debut. Cuadernos y 
canciones (Literatura Random House, 2019) en 
el que recoge veinticinco años de canciones y 
recorre los lugares, los relatos y las reflexiones 
que subyacen a sus letras.

MARTA GONZÁLEZ NOVO
Directora de Hoy por Hoy Madrid de la 
Cadena Ser, programa líder de audiencia. Ha 
recibido dos Antenas de Plata, así como los 
premios Parlamento de Andalucía, Premio 
Asión y Premio Samur Social. Ha dirigido 
La ventana y A vivir que son dos días en etapa 
estival. Previamente, consolidó su trayectoria 
como periodista de ámbito político y como 
enviada especial en Pekín, Israel o Panamá.
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238–239 PENSAMIENTO Y DEBATE

CONVERSAN

Santiago Beruete, 
Rubén Hernández y 

Yayo Herrero
INTRODUCE Y MODERA

María Jesús Espinosa de los 
Monteros

DURACIÓN  90 minutos
ESPACIO  Salón de actos 

ACCESO  Gratuito

18 DE MARZO /  19:30 H/ PUNTO DE FUGA 

«LA NATURALEZA»

La naturaleza es ese escenario acogedor e inhóspito a la vez que admiramos 
como paisaje pero modificamos por negocio. La pugna entre nuestro deseo 
de un crecimiento económico ilimitado y el hecho de que la naturaleza, que 
constituye el ámbito en el que ese crecimiento se proyecta, no es ilimitada 
es la causante de algunos de los desastres recientes más horrendos, pero 
también de un nuevo consenso en torno a la necesidad de poner el freno 
antes de que sea demasiado tarde. ¿Cómo miramos a una naturaleza cada 
vez más frágil que nos confronta con nuestra propia fragilidad? ¿Cuándo 
formamos parte de ella y cuándo la estamos explotando excesivamente? 
Sabiéndonos responsables de las consecuencias de la destrucción de la 
naturaleza debemos optar por una relación distinta con lo que nos rodea. 
¿Estamos a tiempo de hacerlo? 

SANTIAGO BERUETE
Licenciado en Antropología, doctor en 
Filosofía y jardinósofo vocacional. Ha 
publicado Jardinosofía (Turner, 2016), Una 
historia filosófica de los jardines, y Verdolatría. 
La naturaleza nos enseña a ser humanos 
(Turner, 2018). Títulos que han surgido de la 
confluencia entre su pasión por la historia de 
las ideas y su experiencia como jardinero, y 
reivindican el valor de la filosofía en nuestros 
convulsos tiempos.

RUBÉN HERNÁNDEZ
Fundador y editor de Errata Naturae, 
responsable de la colección Libros Salvajes, 
dedicada al ámbito de la nature writing, el 
activismo medioambiental y el cambio 
climático. Ha impartido clases en el 
Departamento de Filosofía de la Universidad 
Autónoma de Madrid y ha comisariado 
diversas muestras vinculadas al ámbito del 
cine independiente y experimental en Europa 
y Latinoamérica.

YAYO HERRERO
Antropóloga, educadora social e ingeniera 
técnica agrícola; socia-trabajadora de Garúa 
S. Coop. Mad; profesora-colaboradora de la 
Cátedra Unesco de Educación Ambiental y 
Desarrollo Sostenible (UNED); coautora de 
más de una veintena de libros relacionados 
con la ecología social y de numerosos 
artículos; miembro del consejo editorial 
de Hegoa. Fue coordinadora confederal de 
Ecologistas en Acción entre 2005 y 2014.

MARÍA JESÚS ESPINOSA DE LOS MONTEROS
Directora de Podium Podcast, la primera 
red global de podcasts en español. 
Licenciada en Comunicación Audiovisual 
por la Universidad Cardenal Herrera-
CEU y doctora en Historia del Cine en 
la Universidad Complutense de Madrid. 
Recibió en dos ocasiones el Premio Ondas 
Nacional de Radio. Ha sido elegida por la 
revista Forbes como una de las 100 personas 
más creativas de los negocios.
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240–241 PENSAMIENTO Y DEBATE

CONVERSAN

Katixa Agirre, Brenda Navarro 
y Carolina del Olmo

INTRODUCE Y MODERA

Michelle Roche Rodríguez

DURACIÓN  90 minutos
ESPACIO  Salón de actos

ACCESO  Gratuito

«TODAS LAS MADRES»
 15 DE ABRIL /  19:30 H/ PUNTO DE FUGA 

¿Qué es una madre? ¿Y cómo se vive la experiencia de serlo? La presencia 
de las madres en nuestra cultura (con todas sus implicaciones biológicas, 
sociales, políticas, económicas, afectivas, etcétera) será el tema de esta 
conversación no exenta de cuestiones vinculadas con la ética, ya que vivimos 
en un momento histórico en el que, por fin, se puede decidir de forma 
individual cómo vivir la maternidad. En tiempos en los que los derechos de 
las mujeres son parte de la agenda pública pero la precariedad resulta cada vez 
más patente en todas sus manifestaciones, los relatos de quienes atraviesan la 
experiencia de la maternidad y las de quienes, no haciéndolo, la contemplan 
constituyen una oportunidad para comenzar a hablar de las «muchas» madres 
que hay detrás de «la» madre. 

KATIXA AGIRRE
Escritora en lengua vasca. Tras publicar 
literatura infantil y juvenil y dos libros 
de relatos, su primera novela aparece en 
2015: Atertu arte Itxaron (Elkar), Los turistas 
desganados (Pre-textos, 2017). Su libro 
más reciente es Amek ez dute (Elkar, 2018), 
traducido al español, Las madres no (Tránsito, 
2019), una novela sobre la maternidad, que 
parte de las preguntas: ¿cómo puede una 
mujer ser capaz de desatender a sus hijos?, 
¿cómo puede ser capaz [incluso] de matarlos?

BRENDA NAVARRO
Escritora mexicana. Estudió Sociología 
en la Universidad Autónoma de México. 
Especialista en Economía de Género por 
la Facultad de Economía de la UNAM. 
Diplomada en Derechos Humanos por la 
Universidad Iberoamericana (UIA) y en 
Relaciones de Género por el PUEG/UNAM. 

Su libro más reciente es Casas vacías (Sexto 
Piso, 2020), sobre la maternidad y el dolor de 
una mujer ante la desaparición de un hijo.

CAROLINA DEL OLMO
Directora de publicaciones del Círculo 
de Bellas Artes de Madrid y de la revista 
Minerva. Licenciada en Filosofía por la 
Universidad Complutense de Madrid. Formó 
parte del colectivo madrileño Ladinamo. 
En 2013 publicó Dónde está mi tribu (Clave 
Intelectual), un ensayo audaz y crítico sobre 
ser madre (y las exigencias del sistema) en 
tiempos del fiasco neoliberal. Hoy en día se 
dedica a la sociología de la maternidad y de 
la crianza.

MICHELLE ROCHE RODRÍGUEZ
Escritora, crítica literaria y periodista. Ha 
publicado Álbum de familia: Conversaciones 
sobre identidad y cultura en Venezuela (Alfa, 
2013), Madre mía que estás en el mito (Silex, 
2016) y Gente decente (Musa a las 9, 2017, 
Premio de Narrativa Francisco Ayala). Su 
libro más reciente es Malasangre (Anagrama, 
2020). Fundadora de Colofón Revista 
Literaria y colaboradora en medios literarios 
españoles y culturales venezolanos. 
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PROGRAMACIÓN PARALELA  Mediación: (Re)vuelta al patio

http://www.claveintelectual.com/titulos/dnde-est-mi-tribu
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CONVERSAN

Raquel Friera, José Luis Pardo 
y Ramón Ramos Torre
INTRODUCE Y MODERA

Joseba Elola

DURACIÓN  90 minutos
ESPACIO  Salón de actos

ACCESO  Gratuito

20 DE MAYO /  19:30 H/ PUNTO DE FUGA 

«EL TIEMPO ARRESTADO»

El tiempo de trabajo, el tiempo libre, el tiempo de espera, el tiempo 
«suspendido», el tiempo sin tiempo: todas estas abstracciones parecen señalar 
una necesidad de «hacer algo» con un tiempo que parece escapársenos 
siempre de las manos. ¿El tiempo está dentro de nosotros? Y si es así ¿quién y 
qué lo controla? ¿Qué hay detrás de la «optimización» del tiempo también en 
la esfera privada? ¿Necesitamos detener, arrestar, el tiempo para liberarnos de 
su tiranía? El «tiempo del mundo» y «el tiempo de la vida» se encontrarán en 
este diálogo para ser revisados a la luz de sus manifestaciones más evidentes: 
el sueño, el trabajo, el aburrimiento, el placer.

RAQUEL FRIERA
Artista visual y fundadora, junto a  
Javier Bassas, del Instituto del Tiempo 
Suspendido (sede en el MUSAC)  
(www.institutodeltiemposuspendido.
es). Obsesionada con el tiempo como 
herramienta de control político: Sobre  
perder el tiempo (2007), Tiempo libre  
(2009), Habana Guáimaro (2010) (sobre 
el tiempo de espera), One Year Women’s 
Performance 2015-2016 (el tiempo del trabajo 
doméstico y de cuidados) y 4’33’’ (sobre 
tiempo y maternidad, 2019). Ha expuesto 
y recibido premios en España y en el 
extranjero.
 
JOSÉ LUIS PARDO
Catedrático de Filosofía de la Universidad 
Complutense de Madrid y Premio Nacional 
de Ensayo (2005). Traductor de filósofos 
contemporáneos como Deleuze, Debord, 
Agamben o Lévinas. Ha publicado gran 
número de ensayos, entre los más recientes 
Estudios del malestar. Políticas de la autenticidad 
en las sociedades contemporáneas (Anagrama, 
2016), Estética de lo peor. De las ventajas e 
inconvenientes del arte para la vida (Pasos 
Perdidos, 2016). 

RAMÓN RAMOS TORRE
Especialista en la sociología del tiempo. 
Catedrático de Sociología la Universidad 
Complutense de Madrid. Su interés por el 
estudio de la teoría sociológica, la sociología 
histórica, los procesos de cambio social y la 
sociedad del riesgo se han materializado en 
los libros Cronos Dividido (IM), la compilación 
Tiempo y sociedad (CIS), La sociología de 
Emile Durkheim (CIS), y la coedición, de 
Globalización, riesgo y reflexividad (CIS). Fue 
presidente del Centro de Investigaciones 
Sociológicas.

JOSEBA ELOLA
Director de Ideas, el suplemento de análisis y 
debate de El País, desde 2018. Anteriormente, 
como redactor, centró sus publicaciones 
en el impacto de las nuevas tecnologías 
en la sociedad, así como en entrevistas y 
reportajes relacionados con temas de cultura 
para Ideas y El País Semanal. Fue reportero en 
el suplemento Domingo y director de El País de 
las Tentaciones, suplemento de ocio y cultura. 
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CONVERSAN

Santiago Alba Rico, 
Brigitte Vasallo 

y Remedios Zafra
INTRODUCE Y MODERA

Mar Abad

DURACIÓN  90 minutos
ESPACIO  Salón de actos

ACCESO  Gratuito

 17 DE JUNIO /  19:30 H/ PUNTO DE FUGA 

«LA INTIMIDAD»

SANTIAGO ALBA RICO
Escritor y ensayista. Estudió filosofía en 
la Universidad Complutense de Madrid. 
Guionista en los años ochenta del mítico 
programa de televisión La bola de cristal. 
Ha publicado libros sobre política, filosofía 
y literatura, así como cuentos para niños 
y obras de teatro. Su libro más reciente 
es Última Hora (Arrebato Libros, 2019). 
Colabora habitualmente con distintos 
medios de comunicación (Público, Cuarto 
Poder, CTXT, eldiario.es, El País).

BRIGITTE VASALLO
Escritora y activista. De origen obrero y sin 
estudios universitarios, ha vivido buena parte 
de su vida en Marruecos y ha trabajado de 
camarera, limpiadora, periodista, marinera. 
Autora de la novela PornoBurka (Ediciones 
Cautivas, 2013) y del ensayo Pensamiento 
monógamo, terror poliamoroso (Oveja Roja, 
2018). Docente en el Máster de Género y 
Comunicación de la Universidad Autónoma 
de Barcelona y directora del Festival de 
Cultura Txarnega de Barcelona.

REMEDIOS ZAFRA
Escritora e investigadora del Instituto 
de Filosofía del CSIC, especialista en el 
estudio crítico de la cultura contemporánea 
y en identidad y género. Su obra ha sido 
galardonada con numerosos premios. 
Es autora de Un cuarto propio conectado. 
(Ciber)Espacio y (auto)gestión del yo (Fórcola, 
2010), (h)adas. Mujeres que crean, programan, 
‘prosumen’, teclean (Páginas de Espuma, 2013) 
y El entusiasmo, precariedad y trabajo creativo 
en la era digital (Anagrama, 2017).

MAR ABAD
Cofundadora de Yorokobu y Brand&Roses. 
Ha sido galardonada con importantes 
premios de periodismo. Ha publicado 
los libros Twittergrafía, el arte de la nueva 
escritura, junto a Mario Tascón (Catarata, 
2011), De estraperlo a #postureo (Larousse, 
2017) y El folletín ilustrado, personajes estelares 
( y algún esperpento) de la España reciente, con 
Buba Viedma (Lunwerg, 2019). Su libro más 
reciente es Antiguas pero modernas (Libros 
del KO, 2019).

Intimidad es vida interior, pero también es vínculo y significados compartidos 
con quienes conformamos nuestras relaciones amorosas, de amistad y, 
en general, toda aquella relación que nos enmarca en las comunidades 
que habitamos. De la intimidad surgen los rituales y las prácticas que 
incorporamos a la vida cotidiana, pero ¿cuál es su importancia en la 
conformación de nuestra identidad? ¿Cómo se entiende lo íntimo dentro y 
fuera de los entornos virtuales (ya instalados hace mucho en nuestras vidas) y 
en la reciente adopción del «distanciamiento social»? ¿Es posible una sociedad 
con «distancias» de seguridad entre sus miembros? ¿Cómo serán, finalmente, 
las nuevas subjetividades y los nuevos rituales sociales que tendrán lugar en 
un mundo de máscaras? Nuestro último diálogo del ciclo pondrá el foco en un 
futuro que ya es presente.
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22—24 DE JUNIO /  IV FESTIVAL DE FILOSOFÍA

«EMBAUCADORES 
CONTRA PERPLEJOS»
PREDICADORES SOLEMNES Y AGITADORES TRAVIESOS 

DISCUTIRÁN LAS CONSECUENCIAS DE LAS 
CONTRADICCIONES DE NUESTRO TIEMPO

El Departamento de Filosofía y Sociedad de la Universidad Complutense  
de Madrid y el Centro de Cultura Contemporánea Condeduque celebrarán 
en junio de 2021 el iv Festival de Filosofía: Embaucadores contra perplejos. 

Las contradicciones epocales recomiendan un momento de suspensión 
del juicio, una detención de la adhesión a todo lo que se ofrece como 
esquema de orientación. 

Cuando se trata de opiniones, creencias y aspectos relacionados con la 
capacidad de pensar, el embaucador aspira al control de conciencias y domina 
por completo el ánimo del otro, lo deja admirado, embobado, engañado y 
estafado. Frente a esta forma de dominio social, el perplejo levanta el escudo 
de la contención, de la distancia, y prefiere la sinceridad de la turbación 
a entregarse a la ebriedad de la certeza. Se trata de que la perplejidad se 
convierta en un interrogar activo, capaz no solo de mostrar la carencia de 
fundamentos del embaucador.

Tras las exitosas convocatorias de la pasadas ediciones, el iv Festival 
de Filosofía promoverá el hablar firme, claro, afilado, donde el proceso de 
perplejidad alcanza la energía interna para encaminar a quien se pregunta por 
las razones siempre insuficientes de la orientación y de este modo preservar 
de forma precisa su libertad. Asistirán filósofos, pensadores y críticos de la 
cultura, y recordará al público la epopeya del pensamiento y la solemnidad 
con que la conciencia debe proteger su soberanía.

ESPACIOS 

Salón de actos 
y Patio Sur 

ACCESO  Gratuito

ORGANIZAN

Departamento de Filosofía y 
Sociedad de la Universidad 

Complutense de Madrid, 
Facultad de Filosofía de la 

Universidad Complutense de 
Madrid y Centro de Cultura 

Contemporánea Condeduque

PROGRAMA

condeduquemadrid.es
ucm.es/filosoc

http://www.condeduquemadrid.es
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PÚBLICO  Artistas, arquitectos 
y antropólogos (estudiantes, 

investigadores, profesores, etc).

PLAZAS  18 participantes

FORMATO  Sesiones 
quincenales cerradas 

ESPACIO  Sala Polivalente 

CONVOCATORIA   

Del 15 de septiembre al 15 de 
octubre. Selección por carta 
de motivación y entrevista

INSCRIPCIÓN  Gratuita

MÁS INFORMACIÓN

condeduquemadrid.es 

NOVIEMBRE—JUNIO

«FUTUROS CONCRETOS» 
COLABORACIONES EXPERIMENTALES ENTRE ARTE, 

ARQUITECTURA Y ANTROPOLOGÍA

Futuros concretos se abre como taller de investigación estable en Condeduque 
dedicado a indagar sobre la ciudad y las múltiples formas del habitar urbano y 
propone para ello un diálogo inusual entre tres disciplinas: arte, arquitectura y 
antropología.

Del cambio climático a las pandemias inesperadas, nuestro porvenir 
se ha convertido en un asunto problemático, pero frente a los abundantes 
diagnósticos agoreros encontramos en tiempos recientes resquicios que 
insinúan la posibilidad de un futuro distinto. Así lo plantean quienes se 
hacen cargo del destino de nuestro clima, quienes nos abren a la diversidad 
de géneros, las insurgentes de descendientes y esos que cultivan otras 
naturalezas urbanas… 

Futuros concretos abre un espacio para pensar juntas con esos ejercicios 
de especulación de una vida distinta y tramar complicidades con quienes 
inventan otros modos de vivir en común. Pero hacerse cargo del porvenir 
requiere también superar el corsé disciplinar desde el que pensamos la ciudad. 

Futuros concretos propone una colaboración experimental entre arte, 
arquitectura y antropología, un espacio donde compartir la imaginación 
material de la arquitectura, la creatividad performativa del arte y la aspiración 
conceptual de la antropología (y otras ciencias sociales). 

Futuros concretos es, en definitiva, una invitación a indagar juntas en el 
presente y compartir en común las especulaciones de un futuro distinto.

Los integrantes del taller de investigación serán seleccionados por 
convocatoria pública, trabajarán internamente durante 8 meses y contarán 
con presentaciones abiertas al público de ponentes invitados, entre otras 
Maral Kekejian (directora artística), Alberto Corsín (CSIC), Lila Insúa (UCM 
Bellas Artes), Aurora Adalid (Zuloark) y Uriel Fogué (Elii). Igualmente se 
plantea la realización de un encuentro final donde hacer una presentación 
del trabajo llevado a cabo. Futuros concretos está dirigido por Adolfo Estalella 
(UCM) y es un proyecto de xcol inventory. 
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Una institución que escucha y aprende. En esta nueva etapa, Centro de 
Cultura Contemporánea Condeduque reconoce la importancia de exhibir 
tanto como la de cosechar, de mostrar y de aprender, y bajo estas premisas 
se plantea este programa de mediación y programas públicos. Algunos 
formatos conocidos y otros más extraños se entretejen en un ramillete de 
paseos, bailes, talleres, encuentros, laboratorios de creación, grupos de 
aprendizaje y fiestas.

Esta apuesta por la hibridación, la cultura de proximidad, la escucha 
y el intercambio está comisariada por Christian Fernández Mirón y se 
desarrollará con agentes locales que trabajan en/desde/con el barrio y la 
ciudad. Nos ayudarán a explorar los adentros y los afueras de Condeduque y 
de aquello que entendemos como cultura (la memoria, la familia, la reflexión, 
el entorno, la identidad, las relaciones, los cuerpos). Convocamos a toda 
persona interesada en formar parte de estos encuentros y desencuentros que 
albergará el centro, un lugar también para el aprendizaje y el compartir. La 
realidad es diversa, y así deben serlo las voces que escuchamos y que nutren 
las conversaciones por venir.

Estas iniciativas ensayan tiempos largos, procesos significativos, un 
deseo de transformación a través de la cultura que solamente es posible 
priorizando lo cualitativo frente a lo cuantitativo. Más cercanía, más 
tiempo, más profundidad. También hay un deseo de romper con los 
compartimentos y las etiquetas, poner en valor los cruces entre mediación 
y creación, pensamiento, palabra, artes vivas, exposiciones, música o 
cine; estableciendo lazos con las diferentes áreas y sus respectivas líneas 
comisariales. La mediación hoy implica trabajar con personas, ser las 
orejas de la institución, abrir procesos bidireccionales donde cabe el error 
y el cuestionamiento. Hacer habitable Condeduque, sus entresijos y sus 
alrededores, sus contradicciones y sus potenciales, en pos de lo fértil.

COMISARIO

Christian Fernández Mirón

(RE)VUELTA AL PATIO 
258

DERIVAS URBANAS / 
PASEAR LAS MEMORIAS DEL 

VECINDARIO
260

BAILAR, RECORDAR, RESISTIR
262

天马行空
TIAN MA XING KONG

264

DANZAS MÍNIMAS
266

UNA HISTORIA DEL ARTE 
URBANO MADRILEÑO

268

DANZA INCLUSIVA Y 
CREACIÓN COLECTIVA

270

PROGRAMA DE RESIDENCIAS

LEVADURA 
272

CURSO

«EL CENTRO CULTURAL 
CONDEDUQUE COMO 

RECURSO EDUCATIVO»
274
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¿Qué espacio existe para la infancia en nuestra sociedad? La asociación 
hablarenarte busca promover mecanismos de escucha que contribuyan a 
fomentar la participación de los niños como sujetos activos dentro y fuera de 
las instituciones culturales. Facilitar un espacio de escucha, diálogo y acción 
en respuesta a una necesidad acuciante ante la creciente invisibilización y 
privatización de la crianza en las ciudades contemporáneas.

Un primer mapeado del barrio (detectando iniciativas y agentes clave, 
identificando necesidades de cuidados y de ocio) dará pie a un taller 
participativo con familias, vecinos, activistas y asociaciones, desde el cual 
se diseñarán dos acciones situadas en el marco del Laboratorio de Juego 
Libre. Propiciando la igualdad de género, los vínculos intergeneracionales, 
la participación de familias diversas y migrantes; se diseñarán dos tipos de 
propuestas:

· Acción de juego efímera, dentro de Condeduque.
· Jornada de accesibilidad y autonomía, en el barrio.

El objetivo de (re)vuelta al patio es conformar comunidades más estables 
vinculadas con el centro cultural, más allá de los públicos que acuden 
ocasionalmente al centro, de manera que los visitantes adquieran un rol 
activo. Que sean al mismo tiempo transformados y transformadores en la 
institución, incorporando una perspectiva y programación que no caiga en el 
adultocentrismo. En definitiva, se trata de crear un espacio donde la infancia 
no sea entendida como algo ajeno, sino como parte de una comunidad activa 
que escucha y que propone. Dada la naturaleza orgánica del proyecto, las 
fechas de cada fase se definirán a lo largo del proceso y podrán consultarse en 
el sitio web de Condeduque, así como las convocatorias para formar parte. 

La asociación hablarenarte se concibe como laboratorio para la 
producción de proyectos en colaboración con el tejido local y con sus redes 
internacionales. Los programas de hablarenarte tienen sus raíces en los 
campos de la mediación y creación contemporánea, y se desarrollan a través 
de un amplia variedad de agentes mediante la promoción de exposiciones y 
actividades públicas, conceptualizando y desarrollando actividades educativas 
y promoviendo la creación contemporánea. Actualmente cuentan con Planta 
Alta, un espacio de residencias en Madrid donde acogen diversos programas 
de investigación artística y curatorial.

FEBRERO–MAYO

(RE)VUELTA AL PATIO

PÚBLICO  Familias, vecinos, 
activistas y asociaciones

FORMATO  Taller participativo
PLAZAS  25 participantes

ACCESO  Gratuito

MÁS INFORMACIÓN 

E INSCRIPCIÓN

condeduquemadrid.es

PROGRAMACIÓN PARALELA  Pensamiento y debate: Punto de fuga, Todas las madres

©
 J.

 S
om

er
fie

ld

http://www.condeduquemadrid.es


MEDIACIÓN256–257

El colectivo La Liminal pone en marcha dos actividades en el entorno de 
Condeduque para reflexionar colectivamente desde el recorrido urbano 
sobre la ciudad que habitamos, sobre nuestras formas de relacionarnos con 
ella y de vivirla. Ambas propuestas se articulan desde la práctica del caminar, 
explorando sus posibilidades para conocer y pensar el espacio desde el 
cuerpo y el movimiento, para investigar y generar nuevos conocimientos de 
forma colectiva a través de un espacio de cruce entre prácticas artísticas, 
pensamiento político y pedagogías críticas.

Cada mes, las Derivas urbanas nos llevarán a explorar, imaginar y practicar 
otras formas de hacer nuestro el espacio público. La deriva consiste en una 
caminata sin rumbo marcado de antemano: el paseo se va conformando 
en función de lo encontrado y de las decisiones que el grupo va tomando. 
Caminar es leer la ciudad, pero también una forma de intervenirla, y 
proponemos mirarel paisaje urbano desde otras perspectivas, construir 
nuevos relatos, reescribirla desde las experiencias que surjan en cada uno 
de los paseos. Buscamos también pensar, debatir juntos, pero sobre todo, 
queremos tomar el espacio público como lugar para estar y compartir. 
Cada una de las derivas partirá de una propuesta temática que permita 
enfocar las miradas sobre determinados aspectos del paisaje urbano. Cada 
experiencia quedará registrada a través del mapeo, las imágenes y el texto que 
compondrán una relatoría del paseo para la bitácora del proyecto.

Por otro lado, Pasear las memorias del vecindario será un taller de cinco 
sesiones mediante el cual recuperar historias de la comunidad que hablen del 
pasado y el presente del barrio. Construir nuevas lecturas del territorio a través 
del diálogo y la memoria, observando tanto aquellos lugares señalados a través 
de placas conmemorativas o monumentos como aquellos otros espacios a 
menudo invisibilizados en los que se desarrolla cada día la vida cotidiana. El 
grupo diseñará un recorrido propio para compartir a la llegada del verano.

La Liminal es un colectivo de mediación cultural fundado en 2015 
por Beatriz Martins y Yolanda Riquelme, formadas en historia del arte, 
antropología social y producción artística. Han organizado recorridos urbanos 
por diferentes barrios de Madrid de forma independiente y en colaboración 
con instituciones. 

SEPTIEMBRE– JUNIO

DERIVAS URBANAS / 
PASEAR LAS MEMORIAS 

DEL VECINDARIO

DERIVAS URBANAS

PÚBLICO  General
FORMATO  Paseo participativo

LUGAR  Alrededores de 
Condeduque 

y otras zonas de la ciudad
PLAZAS  15 participantes

CONVOCATORIA 

12 de septiembre – 12 de junio 

PASEAR LAS MEMORIAS 

DEL VECINDARIO

PÚBLICO  General
FORMATO  Taller participativo

LUGAR  Salón de actos y 
calles aledañas a Condeduque

PLAZAS  25 participantes
CONVOCATORIA 

13 de abril – 25 de mayo 

MÁS INFORMACIÓN 

E INSCRIPCIÓN

condeduquemadrid.es

ACCESO  Gratuito
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Buscamos ahondar en el movimiento de los cuerpos con relación a los 
movimientos sociales y migratorios, desde la política y el baile. Este ciclo, 
coordinado por Claudia Claremi, cuenta con cuatro sesiones: salsa, tango, 
perreo y vogue. Entendemos estos bailes como complejas producciones 
culturales de resistencia y disidencia, y reivindicamos un reconocimiento de 
sus orígenes visto que, en su expansión y práctica internacional, han sufrido la 
exotización, el whitewashing, la explotación comercial y la apropiación cultural. 
En tiempos convulsos para la diferencia, resulta fundamental conocer la 
historia de estas danzas a través de voces migrantes y reavivar las luchas que las 
impulsaron. Como dice Fannie Sosa: «bailo para recordar, bailo para resistir».

NOVIEMBRE– JUNIO /  18:00 H

BAILAR, RECORDAR, 
RESISTIR

FECHAS 

Salsa: cuerpo y calle
28 de noviembre 

Tango Queer
20 de febrero

Perreo: placer y poder animal
10 de abril 

Ballroom: Pump the beat!
12 de junio

DURACIÓN  180 minutos
PÚBLICO  General

FORMATO  Conferencia 
bailable, kiki ball, sesiones de 

música y baile libre
ESPACIO  Salas de ensayo 

y Sala Polivalente
AFORO  Limitado

MÁS INFORMACIÓN 

E INSCRIPCIÓN

condeduquemadrid.es

ACCESO  Gratuito
©
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SESIÓN #1
Salsa: cuerpo y calle
Con La Parcería
La salsa, iniciada en los años 60 por músicos 
latinos en EEUU, es un movimiento musical 
pero también una lucha política por la 
identidad. Del salón de baile al solar, del 
Caribe a East Harlem, la salsa es diáspora, 
cuerpo y calle. Bailaremos los ritmos que 
la componen y las letras que atestiguan la 
desigualdad social, la discriminación racial 
y la existencia migrante. La sesión contará 
con una conferencia bailable seguida de un 
salsódromo.

SESIÓN #2
Tango Queer
Con Valentina Molina y Aramo Olaya 
(Tango Queer Madrid)
El tango, surgido de las culturas criollas,  
afro y europeas, fue un baile de fusión portuaria 
caracterizado por la inversión de roles de 
género desde sus inicios en el siglo XIX, en 
Buenos Aires y Montevideo. El tango queer 
reivindica su origen en una práctica que integra 
ambos roles (femenino/masculino), y permite 
romperlos y combinarlos libremente, fuera de 
la heteronorma. La sesión estará compuesta 
por una clase y una milonga disidente.

SESIÓN #3
Perreo: placer y poder animal
Con Lucrecia Masson + Maldita Geni Thalia 
aka Kebra + DJ La Niña Mai
El perreo o twerk —vinculado al reguetón, 
al funk brasileiro, al dancehall, al dembow—  
es una expresión poderosa del movimiento 
pélvico. A partir de un recorrido por estos 
géneros urbanos de raíces diaspóricas y 
afro, en una invocación animal, la sesión se 
centrará en el culo como territorio político 
de resistencia y crítica a occidente y sus 
morales, invitando así a rebotar la razón y 
la grasa, y a bailar hasta abajo. La sesión 
contará con una clase y una fiesta de perreo.

SESIÓN #4
Ballroom: Pump the beat! 
Con Galaxia La Perla y Cali
El vogue es una forma de baile propia de 
la escena ballroom, cultura que nació en 
Nueva York dentro de las comunidades afro y 
latinas, migrantes, trans y disidentes sexuales. 
Las balls se desarrollan a modo de concurso 
y representan un espacio de autoafirmación 
y resistencia colectiva. La sesión estará 
compuesta por un taller sobre la cultura 
ballroom seguida de una Kiki ball.

TEMÁTICA  El cuerpo

http://www.condeduquemadrid.es
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Queremos establecer el contacto y el vínculo directo con los vecinos chinos 
del barrio, desde una iniciativa y una invitación específica de Condeduque, 
tejiendo redes con vecinos y organizaciones del barrio. En un ejercicio de 
mediación intercultural, Xirou Xiao organizará y planteará colectivamente 
junto con otras líderes naturales del vecindario, una temporada de talleres, 
acciones comunitarias y encuentros con las familias chinas. Mediamos en 
ambas direcciones, tanto en la comunidad china como en las instituciones 
culturales y sociales. Desde Condeduque, esta es la primera serie de acciones 
especialmente dirigidas para y desde la comunidad china.

天马行空 (tiān mǎ xíng kōng) es un chengyu * chino, significando «un 
caballo celestial que vuela por el cielo». Una metáfora de imaginación 
abundante y creatividad espontánea que nos transmite la valentía de cruzar 
las reglas impuestas y la capacidad de fantasear, imaginar, desear y crear desde 
perspectivas alternativas. Es una fantasía situada.

*Un chengyu (成语) es una expresión idiomática característica del idioma 
chino, que suele consistir de cuatro caracteres. Es una frase que expresa un 
significado semántico fijo, a menudo transmitiendo narraciones históricas 
y conceptos filosóficos. Los chengyu suelen tener su origen en la literatura 
antigua y trascienden su sentido literal, de ahí que para comprenderlos resulte 
necesario conocer el mito o hecho histórico al que debe su origen. Se utilizan 
ampliamente en el chino tradicional, así como en la escritura vernácula y en 
las conversaciones diarias de la actualidad. Se trata de una forma lingüística 
única en el Este de Asia.

Xirou Xiao se define como a/r/tógrafa (artista+educadora+investigadora) 
y mediadora artística e intercultural. Es creadora y directora de Cangrejo 
Pro. 螃蟹计划; co-fundadora de Liwai Acción Intercultural; miembro 
coordinadora de la Red de Diáspora China en España; y miembro fundadora 
del COLECTIVO MA∞. 

MARZO–MAYO

天马行空 
TIAN MA XING KONG

PÚBLICO  Vecinas y familias 
de origen chino

FORMATO  Encuentros,  
talleres y fiesta

ESPACIO  Varios espacios 
PLAZAS  Limitadas según 

la actividad

MÁS INFORMACIÓN 

E INSCRIPCIÓN

condeduquemadrid.es 
o WeChat (xiaoxirou)

ACCESO  Gratuito
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A través de un ciclo de talleres, Laura Bañuelos trabajará cada mes con un 
grupo de familias en torno al movimiento en la primera infancia, facilitando 
un espacio para jugar, bailar, moverse y conversar juntos. Un espacio de 
relación con nuestros hijos, con el tiempo, con el espacio, con los objetos, 
la música, los otros. Cada taller constará de dos sesiones en semanas 
consecutivas. A lo largo de toda la temporada iremos navegando por 
diferentes propuestas, con el cuerpo como centro y foco del trabajo pero 
atravesando otras formas de expresión a través del juego y la experimentación 
con materiales diversos. Jugaremos desde la fisicalidad propia de cada cual, 
peques y adultos.

El desafío ahora es buscar un espacio de encuentro, que por ahora 
tendrá que ser sin contacto. No podemos tocarnos pero podemos mirarnos, 
podemos sentir el movimiento de los cuerpos en el aire, podemos reírnos, 
podemos hablarnos y podemos jugar con la distancia. Podemos reforzar el 
toque en las esferas de convivencias y podemos descubrir nuevas formas 
de encontrarnos encontrándonos. Dejemos que lo mínimo y lo pequeño 
se ponga de nuestro lado. No se requerirá experiencia previa. Tenemos un 
cuerpo. Vamos a bailarlo juntos.

Laura Bañuelos, coordinadora y arte-educadora. Las artes vivas son su 
terreno de juego y experimentación. Desde hace más de diez años inventa, 
investiga y practica experiencias intergeneracionales en las que el cuerpo y 
el movimiento son los ejes para comunicarse, expresar y jugar. Le fascina 
observar el juego y cada vez más piensa que es tejedora de movimientos, 
objetos y sucesos. 

OCTUBRE–ABRIL

DANZAS MÍNIMAS

PÚBLICO  Familias 
(con niños de 2 a 5 años)

HORARIO 

Sábados de 11.00 a 12.15h
FORMATO  Taller semanal para 

familias (2 sesiones)
ESPACIO  Salas de ensayo

PLAZAS  12 familias por ciclo

MÁS INFORMACIÓN 

E INSCRIPCIÓN

condeduquemadrid.es
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Acogemos este encuentro con Nuria Mora y Alberto De Pedro, dos de 
las figuras más representativas de la historia del arte urbano en Madrid. 
Compartirán desde su experiencia una posible historia, una genealogía de 
esta disciplina, caracterizada por estar en constante cambio y conflicto. 
La importancia del pensamiento crítico y el valor del disenso no deberían 
escapar ningún rincón de la cultura, y este encuentro pretende abrir una 
conversación, junto al público asistente, sobre el arte callejero, sus códigos y 
propósitos, en un momento de máxima visibilidad y vulnerabilidad, junto a 
una nueva generación de creadores y consumidores. Hablar sobre el pasado 
del arte urbano nos puede ayudar a comprender su presente y vislumbrar 
posibles futuros.

El encuentro se plantea como colaboración con el festival Pinta Malasaña, 
que celebra su quinta edición este fin de semana, con decenas de artistas 
realizando intervenciones en decenas de espacios del barrio. Organizado 
por Somos Malasaña y Madrid Street Art Project, el festival forma parte de la 
identidad del vecindario y juntes, proponemos una oportunidad para ampliar 
la experiencia incorporando una dimensión de historia y pensamiento.

26 DE SEPTIEMBRE /  18:00 H

UNA HISTORIA 
DEL ARTE URBANO 

MADRILEÑO

PÚBLICO  General
DURACIÓN 90 minutos

FORMATO  Presentación y 
encuentro con el público.

ESPACIO  Salón de actos
ACCESO  Gratuito
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NURIA MORA
Artista multidiscipinar reconocida dentro 
y fuera de España, donde ha plasmado sus 
singulares composiciones de patrones y 
colores vivos sobre muros, lienzos, textiles, 
papel, cerámica, escultura e instalación. 
Sus inconfundibles motivos vegetales y sus 
colaboraciones con Eltono forman parte de 
la memoria de las calles de Madrid.
www.nuriamora.com

ALBERTO DE PEDRO 
Juega desde la fotografía con la disposición 
de sus obras, que aplica sobre la arquitectura 
de su ciudad, convirtiéndola en su principal 
soporte. Documentó la eclosión del arte 
urbano en Madrid, participando junto a 
artistas como Neko, Jaime Alekos, Sue, Nuria 
Mora, E1000, Noaz o 3ttman. Colaboró con 
ekosystem.org (primer archivo internacional 
de arte urbano en línea, ocupándose de 
Ekosystem Madrid) y organizó Madposter 
2009 y Masat 2011 (este último junto a Neko 
y Jordan Seiler Seiler). 
instagram.com/albertodpedro

TEMÁTICA  Memoria
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Colectivo Lisarco indaga en una cultura más abierta, participativa, accesible y 
descentralizada, que refleje las necesidades y las particularidades de diferentes 
comunidades. Se ocuparán de estos talleres en torno a la danza inclusiva, una 
danza para todos. Fomentando la interacción entre personas diversas (con o sin 
diversidad funcional, pero compartiendo una práctica y un espacio, aprendiendo 
unas de otras), ampliamos conciencia de la necesidad de una cultura cada vez más 
participativa.

El formato será el de taller de danza, movimiento y creatividad a través de 
la exploración de los distintos tipos de interacción que pueden existir entre las 
personas que forman un grupo. Los participantes realizarán distintas pautas 
basadas en la experimentación del movimiento personal y propuestas de 
improvisación y composición grupal. Utilizaremos elementos básicos de expresión 
corporal y danza contemporánea que permiten el descubrimiento de distintas 
posibilidades de movimiento y del cuerpo sin limitar la determinación de una 
forma. Ser consciente del movimiento y de la intención individual es la base para 
poder proponer y comprender al grupo. Igualmente, propondremos dinámicas 
de grupos y técnicas de composición colectiva, incidiendo en la interdependencia 
del conjunto y en la importancia de la comunicación y la cooperación para 
alcanzar el objetivo artístico. Exploraremos distintas maneras de organizarnos 
coreográficamente, formas creativas de estar juntos, entenderemos cómo se 
establecen los roles de manera natural ante las distintas pautas de movimiento, 
cómo surge la adaptación y/o el conflicto cuando creamos entre todos.

Se busca formar un grupo lo más heterogéneo posible a lo largo del curso, a 
través de dos fases:

·� �Laboratorios abiertos y participativos, donde experimentar el poder de 
lo común y propiciar vínculos desde donde vivenciar y potenciar nuestra 
capacidad para generar nuevos imaginarios colectivos.

· �Consolidación de un grupo estable de personas, diversas e intergeneracionales, 
que quieran participar en este proceso de creación colectiva. El proyecto 
concluirá con una muestra abierta.

Colectivo Lisarco es una asociación de profesionales, de diferentes disciplinas, que 
diseña y desarrolla proyectos artísticos y pedagógicos colectivos desde 2006. En 
desacuerdo con las jerarquías culturales, creen en la co-autoría de la obra y en el 
potencial creativo de todos los sectores de la sociedad, apoyándose en la riqueza 
que proporciona la diversidad y la inclusión. Uno de sus pilares es la compañía 
profesional de danza, desde donde dan cuerpo a sus valores e ideas. 

OCTUBRE– JUNIO

DANZA INCLUSIVA 
Y CREACIÓN COLECTIVA

PÚBLICO  Personas 
interesadas, con y sin 

diversidad funcional, de 
cualquier edad

FECHAS  Sábados alternos 
HORARIO  11.00 - 13.00h

FORMATO  Taller de danza
ESPACIO  Sala de ensayo

PLAZAS  15-20 participantes
CONVOCATORIA 

Septiembre-diciembre

MÁS INFORMACIÓN 

E INSCRIPCIÓN

condeduquemadrid.es
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PÚBLICO  Clases de alumnado 
de primaria de Colegios 

Públicos de Madrid
FECHAS 

28 de septiembre–8 de 
noviembre y

12 de abril–23 de mayo

ESPACIO  Sala Polivalente 
y otros espacios 

CONVOCATORIA PARA 

CENTROS ESCOLARES 

A partir de enero 2021

INSCRIPCIÓN  Gratuita

MÁS INFORMACIÓN

condeduquemadrid.es

Levadura es un programa educativo de residencias para creadoras/es que 
introduce en el aula de infantil y primaria proyectos artísticos donde los 
niños son los protagonistas. 

El objetivo es llevar a las aulas la creación actual como herramienta para 
el aprendizaje y la transformación social, para que, tanto alumnado como 
docentes, estén en contacto directo con artistas y juntos desarrollen un 
proceso creativo de forma participativa. Las actividades se desarrollan entre 
el centro escolar y el centro cultural, convirtiéndose ambos en espacios de 
producción y creación contemporánea.

El Centro de Cultura Contemporánea Condeduque acogerá en otoño 
de 2020 la residencia «Alquimistas del tiempo» de Camilo Mutis, la cual se 
llevará a cabo con alumnado de primaria. Para la edición de 2021 se abrirá la 
convocatoria de colegios a partir de enero de 2021.

Levadura surge como una coproducción entre el Ayuntamiento de Madrid 
y la Fundación Banco Santander, con la participación, en sus seis ediciones 
anteriores, de los centros Matadero Madrid, Medialab-Prado, CentroCentro y 
Centro de Cultura Contemporánea Condeduque. A partir de 2021 cada centro 
cultural asumirá la continuación del programa. 

SEPTIEMBRE–MAYO

LEVADURA 
PROGRAMA DE RESIDENCIAS DE 

CREADORES EN ESCUELAS
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PÚBLICO  Profesorado de 
Educación Infantil y Primaria 

PLAZAS 25 participantes
ESPACIO Sala Polivalente 

y otros espacios

CONVOCATORIA 

Del 1 al 24 de febrero a través 
del Centro Territorial de 

Innovación y Formación CTIF 
Madrid capital 

INSCRIPCIÓN  Gratuita

MÁS INFORMACIÓN

http://ctif.madridcapital.
educa.madrid.org

El Centro Cultural Condeduque como recurso educativo es un curso de formación 
que el Centro Territorial de Innovación y Formación CTIF de Madrid Capital 
organiza conjuntamente con Condeduque. Tiene como objetivo explorar 
las posibilidades didácticas de la cultura para el profesorado de Educación 
Infantil y Primaria, así como descubrir los múltiples recursos que el Centro 
puede ofrecer desde sus distintas disciplinas de trabajo. 

Durante cinco sesiones de formación presenciales, se ofrecen al 
profesorado diferentes herramientas de trabajo en el aula a través de 
contenidos teóricos y prácticos. Dividida en dos partes, cada jornada contará 
con una primera charla informativa y más teórica, seguida, tras un pequeño 
descanso, de una sesión más activa mediante el trabajo con agentes culturales 
que trabajen en programas educativos y formativos (actores/actrices, 
bailarinas, mediadores).

Mediante la visita a las principales instalaciones del Centro de Cultura 
Contemporánea Condeduque, como son su teatro, su auditorio, la 
Biblioteca Pública Benito Pérez Galdós, la Sala de Bóvedas o el Museo de 
Arte Contemporáneo, se propondrá a los participantes realizar ejercicios 
dinámicos y participativos in situ.

2, 4, 9, 11 Y 16 DE MARZO/17.00–20.00 H/CURSO

«EL CENTRO CULTURAL 
CONDEDUQUE COMO 

RECURSO EDUCATIVO»
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Además de programar y mostrar piezas acabadas, el deber de una institución 
cultural pública es también generar un contexto de apoyo y cuidado a los 
creadores comprometidos con la investigación, una labor que resulta del 
todo fundamental para desarrollar poéticas innovadoras. Un espacio como 
Condeduque asume ese compromiso y otorga un marco de condiciones 
necesarias para avanzar y afianzar los proyectos. Eso se hace a través de la 
producción y coproducción de obras y de su exhibición, pero también a partir 
de iniciativas formativas que dejan también un lugar a la prueba-error, al 
impulso de descubrimiento, al accidente creador. 

Por eso durante esta temporada pondremos en marcha una convocatoria 
para facilitar hasta seis residencias artísticas, con la cesión de espacios del 
centro, así como una batería de talleres para profesionales enfocados a la 
obtención de una mayor capacitación. Igualmente, se pondrá en marcha 
una experiencia pedagógica novedosa, a la que hemos llamado Escuela de 
Invierno, que tendrá lugar entre los meses de octubre y marzo con un grupo 
estable de participantes llegados desde las más diversas disciplinas y dirigido 
por Celso Jiménez, uno de los fundadores de la compañía La Tristura. 

RESIDENCIAS

CONVOCATORIA 
RESIDENCIAS DE ARTES 

ESCÉNICAS 
280

RESIDENCIAS

III CONVOCATORIA 
RESIDENCIAS MUSICALES 

CONDEDUQUE–JAZZ 
282

LABORATORIO ARTÍSTICO

ESCUELA DE INVIERNO 
284

ACTIVIDADES PROFESIONALES

LA FUERZA DE LAS ALIANZAS
286

COPRODUCCIONES
288
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SEPTIEMBRE–JUNIO /  RESIDENCIAS

CONVOCATORIA 
RESIDENCIA DE ARTES 

ESCÉNICAS

Condeduque como centro de cultura contemporánea tiene entre sus objetivos 
apoyar la creación, la difusión y la investigación de los lenguajes artísticos y 
culturales más actuales.

Para ello abre la convocatoria para residencias artísticas de investigación y 
creación que tiene por objeto seleccionar un máximo de seis proyectos para 
el desarrollo de proyectos de residencias de artes escénicas contemporáneas 
(danza y artes del movimiento, teatro, performance, artes vivas digitales, etc.).

BENEFICIARIOS  Cualquier artista o colectivo de cualquier nacionalidad 
que trabaje en el campo de las artes escénicas y presente un proyecto de 
investigación o práctica artística que desee desarrollar, sin la necesidad de 
elaborar una pieza concluida. Además presentará una propuesta de actividad 
de mediación con el territorio donde se enmarca el Centro. Tendrán prioridad 
los/las artistas que desarrollan su carrera en Madrid.
RECURSOS  Espacio de trabajo en las salas de residencia del Centro El periodo 
de desarrollo del proyecto tendrá una duración máxima de 5 semanas y un 
mínimo de dos semanas.
DOTACIÓN ECONÓMICA  De 2.000 a 5.000 euros, según el proyecto. 

SELECCIONADOS

Paz Rojo y Norberto Llopis, con el proyecto La Residencia de la Residencia.
Oihana Altube, Javier Vaquero y Clara Pampyn, con el proyecto ARIMA.
Arnau Pérez de la Fuente, con el proyecto LP.
Silvia Zayas y Luz Prado, con el proyecto SO FAR.
José Ramón Hernández y Osikán - Vivero Escénico Experimental, con el 
proyecto El vuelo del hipotálamo.
Ça Marche, con el proyecto Lo viejo y lo nuevo.

MÁS INFORMACIÓN

condeduquemadrid.es 
©
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6 Y 27 DE NOVIEMBRE /  20.30 H /  RESIDENCIAS

III CONVOCATORIA 
RESIDENCIAS MUSICALES 

CONDEDUQUE–JAZZ

Condeduque como centro de cultura contemporánea tiene entre sus objetivos 
apoyar la creación, la difusión y la investigación de los lenguajes artísticos y 
culturales más actuales.

 Para ello ha impulsado las convocatorias para residencias artísticas de 
musicales centradas en el estilo del jazz. La presente convocatoria tiene 
como objeto final el apoyar la creación de dos obras/repertorios originales de 
jazz, dirigida a músicos y compositores de jazz residentes en Madrid, o que 
habitualmente trabajen en Madrid. Para ello se han plamteado las siguientes 
dos modalidades de participación e inscripción:

 
1 . CREACIÓN Y EXHIBICIÓN DE UNA OBRA/REPERTORIO DE ESTILO MUSICAL JAZZ  
DESTINADA A JÓVENES

OBJETO Apoyar a una joven figura cuyo paso por la residencia suponga un 
incentivo y despegue profesional notables.
DESTINATARIOS dirigida específicamente a creadores menores de 35 años
DOTACIÓN TÉCNICA durante las jornadas de trabajo de las residencias el 
artista/grupo contará con el equipamiento y personal técnico del auditorio 
Condeduque.
GANADORA Belén Martín. Joven saxofonista y flautista, habitual de los 
escenarios madrileños y miembro de bandas como El bestiario, sorprende 
igualmente por su audacia compositora, liderada aquí junto a su quinteto.

2. CREACIÓN Y EXHIBICIÓN DE UNA OBRA/REPERTORIO DE ESTILO MUSICAL JAZZ, 
SIN LIMITACIÓN DE EDAD

OBJETO Se estimará de manera especial la audacia y profundidad de la 
propuesta presentada, así como la coherencia y emergencia creativas del 
músico/grupo, todavía en proceso de crecimiento.
DESTINATARIOS Proyectos jazzísticos de autores sin limitación de edad
DOTACIÓN TÉCNICA Durante las jornadas de trabajo de las residencias el 
artista/grupo contará con el equipamiento y personal técnico del auditorio 
Condeduque.
GANADOR Javier Moreno. Veterano contrabajista que tras sus estancias en 
capitales del jazz como Buenos Aires o Nueva York ha regresado a Madrid 
para dar forma a un nuevo repertorio en torno a su Quinteto Capital.

Belen Martín
FECHA 6 de noviembre

ESPACIO  Auditorio 

Javier Moreno
FECHA 27 de noviembre

ESPACIO  Auditorio 

MÁS INFORMACIÓN

condeduquemadrid.es 
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OCTUBRE–MARZO /  LABORATORIO ARTÍSTICO

ESCUELA
DE INVIERNO

Concebimos las artes escénicas como uno de los lugares más amplios 
y libres de la expresión artística, un espacio en el que la creación puede 
partir de una imagen, de un movimiento, de una instalación, o casi desde 
cualquier origen que podamos imaginar. Por eso este laboratorio se 
presenta «alrededor de las artes escénicas», pero su voluntad es fomentar la 
inspiración y la investigación, para atender cada uno de los caminos de los 
participantes. Apostando siempre por la contaminación como método de 
trabajo, confiando en que Mark Rothko puede ser una gran inspiración para 
un compositor musical o que leer a Anne Carson nos amplía las posibilidades 
expresivas sea cual sea nuestro lenguaje.

Tratando de aprovechar toda la fuerza y el movimiento de un espacio 
como Condeduque, abrimos un proyecto formativo alrededor de las artes 
escénicas, pero atendiendo siempre a la creación en sí misma por encima 
de géneros y disciplinas. Sentimos que en estos momentos tenemos la 
oportunidad de ir un poco más allá e investigar en los lugares de unión entre 
los diferentes lenguajes.

Dirigido por Celso Giménez de la compañia La Tristura, a lo largo de 
los meses varios invitados realizarán talleres para poner en común sus 
herramientas artísticas con los participantes, con el propósito de que cada 
uno pueda robar lo que desee para su propio desarrollo como creador. La 
convocatoria está abierta a diseñadores de sonido, arquitectos, dramaturgos, 
directores de fotografía, poetas, guionistas de videojuegos, cantantes, 
etalonadores, actores y actrices y todo lo demás.

Generaremos un grupo de trabajo teórico práctico en el que poder 
desarrollar y contrastar métodos y herramientas de creación. A lo largo 
de estos meses trataremos de detectar y fomentar, en la medida de las 
posibilidades, esa cosa tan etérea y escurridiza que es el flujo creativo y cómo 
ponerse en disposición de seguir alimentando el fuego.

PÚBLICO 

Jóvenes entre 18 y 25 años
FORMATO 

Sesiones semanales

MÁS INFORMACIÓN

condeduquemadrid.es 
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8 Y 9 DE OCTUBRE/ACTIVIDADES PROFESIONALES

LA FUERZA DE LAS ALIANZAS
XII JORNADAS SOBRE LA INCLUSIÓN SOCIAL Y LA EDUCACIÓN 

EN LAS ARTES ESCÉNICAS

Organizadas desde 2009 por el INAEM en estrecha colaboración con 
varias instituciones públicas y privadas, las Jornadas de Inclusión 
surgieron con el objetivo inicial de dar visibilidad institucional y artística 
a una serie de proyectos escénicos y musicales de carácter inclusivo que 
se estaban desarrollando en España en esos momentos. Cada nueva 
edición ha contado con propuestas nacionales e internacionales muy 
valoradas y se ha adaptado a las necesidades del tejido profesional español, 
consiguiendo estrechar las relaciones con la amplia comunidad de artistas, 
educadores, instituciones y gestores culturales. Con el fin de facilitar y 
ampliar la participación, esta edición tendrá un formato virtual mediante 
la retransmisión a través de una plataforma digital. El lema de este año 
propone y pone en valor la construcción y fortalecimiento de alianzas, 
recogiendo una reacción orgánica que entidades, profesionales y colectivos 
han tenido frente a la situación que vivimos. Compartir la vivencia, definir 
horizontes comunes desde el poder de esas alianzas, y reclamar el valor 
de tantas propuestas en las que ya se está trabajando desde la proximidad, 
la escucha y el cuidado. Abordaremos temas que afectan al sector y que 
ahora adquieren una especial relevancia: los derechos de participación 
cultural; la precariedad en la cultura —acentuada con la pandemia también 
en los sectores de las artes inclusivas y comunitarias—; la construcción 
de complicidades y el apoyo mutuo; y la inmersión de los jóvenes en la 
creación artística. 

Iniciaremos las Jornadas con una ponencia del investigador Nicolás 
Barbieri (IGOP, Barcelona) y las clausuraremos con otra de Fernando 
García (mARTadero y Red de Espacios del Sur), desde Bolivia. Ambos 
dibujarán el marco de debate y posibles conclusiones de los contenidos 
a tratar durante esta nueva edición: del derecho a participar en la vida 
cultural, a cómo generar espacios culturales que sean refugio. El programa 
incluye también el espectáculo Memoria conectiva. Artes escénicas para 
mayores de 60, de la compañía madrileña MOVE –Arte para todos–, y la 
exhibición audiovisual del espectáculo OI NÉOI–Los nuevos. Proyecto Pi(é)ce,  
del Teatre Tantarantana de Barcelona, ambos en Condeduque. Además, 
varios conversatorios nos permitirán impregnarnos de la diversidad de 
experiencias y prácticas existentes.

PÚBLICO  General

MÁS INFORMACIÓN

condeduquemadrid.es

PROGRAMA STREAMING

WEB JORNADAS DE INCLUSIÓN

PROGRAMA 

Memoria conectiva. Artes 
escénicas para mayores de 60, 

de la compañía MOVE 
–Arte para todos–

FECHA  8 de octubre
ESPACIO  Teatro

OI NÉOI – Los nuevos. 
Proyecto Pi(é)ce, del Teatre 

Tantarantana. 
FECHA  9 de octubre

ESPACIO  Salón de actos
Este espectáculo será 

proyectado. 

ORGANIZA

Instituto Nacional de las Artes 
Escénicas y de la Música 

(INAEM)

CON EL APOYO DE

Centro de Cultura 
Contemporánea Condeduque, 

Red Española de Teatros, 
Auditorios, Circuitos y 

Festivales de Titularidad 
Pública, Agencia Andaluza 
de Instituciones Culturales 
de la Junta de Andalucía y 
Ayuntamiento de Murcia

http://www.culturaydeporte.gob.es/cultura/artesescenicas/artes-escenicas-e-inclusion-social/jornadas-sobre-la-inclusion-social.html
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«PSYCHODRAMA»
SLEEPWALK COLLECTIVE 
& CHRISTOPHER BRETT 

BAILEY
10–12 DE SEPTIEMBRE

«TÁLAMO»
JUAN DOMÍNGUEZ

1–3 DE OCTUBRE

«LA OTRA ESCENA»
MANUEL LIÑÁN

15–18 DE OCTUBRE

«SONOMA»
LA VERONAL

12–14 DE NOVIEMBRE

«THE MOUNTAIN»
SR SERRANO

19–22 DE NOVIEMBRE

«A NUBLO»
MARIA JEREZ Y EDURNE RUBIO

21–24 DE ENERO

«LOS PROTAGONISTAS»
EL CONDE DE TORREFIEL

10–14 DE FEBRERO

«SILENCIO»
COMPAÑÍA M.A.R

24–28 DE MARZO

«ARRIBA»
ANTO RODRÍGUEZ

8–10 DE ABRIL

«LAS EXPLICACIONES»
LOS BÁRBAROS

20–23 DE MAYO

«ACCIONES SENCILLAS»
JESÚS RUBIO GAMO

3–6 DE JUNIO

COPRODUCCIONES

Condeduque tiene entre sus objetivos el apoyo a la producción artística 
contemporánea desarrollada por artistas y compañías nacionales y 

especialmente a los que desarrollan su labor en Madrid. Esta labor de 
punto de apoyo para los creadores es fundamental a la hora de que 

puedan desarrollar nuevas creaciones.

TEMPORADA 20/21
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288–289 PROGRAMACIÓN ONLINE

LA MEMORIA ESCÉNICA Y EL AHORA

Memoria escénica trata de acercarse a nuestra historia reciente de las artes 
escénicas a través del archivo, señalando la propia problematización que 
conlleva un archivo escénico. De la mano de tres comisarios e investigadores, 
recorreremos diversos temas que se han debatido durante los últimos meses: 
la conmoción en la sociedad que ha supuesto el confinamiento, el cuerpo 
y la relación con otros cuerpos, y la propia memoria de las artes escénicas 
como arte efímero. Estos textos toman estas problemáticas como punto de 
partida para desarrollar un cuerpo teórico ejemplificado a través de tres piezas 
históricas, que se emitirán online, y que señalan como el pasado arroja luz 
sobre nuestro presente y también nuestro futuro. 

ALARMAS Y URGENCIAS. CONMOCIONES
COMISARIA  Ana Folguera
Este texto reúne tres piezas que abordan situaciones de crisis social. Es el 
caso de El alba del último día, de Andrés Marín, sobre el impacto de la Guerra 
Civil en los cafés cantantes de Sevilla, Málaga y Granada. El drama de una 
realidad sur: Sobre oración de la tierra es la investigación de Javiera de la Fuente 
sobre Fernanda Romero y su aportación a la danza política de la Transición. 
Completa esta visión sobre el cuerpo y su despliegue en tiempos de crisis La 
casa, de Pedro G. Romero, bailada por Israel Galván.

AMARRE
COMISARIA  Andrea Rodrigo
Camino hasta llegar al punto opuesto de la escena, así me dan la espalda. Hace 
calor, los focos en esta zona del escenario bañan mi frente. Cada una empieza 
en una postura diferente, lentas y con cuidado se mueven colocándose en nuevas 
posiciones, algunas cotidianas, otras más técnicas. Hago memoria para convocar 
los sentidos y percepciones. Para que sea lo que está en el cuerpo, lo que 
recuerdo, poderoso como la memoria del agua que siempre vuelve a inundar 
el cauce de los ríos desaparecidos. Tres piezas que acompañan a un texto 
atravesado por la noción de lo erótico tal como la propone Audre Lorde –una 
forma de conocimiento a la que no hemos atendido, un poder que circula 
entre los cuerpos, definiendo sus propios caminos alejados de la norma–, y 
reflexionan y producen las condiciones para relacionarse con y a través de la 
danza y la coreografía.

MADRID, AGUAS PROFUNDAS
COMISARIO  Fernando Gandasategui
Dice Lucy Lippard en Yo veo / Tú significas que los mapas de mares y 
océanos privilegian las corrientes superficiales, mientras que el efecto 
de las profundas y lentas derivas de agua no es tenido en cuenta, siendo, 
por lo menos, igual de influyente. En esta propuesta nos adentraremos en 
las aguas profundas de Madrid, ciudad compleja con un mapa escénico 
cambiante, mundos por delinear también con lo que esconden los regímenes 
de la visibilidad hoy. Lenguajes al fin y al cabo, memoria viva porque sigue 
influyendo las prácticas actuales en Madrid. 
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NOSOTROS

HORARIO
Martes a domingo de 10:00 a 21:00
El horario de taquilla es de 17:30 h a 20:30 h 
de martes a viernes. Los fines de semana la 
taquilla abrirá una hora antes del inicio de 
la función.

DIRECCIÓN

C/ Conde Duque, 11. 28015 Madrid

METRO  Ventura Rodríguez, Plaza de España, 
San Bernardo y Noviciado
BUS  1, 2, 44, 74, 133 y 749
Minibús  M-2
BICIMAD  justo enfrente de la entrada 
(C/ Conde Duque, 11). BiciMAD parada 13

CONTACTO
TELÉFONO DE INFORMACIÓN Y TAQUILLA

91 318 44 50

TELÉFONO DE ATENCIÓN AL ESPECTADOR

91 318 47 00 (de lunes a domingo de  
11:00 -14:00 y 16:30 - 20:30h) 

CORREO 

entradas@madrid-destino.com

RECEPCIÓN DE PROPUESTAS ARTÍSTICAS

Para hacernos llegar tu propuesta  
envíanos el dossier correspondiente a 
actividadescd@madrid-destino.com

*Si eres docente y quieres tener información 
de los espectáculos, ponte en contacto en: 
información.taquilla@condeduquemadrid.es
Teléfono de información de exposiciones: 
91 480 04 01 (08:00 - 14:30h)

VENTA DE ENTRADAS

ENTRADAS

A partir del 2 de septiembre 2020

VENTA ANTICIPADA TAQUILLA

En horario de taquilla. Una hora antes del 
inicio del espectáculo tendrá preferencia la 
venta del mismo.

VENTA ONLINE

www.condeduquemadrid.shop.secutix.com/
list/events

TEATRO ACCESIBLE

Iconos de accesibilidad cedidos por 
Teatro Accesible

 Sobretitulado
 Audiodescripción
 Sonido Amplificado
 Interpretación en lengua de signos
 Bucle magnético
 Paseo escénico

ACCESIBILIDAD 
Rogamos a las personas con movilidad 
reducida, lo comuniquen al adquirir sus 
localidades en taquilla. 

Pueden reservarla en el telf. 91 318 44 50 o en 
información.taquilla@condeduquemadrid.es. 

Pueden acceder a nuestra página web para 
consultar disponibilidad.

FUNCIONES ACCESIBLES

pp. 28-29; 30-31; 48-49 y 56-57

PRECIOS

*Estos espectáculos no tienen descuento. 
Consultar en la página web porque parte  
de la programación es gratuita

Un vez adquirida la entrada no se aceptan 
cambios ni devoluciones, excepto en el caso 
de suspensión del espectáculo programado.

AVISOS IMPORTANTES 
Las entradas para personas con movilidad 
reducida, recordamos que son para sillas de 
ruedas, no cuentan con butaca.

No estará permitida la entrada a publico 
infantil que pueda interferir en el desarrollo 
del espectáculo.

DESCUENTOS
Los descuentos no son acumulables y 
solamente serán aplicables a: escénicas  
(teatro y danza), música y residencias jazz.

20%  Mayores de 65 años, menores de 14 años, 
personas en situación de desempleo, personas 
con diversidad funcional y su acompañante y 
familias numerosas. Tendrán que presentar la 
documentación acreditativa.

25%  Grupos a partir de 20 personas. 
Consultar en el teléfono 91 318 47 00.

Integrantes de las asociaciones profesionales 
de artes escénicas y estudiantes de arte 
dramático y otras disciplinas artísticas 
presentando acreditación: descuento de un 
máximo de 5€ en cada entrada.

JOBO  Jóvenes entre 16 y 26 años inscritos en 
el JOBO (sólo en las sesiones de martes a 
viernes, para entradas adquiridas el  
mismo día del espectáculo, si hay aforo 
disponible). Si ya tienes JOBO, saca la entrada 
en tu área personal y ven gratis. Si tienes 
entre 16 y 26 años y aún no lo tienes, puedes 
conseguirlo aquí. 

OTROS DESCUENTOS  Asimismo dispondremos 
de dos entradas gratuitas, en taquilla, para 
todo el personal sanitario involucrado en el 
COVID-19 para nuestras coproducciones.

Hasta el 8 de octubre las personas en situación 
de desempleo y jubilados tendrán una 
reducción del 50%.

ENTRADAS PRECIO 20% DESC. 25% DESC.

ESCÉNICAS (GENERAL) 15  € 12 € 11,25  €

INFANTIL 8 €
MÚSICA (GENERAL) 15  € 12 € 11,25  €

RESIDENCIAS JAZZ 10 € 8 € 7,5  €

CINE (GENERAL) 4  €
POESÍA (GENERAL) 8  €
POESÍA (INTERNACIONAL) 10 €
STREAMING 5 €
MEDIACIÓN (TALLERES) 3  €
CICLO CANELA FINA 8 €*
CONCIERTO Y PROYECCIÓN 9 €*

INFORMACIÓN GENERAL

mailto:actividadescd@madrid-destino.com
mailto:información.taquilla@condeduquemadrid.es
mailto:información.taquilla@condeduquemadrid.es


CON LA COLABORACION 
Y PARTICIPACION DE

CON EL APOYO DE

COLABORADOR PRINCIPAL

INSTITUTOS CULTURALES

ADMINISTRACIÓN

Claudia Forneiro y Soledad González

COORDINACIÓN GENERAL

Marc Martí

COORDINACIÓN TÉCNICA

Goyo Chacón y Jana Arenas

DIRECCIÓN ARTÍSTICA

Natalia Álvarez Simó

GERENCIA

María Andura

GESTIÓN

Loreto Alba, Coro Bonson, Marisa Gimeno, 
Olivia Rico y Pablo Sanz

INFORMACIÓN

Rubén Blanco y Leonor Romero

PERSONAL DE TAQUILLA

Equipo de Taquilla de Madrid Destino

PRENSA

Jon Mateo

PRODUCCIÓN

Alejandro Foulkes, Ana Morales  
y Rafael Higueras

PUBLICIDAD

Ernesto Leguina

SALA, TAQUILLA Y PROTOCOLO

Ana Rodríguez y María Blázquez

TÉCNICA

Equipo técnico Teatros de Madrid Destino

WEB Y REDES SOCIALES

Laura Álvarez

DISEÑO

underbau

CRÉDITOS

p. 1, 301: ©Marina Rodríguez. Sonoma. La 
Veronal / pp. 3,5, 294: Madrid Destino/ p. 
10: ©Pedro Farina. Compañia Suave/ p. 68: 
Isidro Blasco/ p. 94: Fotograma. De nuevo 
otra vez, 2017. Dir: Romina Paula/ p. 136: 
Hidrogenesse/ p. 200: Sara Socas/ p. 232: 
©Janusz Maniak/ p. 254: ©Colectivo Lisarco
p. 276: Elena Córdoba/ p. 290: Pedro G. 
Romero/ Archivo F.X., La casa, 2008. Con la 
colaboración de Israel Galván. Cortesía de 
Pedro G. Romero y Alarcón Criado Sevilla. 
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