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«¿Cuál es tu placer?, me preguntaste, y luego te quedaste a escuchar la respuesta». 
Así como escribe Maggie Nelson en Los Argonautas, así queremos relacionarnos con 
las personas que ya vienen a Condeduque y con las que están por venir, porque lo 
que aquí sucede se va distribuyendo como un secreto a voces en busca de un público 
cada vez más numeroso y diverso. Preguntar y escuchar. Mirar y compartir. Se corre 
la voz como un susurro lleno de chispas, de la calle al barrio, del barrio a la ciudad, de 
la ciudad al mundo.

Condeduque es una isla artística donde todo barco tiene un amarre seguro 
y es bien recibido, una plaza abierta y accesible detrás de sus muros barrocos, 
que busca la continuidad en un patio para jugar juntos, un patio para ser 
vivido, exprimido, compartido. En esta ágora fértil, creemos que la creación 
contemporánea no es país para iniciados. Cuando en estos tiempos todos 
guardamos los datos en la nube, aquí bajamos el arte, la música, la poesía, el cine, 
el teatro y la danza a ras de suelo, mirando al presente cara a cara. Es la forma 
de relacionarnos con nuestro tiempo, desde la acción y desde el pensamiento, 
desafiando los límites de los géneros artísticos. 

En esta plaza abierta damos tanto como recibimos y con lo que recibimos 
cocinamos lo que damos, un ciclo eterno y recíproco para alimentarnos juntos, 
nutrir de experiencia y dar la misma entidad al que mira y a lo que es mirado, 
porque artista y espectador, obra y mirada, son una y la misma cosa, indivisible, 
o no son. Y como tal, cada obra es única porque única es la mirada que le otorga 
pasaporte de existencia. Y una mirada vale tanto como otra, no hay verdades 
únicas, no hay respuestas unívocas. Cada vivencia, cada interpretación, es tan 
válida y lícita, tan cierta o tan incierta como cualquier otra. Entre ellas dialogan,  
y su mera condición dialogante ya es fuerza. 

Es tiempo para hablar sobre el arte de vivir, desafiar las certezas, pensar las 
culturas, en plural y en sus reversos, cancelación y censura. Es tiempo de escuchar 
la ambivalencia de la soledad y el aburrimiento. Es tiempo de reivindicar el cuerpo 
de las mujeres, sus dolores y sus placeres. Y es tiempo de enarbolar la creación 
artística como lugar indispensable desde el que disfrutar sin dejar de escuchar 
lo que nos sucede como especie, con la conciencia de presente suficiente como 
para entender desde la lucidez que nos necesitamos. Por eso, cuéntenle a todo el 
mundo lo que ocurre cada día en esta plaza y que el arte sea un secreto a voces. 

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, y 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.
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10 —20.11 ARTE

«UNA VOZ / UNA IMAGEN»

10 —30.10 ARTE

PATRICIA ESQUIVIAS
«EL TALLO EN SESGO»

17 MÚSICA

ROGER BERNAT
«DORMIFESTACIÓN»

23 MÚSICA

ROCÍO MÁRQUEZ  
& BRONQUIO
«TERCER CIELO»

24 PALABRA

EL BLOQUE
«GIMMICKS»

24 MÚSICA /  PALABRA
FESTIVAL BLAM !!!

FLACA
TOCCORORO
DEMBOOTY
DREA
AWWZ
MS NINA
JUICY BAE
LA BLACKIE
POLEMIK
VOGUE

27 PENSAMIENTO Y DEBATE

MAGGIE NELSON
«DESAFIAR TODAS  
LAS CERTEZAS»

27 MEDIACION

«LAS DANZAS DE  
MIS MEMORIAS»

ARTE

L-ABE. LABORATORIO  
DE ARTE, BIENESTAR  
Y EDUCACIÓN 

1 Y 2 ARTES ESCÉNICAS

MOTUS
«TUTTO BRUCIA»

5 CINE

EVA NEYMANN
«PRYVOZ»

6 — 8 ARTE /  ARTES ESCÉNICAS

DORA GARCÍA  
Y AUTORES INVITADOS
«EL BICHO»

7 — 11.12 ARTE

JULIUS HEINEMANN
«PUEBLO POTEMKIN»

7 MÚSICA

PEDRO MAFAMA
«POR ESTE RIO ABAIXO»

9 ARTES ESCÉNICAS

LARA BROWN  
Y QUIM BIGAS 
«BAILAR LOS PATIOS»

11 Y 25 MEDIACION

«LAS DANZAS DE  
MIS MEMORIAS»

TEMPORADA 2022/2023 SEPTIEMBRE OCTUBRE

13 — 15.12 ARTE

LABORATORIO  
PANTONO III
«VÍNCULOS, AFECTOS 
Y DESBORDAMIENTOS. 
ESCRIBIR JUNTAS»

14 MÚSICA

ADRIÁN FOULKES
«PARENTHESIS»

15 MEDIACION

SALSÓDROMO
«BAILAR, RECORDAR, 
RESISTIR»

16 ARTES ESCÉNICAS

LASALA Y POLIANA LIMA 
«BAILAR LOS PATIOS»

19 – 22 ARTES ESCÉNICAS

ISRAEL GALVÁN
«SEISES»

19 CINE

LUIS MARÍA DELGADO
«DIFERENTE»

21 MÚSICA

TARTA RELENA +   
COCANHA +   
LOS SARA FONTÁN
«4132314»

25 PALABRA

ANNE WALDMAN
«PARA SER ESTRELLA  
A MEDIANOCHE»

26 CINE

CHERYL DUNYE
«THE WATERMELON 
WOMAN»

27 PENSAMIENTO Y DEBATE

RÜDIGER SAFRANSKI 
«EL ARTE DE VIVIR»

28 Y 29 ARTES ESCÉNICAS

MARÍA JEREZ  
& EDURNE RUBIO
«A NUBLO. 40°25’37.6 
“N 3°42’42.1”W»

29 MEDIACIÓN

«(RE)VUELTA AL PATIO»

2 MÚSICA

PAOLO FRESU
«HÉROES. HOMENAJE  
A DAVID BOWIE»

2 CINE

TOSHIO MATSUMOTO
«FUNERAL PARADE  
OF ROSES»

5 — 20 CINE

15º EDICIÓN MI PRIMER 
FESTIVAL DE CINE

8, 15, 22 Y 29 mediacion

«LAS DANZAS DE  
MIS MEMORIAS»

9 — 22.01 ARTE

CECILIA PAREDES
«EL NO RETORNO»

11 MÚSICA

MANUEL BORRAZ
«DUAL REALITY»

12 Y 13 ARTES ESCÉNICAS

BRUNO BELTRÃO /   
GRUPO DE RUA
«NEW CREATION»

15 Y 16 PALABRA

MARÍA ARNAL, JOSÉ LUIS 
DE VICENTE Y EDUARD 
ESCOFFET
«MIL SIBILAS»

18 MÚSICA

STEVE COLEMAN  
& FIVE ELEMENTS
«MDW NTR»

19 MEDIACIÓN

«(RE)VUELTA AL PATIO»

NOVIEMBRE



1 CINE

RESIDENCIA DE CINE 1

1 Y 2 ARTES ESCÉNICAS

EURÍPIDES LASKARIDIS
«RELIC» 

3 MÚSICA INVERFEST

IRENEGARRY

4 MÚSICA INVERFEST

NÚRIA GRAHAM
«CYCLAMEN»

7 ARTE

ARTE MADRID
«LOS ARTISTAS  
Y SU PALABRA»

8 CINE

RESIDENCIA DE CINE 2

9 — 11 ARTES ESCÉNICAS

OLGA PERICET
«LA LEONA» 

11 MEDIACIÓN

«(RE)VUELTA AL PATIO»

14 PENSAMIENTO Y DEBATE

«EVA ILLOUZ  
Y EL FIN DEL AMOR»

15 CINE

RESIDENCIA DE CINE 3

17 MÚSICA

LA CHICA
«LA LOBA»

22 CINE

RESIDENCIA DE CINE 4

24 MÚSICA SOUNDSET SERIES

ABUL MOGARD & RAFAEL  
ANTÓN IRISARRI

24 — 26 ARTES ESCÉNICAS

MUCHA MUCHACHA
«PARA CUATRO JINETES» 

28 PENSAMIENTO Y DEBATE

«LA VIDA BAJO  
LOS PÁRPADOS»

3 MÚSICA

PABLO MARTÍN JONES
«BAILE ENTERO»

7 PALABRA

EDDI CIRCA, RAXET1, 
CRUHDA Y ANA 
VENCESLÁ
«EN EL BOSQUE  
UN CLARO»

8 CINE

ROBERT WILSON
«DEAFMAN GLANCE» +   
«STATIONS»

10 MÚSICA SOUNDSET SERIES

SPACE AFRIKA +   
VALENTINA MAGALETTI 
& YLIA

11 MEDIACIÓN

«(RE)VUELTA AL PATIO»

14 ARTE

ARTE MADRID
«LOS ARTISTAS  
Y SU PALABRA»

15 CINE

IRATXE FRESNEDA
«TETUÁN»

16 — 19 ARTES ESCÉNICAS

EL CONDE DE TORREFIEL
«UNA IMAGEN INTERIOR» 

17 MÚSICA SOUNDSET SERIES

KMRU & AHO SSAN

DICIEMBRE ENERO FEBRERO MARZO

22 PENSAMIENTO Y DEBATE

«SI USTED NO SE CALLA 
LE HUMILLARÁN: 
CANCELACIÓN  
Y “CULTURA”»

23 CINE

ALAIN GUIRAUDIE
«EL DESCONOCIDO  
DEL LAGO»

23 — 3.12 ARTES ESCÉNICAS

PABLO REMÓN
«BARBADOS EN 2022»

25 MÚSICA

ERNESTO AURIGNAC 
ENSEMBLE
«YA LO DIJO MONJE CRUZ… 
NÁ ES ETERNO»

30 CINE

FRANK RIPPLOH
«TAXI ZUM KLO»

MÚSICA
FESTIVAL COROS  
EN EL BARRIO

2 — 16.04 ARTE

«PAN Y CIRCO»

2 MÚSICA

IKRAM BOULOUM
«HA-BB5»

7 – 11 ARTES ESCÉNICAS

36º CERTAMEN 
COREOGRÁFICO  
DE MADRID

13, 20 Y 22 MEDIACIÓN

«LAS DANZAS DE  
MIS MEMORIAS»

14 CINE

HONG SANG-SOO
«THE NOVELIST’S FILM»

17 PALABRA

LAURA SAM Y JUAN 
ESCRIBANO + THE  
SECRET SOCIETY
«DOBLE»

17 Y 18 ARTES ESCÉNICAS

JORGE DUTOR, GUILLEM 
MONT DE PALOL Y CRIS 
BLANCO
«LO PEQUEÑO»

12 ARTE

ARTE MADRID
«LOS ARTISTAS  
Y SU PALABRA»

13 Y 14 ARTES ESCÉNICAS

VÉRTEBRO
«UNA IMAGEN 
TERRESTRE» 

13 MÚSICA INVERFEST

MIREN

19 — 21 ARTES ESCÉNICAS

ÉDOUARD LOUIS  
Y THOMAS OSTERMEIER
«QUIÉN MATÓ  
A MI PADRE» 

20 MÚSICA INVERFEST

MARINA HERLOP
«PRIPYAT»

25 CINE

ULRICH SEIDL
«RIMINI»

27 Y 28 ARTES ESCÉNICAS

CRIS BLANCO
«GRANDISSIMA 
ILLUSIONE» 

28 MÚSICA INVERFEST

SILA LUA

31 PENSAMIENTO Y DEBATE

«EN COMPAÑÍA DE  
LA SOLEDAD»



ABRIL

3 CINE

RICHARD LINKLATER
«WAKING LIFE»

4 ARTES ESCÉNICAS

JAVIERA DE LA FUENTE
«ENVIOLETÁ» 

6 ARTES ESCÉNICAS

ÇA MARCHE
«LOS FIGURANTES.  
UN RETRATO 
POLIÉDRICO DE LA 
IMAGEN DE  
LA INFANCIA» 

7 MEDIACIÓN

«PINTA LA CALLE»

9 PALABRA

DILES QUE MI VIDA  
FUE MARAVILLOSA
«LA CULPA»

10 CINE

JÉRÔME BEL
«RETROSPECTIVE»

11 MÚSICA
YELI YELI
(ÁLVARO ROMERO 
& PEDRO DA LINHA)
«YELI YELI»

13 MEDIACIÓN

LA SAZÓN MINIBALL
«BAILAR, RECORDAR, 
RESISTIR»

17 ARTE

ARTE MADRID
«LOS ARTISTAS  
Y SU PALABRA»

19 — 21 ARTES ESCÉNICAS
JÉRÔME BEL
«Gala»

20 MEDIACIÓN

«(RE)VUELTA AL PATIO»

24 CINE

BI GAN
«LARGO VIAJE HACIA  
LA NOCHE»

24 Y 25 MÚSICA /  PALABRA

TOUNDRA  
& MANU BRABO 
«UKRAÍNA»

26 MÚSICA

LOS VOLUBLE
«FLAMENCO IS NOT A 
CRIME + JALEO IS  
A CRIME»

30 PENSAMIENTO Y DEBATE

ÉRIC MARTY
«CUERPO, SEXO Y 
GÉNERO: UN LABERINTO 
CONTEMPORÁNEO»

31 CINE

HÉLÈNE CATTET  
Y BRUNO FORZANI
«AMER»

1–11 ARTES ESCÉNICAS

CELSO GIMÉNEZ 
«LAS NIÑAS ZOMBI» 

2 MÚSICA 
ONIPA

3 MEDIACIÓN

«(RE)VUELTA AL PATIO»

7 CINE

ALAIN RESNAIS
«EL AÑO PASADO  
EN MARIENBAD»

14 CINE

DIEGO LLORENTE
«NOTAS SOBRE  
UN VERANO»

MAYO JUNIO

22 PENSAMIENTO Y DEBATE

«EN BUSCA DEL 
ABURRIMIENTO 
PERDIDO»

24 MÚSICA

AZIZA BRAHIM
«NOMADABLUES»

24 — 26 ARTES ESCÉNICAS

PAUL B. PRECIADO
«YO SOY EL MONSTRUO 
QUE OS HABLA»

29 CINE

DIMITRIS PAPAIOANNOAU
«PRIMAL MATTER» + 
 «NOWHERE»

30 Y 31 ARTES ESCÉNICAS

Ballet nacional  
de marsella
«cHilds / carvalHo /   
lasseindra / doHertY» 

12 CINE PREMIERE

ERIGE SEHIRI
«UNDER THE FIG TREES»

13 ARTE

ARTE MADRID
«LOS ARTISTAS  
Y SU PALABRA»

14 — 16 MÚSICA

FESTIVAL RELEVO

18 PENSAMIENTO Y DEBATE

«EL ESPACIO EN  
BLANCO: PLACER  
Y DESCUBRIMIENTO  
DEL CUERPO DE  
LAS MUJERES»

19 CINE PREMIERE

SERGE BOZON
«DON JUAN»

22 Y 23 ARTES ESCÉNICAS

LIA RODRIGUES
«FÚRIA» 

25 PALABRA

LUNA MIGUEL
«LA MUERTE DE  
LA LECTORA»

26 — 25.06 ARTE MADBLUE

MARTA FERNÁNDEZ 
CALVO
«PLAYA MEDIODÍA»

26 — 23.07 ARTE MADBLUE

«OCÉANO MAR»

28 MÚSICA

BACHAR MAR-KHALIFÉ
«ON/OFF»

28 Y 29 ARTES ESCÉNICAS

DANIEL ABREU
«DALET (DA)» 

29 ARTES ESCÉNICAS

ISABEL DE NAVERÁN
«ENVOLTURA,  
HISTORIA Y SÍNCOPE»
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Lo escénico es un presente lleno de posibilidades, y la programación de teatro  
y danza de esta temporada en Condeduque lo certifica. Certifica, para empezar, 
que esas dos categorías, teatro y danza, carecen de fronteras y, como en el 
caso del universo, su expansión no conoce límites. Apostando radicalmente 
por el encuentro de los cuerpos —nada más ancestral y nada más subversivo 
en tiempos de hiperconectividad digital y algoritmo—, lo escénico se sitúa 
en los márgenes del gran negocio global para erigirse como espacio libre de 
experimentación sin desligarse de la tradición. Los últimos acontecimientos 
humanos vividos globalmente nos pueden abocar a la subalternidad 
apocalíptica, puro harakiri de la imaginación, o al pensamiento que extrae de 
nuestra relación con el planeta un futuro menos distópico. Del pensamiento a la 
acción, del pensamiento al juego, del pensamiento a la esperanza. 

Mientras todo arde, todas debemos ser troyanas. Cogernos de la mano y 
resistir. Luchar. Una pelea a cielo abierto entre arte e infamia. Una ruptura de 
las jerarquías. Un nuevo orden estético. Reaprender la convivencia. Volver a 
bailar como cuando éramos niñas. Recuperar la relación entre la inocencia y lo 
sagrado. Ser el monstruo que habla y desterrar la mordaza. Solidaridad como 
arma, «con un beso por fusil». Relatarnos otra vez, relatarnos mejor. Sublimar 
lo cotidiano. Sembrar el campo arrasado de preguntas nuevas. Gritar la 
vulnerabilidad de los cuerpos que importan. Delirar hasta poner en evidencia 
todos los prejuicios. Danzar como leonas heridas dejando que la sangre arrase 
las viejas categorías. Ficcionar el mundo antes de que el mundo me ficcione 
a mí. Ofrecer en sacrificio los mandamientos tóxicos. Ritos de periferia. 
Perifuria. Alimentarse de poesía visual. Y escrita. Abrir todos los escenarios 
para que entren los que nunca pudieron entrar. Masticar los mitos en orgías 
domésticas. Escuchar a Violeta Parra. Premiarnos con el placer y la sorpresa. 
Cuidarnos, al fin. Y contar aquello que vimos al conquistar la primera esquina, 
sin importar si aquello se llamaba teatro o se llamaba danza, si se llamaba Israel 
Galván o Paul B. Preciado o Thomas Ostermeier, Euripides Laskaridis o Silvia 
Calderoni, Olga Pericet o Jérôme Bel, Lia Rodrigues o El Conde de Torrefiel. 
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EURIPIDES LASKARIDIS
«RELIC» 

P. 162

OLGA PERICET
«LA LEONA»

P. 168

MUCHA MUCHACHA
«PARA CUATRO JINETES» 

P. 176

EL CONDE DE TORREFIEL
«UNA IMAGEN INTERIOR» 

P. 192

PAUL B. PRECIADO
«YO SOY EL MONSTRUO  

QUE OS HABLA»
P. 200

BALLET NACIONAL  
DE MARSELLA

«CHILDS /  CARVALHO /   
LASSEINDRA / DOHERTY» 

P. 204

LIA RODRIGUES
«FÚRIA» 

P. 216

DANIEL ABREU
«DALET (DA)» 

P. 226

ISABEL DE NAVERÁN
«ENVOLTURA, HISTORIA  

Y SÍNCOPE»
P. 228

JAVIERA DE LA FUENTE
«ENVIOLETÁ» 

P. 234

ÇA MARCHE
«LOS FIGURANTES» 

P. 236

JÉRÔME BEL
«GALA»

P. 244

CELSO GIMÉNEZ 
«LAS NIÑAS ZOMBI»

P. 258

ROGER BERNAT
«DORMIFESTACIÓN»

P. 50

MOTUS
«TUTTO BRUCIA»

P. 64

DORA GARCÍA  
Y AUTORES INVITADOS

«EL BICHO»
P. 68

LARA BROWN Y QUIM BIGAS 
«BAILAR LOS PATIOS»

P. 74

POLIANA LIMA Y LASALA 
«BAILAR LOS PATIOS»

P. 74

ISRAEL GALVÁN
«SEISES»

P. 80

MARÍA JEREZ & EDURNE RUBIO
«A NUBLO. 40°25’ 37.6 

“N 3°42’42.1”W»
P. 92

BRUNO BELTRÃO /  
GRUPO DE RUA

«NEW CREATION»
P. 106

PABLO REMÓN
«BARBADOS EN 2022»

P. 116

36º CERTAMEN COREOGRÁFICO 
DE MADRID

P. 130

JORGE DUTOR, GUILLEM MONT 
DE PALOL Y CRIS BLANCO 

«LO PEQUEÑO» 
P. 136

VÉRTEBRO
«UNA IMAGEN TERRESTRE» 

P. 142

ÉDOUARD LOUIS  
Y THOMAS OSTERMEIER

«QUIÉN MATÓ A MI PADRE» 
P. 146

CRIS BLANCO
«GRANDISSIMA ILLUSIONE» 

P. 152
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«UNA VOZ /  UNA IMAGEN»
P. 46

PATRICIA ESQUIVIAS
«EL TALLO EN SESGO»

P. 48

L-ABE. LABORATORIO DE ARTE, 
BIENESTAR Y EDUCACIÓN

P. 62

DORA GARCÍA  
Y AUTORES INVITADOS

«EL BICHO»
P. 68

JULIUS HEINEMANN
«PUEBLO POTEMKIN»

P. 70

LABORATORIO PANTONO III
«VÍNCULOS, AFECTOS  

Y DESBORDAMIENTOS.  
ESCRIBIR JUNTAS»

P. 76

CECILIA PAREDES
«EL NO RETORNO»

P. 102

«PAN Y CIRCO»
P. 126

ARTE MADRID
«LOS ARTISTAS Y SU PALABRA»

P. 140

MARTA FERNÁNDEZ CALVO
«PLAYA MEDIODÍA»

P. 220

«OCÉANO MAR»
P. 222

Tradicionalmente el arte —así como el conjunto de imágenes que conforman 
nuestra cultura visual— se ha entendido como una ventana a la que 
asomarse, o como un espejo en el que reflejarse. Pero está claro que la 
contemplación no es algo tan simple o inocente, pues no existe una mirada 
limpia, objetiva o sin condicionar. 

La programación artística del Centro de Cultura Contemporánea 
Condeduque mantiene para la temporada 2022-2023 el análisis de nuestra 
sociedad desde puntos de vista diferentes, con especial atención en aquellos 
temas que forman parte de ella pero que paradójicamente se conservan en 
muchas ocasiones ocultos o silenciados. 

La Sala de Bóvedas, espacio subterráneo que representa las entrañas 
de ladrillo y piedra del histórico edificio, es el lugar idóneo para una 
programación que busca experimentar con las formas de exposición e 
investigación artísticas de temas actuales complejos. Si anteriormente, 
entre otros temas, se ha buceado en los miedos y fobias compartidos 
(«Bajo la superficie»), se ha cuestionado el rol social de la obediencia y la 
sumisión («Desobediencias y resistencias»), o se han mostrado las nuevas 
formas de emotividad virtual de nuestros días («Super Superlike»), para la 
presente temporada entrarán en juego el análisis de imágenes cotidianas 
encontradas desde la perspectiva de diferentes creadores («una voz / una 
imagen»), la necesaria reflexión sobre la cuestión alimentaria y todas las 
problemáticas que genera («Pan y circo»), o el desarrollo sostenible frente a la 
cercana distopía que plantea la explotación extrema de los recursos naturales 
(«Océano mar»). De nuevo, todas son exposiciones colectivas, con especial 
foco en el trabajo de creadores del contexto madrileño, fomentando la 
inclusión y el diálogo de diferentes generaciones de artistas.

Por otra parte, una instalación artística es vista de diferente forma en 
una sala de exposiciones que al aire libre, y por eso los Patios Central y Sur 
vuelven a acoger obras específicas que rompen la cotidianeidad del paisaje 
arquitectónico.

Para finalizar, y como viene siendo habitual, la programación se 
complementará con encuentros con artistas, performances, visitas dialogadas 
y talleres destinados a distintos tipos de público. 
 
Javier Martín-Jiménez
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MÁS CINE, MEJOR CINE

Son tiempos complicados para el séptimo arte. Más allá de las dificultades 
inherentes al periodo postpandémico en el que nos encontramos, el cine 
camina por la encrucijada de definir, una vez más, a quién quiere llegar, cómo 
quiere hacerlo y dónde confluir con sus hipotéticos espectadores. En este 
sentido, somos testigos de fenómenos como la extinción de las tradicionales 
ventanas en la exhibición cinematográfica gracias (o por culpa de) los nuevos 
modelos de explotación televisiva, la imparable infantilización de las grandes 
producciones del cine comercial o de lo formulario de estas últimas, donde 
remakes, reboots e interminables series de continuaciones ininterrumpidas 
monopolizan de forma tiránica casi todos los espacios existentes. 

Desde Condeduque queremos reivindicar el cine, el cine como espacio 
físico, en el que el público de nuestra ciudad pueda encontrarse con las más 
recientes producciones antes de su paso por las salas comerciales. Por tal 
motivo, hemos ampliado el volumen de nuestras premieres en esta temporada 
2022-2023. También queremos demandar la presencia del cine en su vertiente 
más artística, recordando que su interés va más allá de ser un mero vehículo 
de interés comercial, reforzando su comunión con otras artes: nombres 
como Robert Wilson, Dimitris Papaioannoau o Jérôme Bel darán fe de estos 
hilos no tan invisibles. En Condeduque también, por último, queremos 
defender el cine libre, el milagro audiovisual no constreñido por el corsé 
de lo procedimental, las imágenes que se enfrentaron y triunfaron frente a 
la censura, los relatos que, a medio camino entre la quimera y la realidad, 
transformaron a la pantalla en el más bello tapiz de nuestros sueños.

Martín Cuesta Gutiérrez

EVA NEYMANN 
«PRYVOZ»

P. 66

LUIS MARÍA DELGADO
«DIFERENTE»

P. 82

CHERYL DUNYE
«THE WATERMELON WOMAN»

P. 88

TOSHIO MATSUMOTO
«FUNERAL PARADE OF ROSES»

P. 98

15ª EDICIÓN  
MI PRIMER FESTIVAL DE CINE

P. 100

ALAIN GUIRAUDIE
«EL DESCONOCIDO DEL LAGO»

P. 114

FRANK RIPPLOH
«TAXI ZUM KLO»

P. 120

HONG SANG-SOO
«THE NOVELIST’S FILM»

P. 132

ULRICH SEIDL
«RIMINI»

P. 150

RESIDENCIAS DE CINE
P. 160

ROBERT WILSON
«DEAFMAN GLANCE» +   

«STATIONS»
P. 186

IRATXE FRESNEDA
«TETUÁN»

P. 190

DIMITRIS PAPAIOANNOAU
«PRIMAL MATTER» +   

«NOWHERE»
P. 202

ERIGE SEHIRI
«UNDER THE FIG TREES»

P. 208

SERGE BOZON
«DON JUAN»

P. 214

RICHARD LINKLATER
«WAKING LIFE»

P. 232

JÉRÔME BEL
«RETROSPECTIVE»

P. 240

BI GAN
«LARGO VIAJE HACIA  

LA NOCHE»
P. 246

HÉLÈNE CATTET  
Y BRUNO FORZANI

«AMER»
P. 254

ALAIN RESNAIS
«EL AÑO PASADO  
EN MARIENBAD»

P. 262

DIEGO LLORENTE
«NOTAS SOBRE UN VERANO»

P. 264
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SOÑANDO EL MAÑANA, RECORDANDO EL AYER 

La cultura tradicional es un aliento embargado de la vanguardia, así como la 
vanguardia es cultura tradicional anticipada. En Condeduque entendemos 
que la vida no es un instante, sino el eco de todo un conjunto de momentos 
que se atraviesan y cruzan en el tiempo, siendo tan contemporáneo el ayer 
como el mañana. Actualmente hay una revisión importantísima en torno 
a las músicas tradicionales conpresente y como punto de apoyo para la 
búsqueda y creación de nuevos lenguajes sonoros y nuevas emociones. En 
esta temporada, la música vuelve a materializarse a través de estos vasos 
comunicantes entre la memoria y lo inédito, con especial visibilidad para 
con una de nuestras expresiones más arraigadas y cercanas como es el 
flamenco. Así, por nuestros espacios sonarán las revisiones y actualizaciones 
de esta cultura de lo jondo a partir del jazz, en el caso del saxofonista Ernesto 
Aurignac, la electrónica y el rap, en el de la cantaora Rocío Márquez y ese 
rapero y gurú urbano que es Bronquio; su fusión con otras culturas como 
la portuguesa, la que firmarán el irreverente cantante Álvaro Romero y el 
productor y alma de la nueva electrónica lusa Pedro da Linha en su flamante 
dúo Yeli Yeli, u otras disciplinas artísticas como la danza, la que remitirá 
el baterista y percusionista Pablo Martín Jones; o la audacia y delirio de la 
cultura audiovisual, la que mostrarán esos hermanos guerrilleros de la bulería 
que conforman Los Voluble. Todos ellos estrenarán nueva obra en Madrid.

El lenguaje electrónico, como una de las herramientas creativas 
fundamentales en esa actualización y revitalización de músicas tradicionales, 
también estará muy presente esta temporada mediante propuestas híbridas 
cruzadas con el arte sonoro, en mayor o menor medida. Así nos llegarán, 
igualmente en muchos casos como estreno en Madrid, revisiones con este 
contexto sonoro de músicas neoclásicas como las de los pianistas Adrián 
Foulkes y el franco-libanés Bachar Mar-Khalifé; la última sensación de la 
música urbana portuguesa, ese C. Tangana luso que es Pedro Mafama; la 
cantante franco-venezolana La Chica; o esa banda de Ghana llegada desde 
Londres con su festín de ritmos que es Onipa. Y más allá de estos márgenes 
musicales, también disfrutaremos de aventuras que se presentan como 
versos sueltos, caso de la artista saharaui Aziza Brahim, y su encendido y 
reivindicativo pop magrebí.

La temporada apuesta una vez más por la música y cultura urbanas 
en femenino, realizando la segunda edición del Festival BLAM !!!; con la 
presencia de artistas y colectivos como el Toccororo, Polemik, Vogue, 

Deembooty, Flaca, Ms Nina, La Blackie, Juicy BAE, Drea, Awwz y el colectivo 
El Bloque. En cuanto a festivales, continuamos nuestra colaboración con 
Jazzmadrid, acogiendo las propuestas de Steve Coleman y sus Five Elements, 
Paolo Fresu, el ganador de las Residencias de Jazz de Condeduque Manuel 
Borraz; y el mencionado Ernesto Aurignac; el Festival de Invierno de Madrid, 
Inverfest, con artistas al alza y protagonistas de algunas de las mejores 
músicas que se hacen actualmente en nuestra escena, Núria Graham, Marina 
Herlop, Miren, Irenegarry y Sila Lua; y el festival vecino Coros en el Barrio. 
Ilusionados también con la acogida de nuevos certámenes como Relevo, que 
inundará de novísimo talento emergente en primavera Condeduque; o un 
ciclo de conciertos matinales en dónde mostraremos cómo suena Madrid, 
invitando a músicos «callejeros» que vemos en nuestras calles y plazas a 
nuestro Patio Central, con entrada libre; y un nuevo e interesante ciclo de 
electrónica experimental, Soundset Series, que recibirá, en sesiones dobles, 
la creación avanzada de artistas y grupos como Abul Mogard & Rafael Antón 
Irisarri; Space Afrika + Valentina Magaletti & Ylia y KMRU & Aho.

Esta temporada la música, en Condeduque, será un secreto a voces, un 
espacio donde alumbrar el mañana y reconocer el hoy, mirando al ayer.

Pablo Sanz
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ROCÍO MÁRQUEZ & BRONQUIO
«TERCER CIELO»

P. 52

EL BLOQUE
«GIMMICKS»

P. 54

FESTIVAL BLAM !!!

FLACA
TOCCORORO
DEMBOOTY

DREA
AWWZ

MS NINA
JUICY BAE

LA BLACKIE
POLEMIK

VOGUE
P. 56

PEDRO MAFAMA
«POR ESTE RIO ABAIXO»

P. 72

ADRIÁN FOULKES
«PARENTHESIS»

P. 78

TARTA RELENA + COCANHA +   
LOS SARA FONTÁN

«4132314»
P. 84

PAOLO FRESU
«HÉROES. HOMENAJE  

A DAVID BOWIE»
P. 96

MANUEL BORRAZ
«DUAL REALITY»

P. 104

STEVE COLEMAN  
& FIVE ELEMENTS

«MDW NTR»
P. 110

ERNESTO AURIGNAC ENSEMBLE
«YA LO DIJO MONJE CRUZ…  

NÁ ES ETERNO»
P. 118

IKRAM BOULOUM
«HA-BB5»

P. 128

FESTIVAL COROS EN EL BARRIO
«CORO VOCES DEL BARRIO  
Y CORO MALASAÑA KIDS»

P. 124

MIREN
P. 144

MARINA HERLOP
«PRIPYAT»

P. 148

SILA LUA
P. 154

IRENEGARRY
P. 164

NÚRIA GRAHAM
«CYCLAMEN»

P. 166

LA CHICA
«LA LOBA»

P. 172

ABUL MOGARD &  
RAFAEL ANTÓN IRISARRI

P. 174

PABLO MARTÍN JONES
«BAILE ENTERO»

P. 182

SPACE AFRIKA +   
VALENTINA MAGALETTI & YLIA

P. 188

KMRU & AHO SSAN
P. 194

AZIZA BRAHIM
«NOMADABLUES»

P. 198

FESTIVAL RELEVO
P. 210

BACHAR MAR-KHALIFÉ
«ON/OFF»

P. 224

YELI YELI
(ÁLVARO ROMERO 

& PEDRO DA LINHA)
«YELI YELI»

P. 242

TOUNDRA & MANU BRABO
«UKRAÍNA»

P. 248

LOS VOLUBLE
«FLAMENCO IS NOT A 

CRIME + JALEO IS A CRIME»
P. 250

ONIPA
P. 260
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Investigar la palabra y experimentar con todo aquello que la estira, la 
trastoca, la abraza y la retuerce. Con este imaginario de ensayo visual, sonoro 
y escénico comienza hace dos años este ciclo. Entre lo inclasificable, lo 
colaborativo y lo poético. 

Tras las presentaciones de Kae Tempest, María Salgado y Fran MM 
Cabeza de Vaca, Koleka Putuma, Rigoberta Bandini, Mariano Blatt y Ángela 
Segovia, entre tantas, en esta tercera temporada añadimos capas a este 
paisaje vivo, llevando a escena nuevas propuestas que exploran la diversidad 
del lenguaje.

Spoken word, trap, poesía, cantos milenarios, auto-tune, lecturas, samples, 
punk y videoarte se encuentran en conferencias performativas, conciertos, 
podcasts en vivo, recitales y otros espacios de creación para el diálogo y la 
sorpresa. Propuestas que especulan en torno a lo emergente, los afectos, el 
reverso, el cuerpo, lo queer, la raíz, el Antropoceno, la culpa… se presentarán 
en Condeduque de la mano de artistas que trabajan lo poético con arrojo, 
desde la innovación y la conexión con el acelerado mundo contemporáneo.

Javier Benedicto

EL BLOQUE
«GIMMICKS»

P. 54

FESTIVAL BLAM !!!

FLACA
TOCCORORO
DEMBOOTY

DREA
AWWZ

MS NINA
JUICY BAE

LA BLACKIE
POLEMIK

VOGUE
P. 56

TARTA RELENA +   
COCANHA + LOS SARA FONTÁN

«4132314»
P. 84

ANNE WALDMAN
«PARA SER ESTRELLA  

A MEDIANOCHE»
P. 86

MARIA ARNAL, JOSÉ LUIS DE 
VICENTE Y EDUARD ESCOFFET

«MIL SIBILAS»
P. 108

LAURA SAM  
Y JUAN ESCRIBANO +   

THE SECRET SOCIETY
«DOBLE»

P. 134

EDDI CIRCA, RAXET1, CRUHDA  
Y ANA VENCESLÁ

«EN EL BOSQUE UN CLARO»
P. 184

LUNA MIGUEL
«LA MUERTE DE LA LECTORA»

P. 218

DILES QUE MI VIDA FUE 
MARAVILLOSA

«LA CULPA»
P. 238

TOUNDRA & MANU BRABO 
«UKRAÍNA»

P. 248
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EL ORDEN DEL DÍA
DIÁLOGOS 

Vivimos nuestras vidas como si solo nos pertenecieran a nosotros. Pero, a 
la vez, sentimos un fuerte anhelo de relacionarnos con otros y de encontrar 
en esa relación armonía, consenso y sentido. La tensión entre lo que nos 
hace individuos singulares y lo que nos lleva a ser parte de un colectivo es el 
aspecto más importante de la vida moderna. Y quizás sólo podamos pensarlo 
entre todos, en la exploración de asuntos que nos unen y nos separan: la 
experiencia amorosa, nuestro deseo de ser libres y el problema del mal, la 
búsqueda de la verdad, la identidad, la teoría queer, el impacto del capitalismo 
en la esfera cultural, nuestra necesidad de silencio y el temor a la soledad, el 
«espacio en blanco» del placer de las mujeres, «la vida bajo los párpados» y 
nuestros problemas con el sueño, el nuevo moralismo y la cancelación.

Encontrar un equilibrio entre nuestra singularidad y la pertenencia a 
algo —una sociedad, un país, un género, un colectivo, una raza…—parece 
ser esencial para muchas personas, que añoran y precisan de un lugar de 
encuentro. De septiembre de 2022 a mayo de 2023, cada mes, ese espacio con 
su «orden del día» será Condeduque, donde filósofos, fotógrafos, sociólogos, 
neurólogos, escritores y especialistas de diferentes disciplinas nos ayudarán 
a pensar nuevos significados para viejas palabras, todas esenciales, como 
identidad, igualdad, colectivos, sueños, anhelo, libertad. 

Giselle Etcheverry Walker

MAGGIE NELSON
«DESAFIAR TODAS LAS CERTEZAS»  

P. 58

RÜDIGER SAFRANSKI 
«EL ARTE DE VIVIR»

P. 90

«SI USTED NO SE CALLA  
LE HUMILLARÁN: CANCELACIÓN  

Y “CULTURA”»
P. 112

«EN COMPAÑÍA DE LA SOLEDAD»
P. 156

«EVA ILLOUZ Y EL FIN DEL AMOR»
P. 170

«LA VIDA BAJO LOS PÁRPADOS»
P. 178

«EN BUSCA DEL  
ABURRIMIENTO PERDIDO»

P. 196

«EL ESPACIO EN BLANCO:  
PLACER Y DESCUBRIMIENTO  

DEL CUERPO DE LAS MUJERES»
P. 212

ÉRIC MARTY 
«CUERPO, SEXO Y GÉNERO:  

UN LABERINTO CONTEMPORÁNEO»
P. 252
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«Una voz / una imagen» se articula alrededor de una serie de vídeos breves 
en los que María Virginia Jaua invitó a trece artistas (Ignasi Aballí, Ángela 
Bonadies, Gonzalo Elvira, Esther Ferrer, Pedro G. Romero, Dora García, 
Narelle Jubelin, Eva Lootz, Antoni Muntadas, Javier Peñafiel, Álvaro Perdices, 
Paloma Polo e Isidoro Valcárcel Medina) a que hicieran la lectura de una 
imagen elegida por ellos. Con esta serie de proyecciones, se propone presentar 
la imagen y hacer su análisis con la voz y el pensamiento de cada invitado.

Presentada en el Espai d’Art Contemporani de Castelló en 2020, «Una 
voz / una imagen» surge del deseo de explorar distintos formatos para el 
análisis de las imágenes de nuestro tiempo. La proyección nos permite 
detenernos en la superficie de la imagen, viajar e interactuar con ella. 
También nos permite sumergirnos en la voz, que es un sello distintivo y 
único de cada persona. 

Se trata de una exposición inusual en la que no hay objeto, ya que la obra 
la constituye el pensamiento de cada artista. El pensamiento se presenta en 
el formato sonoro. La voz «habla» y nos da información: género, edad, lugar 
de procedencia. Son las voces las que paradójicamente hacen que el artista 
se «materialice» en una obra que aquí carece de materialidad alguna y que,  
al final, nos entrega como «obra» distintas maneras de pensar y de estar en  
el mundo.

Con este trabajo colectivo, se busca implicar a los artistas en la lectura de 
las imágenes que nos rodean con el fin de que compartan sus lecturas con un 
público más amplio, dar herramientas de reflexión y hacerlas más accesibles 
a los innumerables lectores de imágenes en los que nos hemos convertido. 
Asimismo, se busca ofrecer un espacio y un tiempo de conocimiento a 
través de un formato de fácil acceso y adaptado a los distintos dispositivos 
audiovisuales y tecnológicos.

El impulso crítico del artista busca activar el del espectador y disponer 
otras maneras de leer y producir la obra de arte de nuestro tiempo: 
comprometida con el otro, con los desafíos que nos toca enfrentar 
en la realidad y en los múltiples reflejos de la representación a los que 
inexorablemente va unida.

10 DE SEPTIEMBRE–20 DE NOVIEMBRE /  ARTE /  EXPOSICIÓN

PAÍS España
HORARIO Martes a sábado 

de 10.00 a 14.00h – 17.00h a 
21.00h / Domingos y festivos 

de 10.00 a 14.00h.  
Lunes cerrado

ACCESO Gratuito
ESPACIO Sala de Bóvedas

ARTISTAS 
Ignasi Aballí, Ángela Bonadies, 
Gonzalo Elvira, Esther Ferrer, 

Pedro G. Romero, Dora García, 
Narelle Jubelin, Eva Lootz, 

Antoni Muntadas, Javier 
Peñafiel, Álvaro Perdices, 

Paloma Polo e Isidoro Valcárcel 
Medina

COMISARIADO

María Virginia Jaua

DISEÑO EXPOSITIVO Y GRÁFICO

SOLAR (Ana Herreros y  
Pablo Canga) + Marta Jarabo

ORGANIZAN

Centro de Cultura 
Contemporánea Condeduque 
y Espai d’Art Contemporani de 

Castelló

COLABORAN

Formica, HD Faber, Panaled

«UNA VOZ /  UNA IMAGEN»
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https://www.condeduquemadrid.es/actividades/una-voz-una-imagen
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La colección de bolardos en fila de la instalación «El tallo en sesgo» nos 
habla, de un modo mínimo, sobre la suerte que han corrido los elementos 
útiles y decorativos de la ciudad. Con el paso de los años el diseño de estos 
objetos se ha ido haciendo más árido, liso, descarnado, deshaciéndose 
de sus adornos uno tras otro, perdiendo el follaje hasta quedar en un tallo 
liso y trunco. Puestos en el Patio Sur del antiguo cuartel de Conde Duque, 
que proyectó el arquitecto barroco churrigueresco Pedro de Ribera, nos 
recuerdan a los muchos jarrones con los que adornó el Puente de Toledo, 
y que son antepasados de estos que aquí, ahora, van desfilando hacia el 
purgatorio minimalista.

El título de la obra busca desesperadamente encontrar una manera de 
ver con algo de cariño esos últimos diseños, aludiendo al consejo que da el 
florista al comprador de un ramo de flores: cortar el tallo en sesgo supone 
una mayor superficie para absorción del agua.

10 DE SEPTIEMBRE–30 DE OCTUBRE /  ARTE /  INSTALACIÓN

PAÍS España
HORARIO Lunes a sábados de 
10.00 a 21.00h / Domingos y 

festivos de 10.00 a 14.00h
ACCESO Gratuito

ESPACIO Patio Sur

AGRADECIMIENTOS A

Taller de Cantería de la Casa 
de Campo y a la D.G. de 

Conservación de Vías Públicas 
del Ayuntamiento de Madrid

PATRICIA ESQUIVIAS
«EL TALLO EN SESGO»
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PATRICIA ESQUIVIAS 

Patricia Esquivias (Caracas, 1979) vive en 
Madrid. Tomando como punto de partida 
acontecimientos, personajes u objetos 
culturales, en sus vídeos e instalaciones, 
visibiliza historias perdidas y relatos que 
discuten los argumentos oficiales y los 
canales hegemónicos de transmisión del 
conocimiento. Ha expuesto sus trabajos 
de forma individual en el Langenhagen 
Kunstverein, Stacion Pristina, CA2M, 
MARCO Vigo, Hammer Museum, Museo 
Nacional Centro de Arte Reina Sofía y White 
Columns. Ha participado en colectivas como 
«El sentido de la escultura», Fundación Miró; 
«Querer parecer noche», CA2M; «Arte y 
cultura en torno a 1992», CAAC; «Ficciones y 
territorios», Museo Nacional Centro de Arte 
Reina Sofía; «When Things Cast No Shadow», 
5th Berlin Biennial for Contemporary Art.

https://www.condeduquemadrid.es/actividades/patricia-esquivias-el-tallo-en-sesgo
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Notificada la autoridad competente, los participantes son convocados a 
un acto de reivindicación que consiste en hacer una dormida colectiva. 
Para reclamar el derecho a ser improductivos, anónimos y ausentes. Para 
reivindicar el derecho a desaparecer que es, al fin y al cabo, el gran privilegio 
de los espectadores. Para dejar de ser actores de este drama y reclamar el 
derecho a ser simples espectadores.  

Porque, al fin y al cabo, dormir es la huelga más antigua y, en casos 
extremos, hacerse el muerto es la única posibilidad de supervivencia, se 
convoca a un acto de dimisión colectiva para reclamar el derecho a dormir, 
que es como acaba a diario el drama de vivir. Y porque despertar es, todos los 
días e invariablemente, una mierda. 

Guerrilleros del soponcio, buscavidas del aburrimiento, sibaritas del paro, 
huelguistas del acontecer y juerguistas del no-acontecer, por virtud o por 
simple asco: buenas noches (si es que las noches pueden ser buenas).

17 DE SEPTIEMBRE /  23.00H /  ARTES ESCÉNICAS

PAÍS España
GÉNERO Performance

DURACIÓN 10 horas 
PÚBLICO General

ESPACIO Patio Sur

EQUIPO ARTÍSTICO

COMPAÑÍA Roger Bernat con 
Nuria Martínez Vernis, Oriol 

Sauleda e invitados. A partir de 
una idea de Joan Solé 

DRAMATURGIA Roberto Fratini
AYUDANTE DE DIRECCIÓN

Pedro Granero

CON LA COLABORACIÓN DE

Centro de Cultura 
Contemporánea Condeduque 

CON EL APOYO DE

Fira Tàrrega 

ESTRENO EN MADRID

ROGER BERNAT
«DORMIFESTACIÓN»

NOTA La organización provee camas y algunas mantas.  
Se recomienda traer almohada y saco de dormir.
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https://www.condeduquemadrid.es/actividades/roger-bernat-dormifestacion


52 53

©
 L

ha
ur

a 
Ra

ín
 

23 DE SEPTIEMBRE /  19.00 Y 21.30H /  MÚSICA

ROCÍO MÁRQUEZ & BRONQUIO
«TERCER CIELO»

Tercer cielo es el nuevo proyecto discográfico de la cantaora flamenca Rocío 
Márquez y el productor de música urbana y electrónica Bronquio. Un 
paraíso en el umbral donde los artistas se han permitido explorar desde sus 
respectivos backgrounds musicales en un viaje que va de lo conocido a lo 
desconocido, de la tradición a la creación. El resultado es un lenguaje propio 
que trasciende compartimentos estancos de los géneros musicales para 
seguir ensanchando el flamenco del siglo xxi.

La obra presenta diecisiete cortes que funcionan como un todo, 
estructurado en torno a tres transiciones que definen distintas capas de la 
experiencia. Tercer cielo oscila entre parámetros más experimentales y otros 
más accesibles tanto en el ámbito vocal como musical. El cante de Rocío 
explora armonías, polifonías y disonancias, cohabitando con susurros, spoken 
word, balbuceos y expresiones agónicas. Una voz desplegada en mil voces 
que suena a veces limpia y otras filtrada y distorsionada por Bronquio. 

Con todo, Tercer cielo es un disco de flamenco. Encontramos estructuras 
rítmicas, líricas y melódicas de bulerías, rumba, pregón, seguiriyas, tangos, 
garrotín, milonga, debla, toná, soleá o verdiales. Estos palos son abordados 
desde diferentes estilos de la música electrónica, pues el álbum contiene 
reminiscencias de techno, UK garage, electro o break.

Desde estos pilares se construye Tercer cielo, un espacio-tiempo mental y 
creativo. Entre pasado y porvenir, emoción y pensamiento, memoria y deseo, 
sueño y vigilia. Un paraíso en el umbral soñado colectivamente en el plano 
poético. Encontramos letras de autoras contemporáneas como Carmen 
Camacho, Macky Chuca, Luis García Montero, Antonio Manuel o la propia 
Rocío Márquez, quien vuelve a firmar muchas de las letras. Profundizando en 
la escucha, hallaremos referencias poéticas a San Agustín, Federico García 
Lorca, Miguel de Unamuno o el mismo Antonio Mairena.

PAÍS España
GÉNERO Flamenco  /   

Electrónica  /  Artes escénicas
DURACIÓN 60-70 minutos 

ESPACIO Teatro

EQUIPO ARTÍSTICO Y TÉCNICO

EN ESCENA Rocío Márquez 
(voces, cuerpos) & Bronquio 
(programación, sintetizador)

MOVIMIENTO ESCÉNICO Y 

COREOGRÁFICO Antonio Ruz
VESTUARIO Y ESPACIO 

ESCÉNICO Roberto Martínez 
DISEÑO DE ILUMINACIÓN 

Benito Jiménez
ESPACIO SONORO Javi Mora

CONCEPTO Y DIRECCIÓN 

ARTÍSTICA Emilio Rodríguez 
Cascajosa y Juan Diego Martín 

Cabeza

CONCEPCIÓN DE 

POLIFONÍAS Carmen Morales
MÚSICOS EN ESTUDIO

VOZ 41V1L 
PALMAS Y COROS Los Mellis de 

Huelva
CONTRABAJO Antonio Serrato

PERCUSIONES Xoan Sánchez
COROS Escolanía Jardín 

Menesteo con la dirección de 
Lupe Matarranz Gutiérrez
GUITARRA Lorena Álvarez

BAJO Daniel Escortell
COROS Antonia Pantoja  

y Rocío Valencia
FLAUTA Vicente Parrilla

SINTETIZADORES Íñigo Bregel
INGENIERO DE SONIDO Jordi Gil

MIXING Álex Ferrer
FOTOGRAFÍAS Lhaura Raín

AYUDANTE DE 

FOTOGRAFÍA Carmela Alonso
DIRECCIÓN DE 

PRODUCCIÓN Ernesto Novales

Tercer Cielo es una 
producción de Delirioyromero 

Producciones SL

CON EL APOYO DE

la Agencia Andaluza de 
Instituciones Culturales 
de la Junta de Andalucía. 

Agradecimiento residencia “In 
Progress” - Flamenco Festival, 

Ayuntamiento de Torrox y 
Fundación Concienciarte.

ESTRENO EN MADRID

https://www.condeduquemadrid.es/actividades/rocio-marquez-bronquio-tercer-cielo
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24 DE SEPTIEMBRE /  12.00H /  MÚSICA /  PALABRA

EL BLOQUE
«GIMMICKS»

DURACIÓN  90 minutos
FORMATO Conferencia  

perfomativa
EDAD RECOMENDADA A partir 

de 12 años
ACCESO Gratuito 

ESPACIO Auditorio

Gimmicks: algo que no es serio o de gran valor, que se usa para atraer la 
atención o el interés de las personas temporalmente la voz sintetizada, 
aquello que llamamos auto-tune no solo transforma el sonido sino el 
significante de las palabras, se utiliza para atraer, embellecer, erotizar o 
violentar. 

En la última década, la música urbana, esta herramienta, junto a las letras 
de les compositores, juegan con la sonoridad para crear nuevas realidades. 
Palabras que se burlan del ritmo, canturreadas, balbuceadas, ronroneadas. 
Palabras más cercanas a gemidos, gruñidos, sonidos metálicos, infantiles, 
onomatopeyas, palabras que crujen, palabras cortadas y veloces o estiradas 
como chicle que no necesariamente aportan a nivel lírico pero acompañan 
como instruméntales a las canciones. El colectivo El Bloque trazará con un 
artista invitado las guías alrededor de este cambio en la sonoridad y sus letras 
que corren a través del verbo como un alivio crudo, íntimo y original en la 
generación de artistas contemporáneos.

El Bloque es un colectivo de comunicadores y realizadores audiovisuales 
apasionados por la música, creadores de un programa cultural en Youtube 
que bajo el mismo nombre desde 2017 visibiliza y da cabida a los discursos 
de toda una generación musical. Desde la experimentación y el juego con los 
formatos tradicionales y la estética digital, es ya un espacio de culto e historia 
oral de la música. En 2021, publican Making Flu$ (Penguin Random House) un 
libro que da cuenta de la transformación estética y la revolución musical en 
los últimos 10 años de nuestra historia.

https://www.condeduquemadrid.es/actividades/el-bloque-gimmicks-0
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24 DE SEPTIEMBRE /  19.00H /  MÚSICA /  PALABRA

FESTIVAL BLAM !!!
FLACA

TOCCORORO

DEMBOOTY

DREA

AWWZ

MS NINA

JUICY BAE

LA BLACKIE

POLEMIK

VOGUE

©
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ey Tras el éxito de la primera edición, celebramos un año más BLAM !!!, un 
festival de cultura musical que visibiliza los sonidos urbanos contemporáneos 
de una generación joven a través de actuaciones en directo. Actuaciones y 
conciertos de música en vivo del género que actualmente marca tendencia 
desde estilos de raíz negra como el rap, trap, R&B, soul, reggaeton. Una 
panorámica contemporánea de la escena independiente de esta música que 
nace de los barrios. Una muestra de la diversidad y variedad de estilos de esta 
escena alternativa.

En esta segunda edición, transformamos el Patio Central de Condeduque 
en una pista para el baile y la vanguardia de la escena club con varias de las 
artistas imprescindibles del momento.DJ’S Flaca, Toccororo, Dembooty 
(Brava, Crks290 y Umami), Drea y AwwzMC’S Ms Nina, Juicy Bae, La Blackie 
y PolemikDANCERS VogueTambién ofreceremos un taller teórico y práctico 
de iniciación al DJ para chicas y nonbinary en el que se enseñará los tips, 
shortcuts y bases para empezar a pinchar en un cuarto en llamas.Y el colectivo de 
comunicadores y realizadores audiovisuales El Bloque realizará un encuentro a 
modo de conferencia performativa bajo el título de Gimmicks.

https://www.condeduquemadrid.es/actividades/festival-blam-2022
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27 DE SEPTIEMBRE /  19.30H /  PENSAMIENTO Y DEBATE

MAGGIE NELSON
«DESAFIAR TODAS  

LAS CERTEZAS»

CONVERSAN

Maggie Nelson, escritora
Marta Peirano, periodista, 
escritora e investigadora

COLABORAN 

Centre de Cultura 
Contemporània de Barcelona 

(CCCB), Librería Finestres  
y las editoriales L’Altra y 

Anagrama 

Teoría queer, identidad, amor, amistad, el cuerpo, la maternidad, la crueldad, 
el deseo de ser libre: todo cabe en la obra de la escritora estadounidense 
Maggie Nelson, quien lleva años escribiendo con maestría acerca de estos 
asuntos. Yendo de lo individual a lo colectivo y de lo colectivo a lo individual, 
cuestionándose a sí misma y a los otros, ampliando y transformando la 
práctica ensayística, Nelson es la mejor representante de un nuevo tipo de 
escritoras que desafían todas las certezas. Conversará con la periodista, 
escritora e investigadora Marta Peirano.

MAGGIE NELSON 

(San Francisco, 1973). Se doctoró en la 
City of New York University (CUNY). Es 
poeta, crítica y autora de los libros El arte 
de la crueldad (2011; considerado “Notable 
Book of the Year” por The New York Times), 
Bluets (2009) y Jane: A Murder (2005). Los 
Argonautas (2015) recibió el National Book 
Critics Circle Award al mejor ensayo del año, 
convirtiéndose rápidamente en un libro de 
referencia para miles de lectores. Su libro 
más reciente es Sobre la libertad (L’Altra y 
Anagrama, 2022). Maggie Nelson es Professor 
of English en la University of Southern 
California y vive en Los Ángeles, California.

MARTA PEIRANO 

(Madrid, 1975). Periodista, escritora e 
investigadora. Ha sido comisaria de la Bienal 
del Pensamiento de Barcelona y del programa 
[Re]programming del Instituto de Arte 
Contemporáneo de Ljubljana, Eslovenia. Más 
recientemente ha colaborado con el Centro 
Superior de Estudios de la Defensa Nacional 
y es miembro del Consejo Asesor del 
programa Justicia Global Digital de Oxfam 
Intermon. Ha publicado cuatro ensayos: El 
rival de Prometeo. Vidas de autómatas ilustres 
(2009), El pequeño libro rojo del activista en la 
Red (2015), El enemigo conoce el sistema (2019) y 
Contra el futuro (Debate, 2022).
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https://www.condeduquemadrid.es/actividades/maggie-nelson-desafiar-todas-las-certezas-0
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OCTUBRE–ABRIL /  ARTE /  PROGRAMA PÚBLICO 

L-ABE. LABORATORIO  
DE ARTE, BIENESTAR  

Y EDUCACIÓN

L-ABE es una propuesta de mediación artística para el Centro de Cultura 
Contemporánea Condeduque del Grupo de investigación EARTDI, 
Aplicaciones del Arte en la Integración Social, 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 procesos artísticos. Los diferentes enfoques y estrategias (arteterapia, 
género, mediación, etc.), tienen como intención consolidar L-ABE como 
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 y transferidos al ámbito cultural. 

Tras casi dos años de puesta en marcha, L-ABE se está convirtiendo 
en referencia para un mirar lento, una nueva forma de comprender la 
observación del arte y su interacción con él. En esta propuesta, las y los 
participantes se convierten en co-constructores de la visita y en creadores 
de propuestas artísticas vinculadas a la muestra. Como actividades públicas, 
L-ABE ofrecerá visitas dinámicas los domingos 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, que sirvan de referente para 
facilitadores culturales. De esta manera, la sala de exposiciones se potencia 
como espacio de enriquecimiento social, cultural, terapéutico y educativo. 
Un lugar de exhibición de arte actual, pero también un campo de trabajo 
activo para la mediación y la investigación. 

Durante la semana, L-ABE organiza visitas-taller a medida para públicos 
específicos, con un enfoque especializado desde la arteterapia. Si trabajas 
con un colectivo, o formas parte de uno, y quieres participar, puedes dirigirte 
a: Marta Lage de la Rosa: malage@ucm.es. Actualmente Condeduque y 
L-ABE colaboran con el Hospital Infanto-Juvenil del Hospital La Paz, Centro 
de Día José Germain, Hospital de Leganés, IES José de Churriguera, Máster 
de Formación de Profesorado de Secundaria, Save the Children y con las 
aulas de igualdad del Ayuntamiento de Madrid. 

FECHAS 2, 9, 16, 23 y 30 
de octubre; y 6,13 y 20 de 

noviembre (consultar resto de 
fechas en la web)

HORARIO  Domingos de 11h  
a 13h

PÚBLICO General
FORMATO Visita - taller

EDAD RECOMENDADA A partir 
de 6 años

ESPACIO Sala de Bóvedas y 
Salas de Ensayo

INSCRIPCIÓN

PÚBLICO GENERAL Acceso 
libre previa descarga de 

invitación. Las entradas estarán 
disponibles para descarga en 

la web de Condeduque desde 7 
días antes de cada sesión.

PÚBLICO ESPECÍFICO 

Inscripción previa dirigiéndose 
a malage@ucm.es (estas 

sesiones serán entre semana, 
con fechas a convenir)

ENTIDADES COLABORADORAS 

Grupo de investigación 
EARTDI, Aplicaciones del 

Arte en la Integración Social, 
Facultad de Educación de la 

Universidad Complutense de 
Madrid

https://www.condeduquemadrid.es/actividades/l-abe-laboratorio-de-arte-bienestar-y-educacion-2022-2023
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La pandemia como punta de iceberg de la gran crisis climática que vive el 
planeta ha puesto de manifiesto como ninguna otra circunstancia, cuáles 
son, siguiendo a Judith Butler, los cuerpos que importan y los que no, las 
vidas dignas de ser vividas y las que no. Algo hemos ido sabiendo sobre esto 
hasta la llegada del fatídico 2020 a través de las guerras y las consecuencias 
trágicas de las migraciones, sobre todo a orillas del Mediterráneo. Esta 
preocupación motivó la investigación que la ya legendaria compañía italiana 
Motus (fundada en 1991 por Daniela Nicolò y Enrico Casagrande) estaba 
llevando a cabo, primero con Antígona y luego con Las troyanas, justo antes 
de que todo se parara por la acción del virus. Aquella investigación cobró 
una urgencia diferente y la primera escena de Las troyanas, con esas mujeres 
reducidas a botín de guerra con Hécuba a la cabeza, cobra un sentido nuevo 
que hace más presente esta obra escrita hace 2.500 años. Esas mujeres, señala 
Daniela Nicolò, «encierran un gran dramatismo. Los hombres están muertos 
y las troyanas se ponen del lado de los vencidos, de las figuras más débiles 
y frágiles». Eurípides da voz y espacio a las que nunca lo tuvieron, porque el 
centro de la narración eran tradicionalmente los héroes, los hombres. 

No solo de Eurípides vive esta pieza oscura y furiosa, no es de hecho un 
mero montaje del clásico, como no puede ser de otra forma tratándose de 
Motus. Durante la investigación se trabajó también a partir de la relectura 
que hace Sartre, y no faltan los mimbres aportados por la citada Judith 
Butler o Ernesto de Martino y Donna Haraway. Y la apuesta sube enteros 
si hablamos del dispositivo escénico-plástico que propone el espectáculo, 
sin proyecciones de vídeo en esta ocasión, pero con un desarrollo que se 
alimenta del trabajo del artista visual _vvxxii, de las luces —brutales— de 
Simona Gallo, y una concepción espacial llena de organicidad que permite 
la performatividad apabullante que ponen en juego las tres intérpretes: Silvia 
Calderoni como Hécuba, Stefania Tansini y Francesca Morello poniendo 
la parte musical en directo. Tutto brucia, todo arde, presagio de un mundo 
abocado a la tragedia. ¿Quién nos salvará? Está claro: las mujeres. 

1 Y 2 DE OCTUBRE /  20.00H /  ARTES ESCÉNICAS

MOTUS
«TUTTO BRUCIA»

PAÍS  Italia
DURACIÓN  75 minutos

ESPACIO  Teatro

EQUIPO ARTÍSTICO

IDEA Y DIRECCIÓN Daniela 
Nicolò e Enrico Casagrande 

con Silvia Calderoni, Stefania 
Tansini e R.Y.F. (Francesca 

Morello) en canciones y música 
en directo

LETRAS Ilenia Caleo e R.Y.F.  
(Francesca Morello)  

INVESTIGACIÓN DRAMATÚRGICA

Ilenia Caleo

ILUMINACIÓN Simona Gallo
DIRECCIÓN TÉCNICA Y LUCES

Simona Gallo e Theo 
Longuemare

AMBIENTE SONORO

Demetrio Cecchitelli
DISEÑO DEL SONIDO EN VIVO

Enrico Casagrande 
INGENIERO DE SONIDO

Martina Ciavatta 
ASISTENCIA TÉCNICA

Francesco Zanuccoli 
UTILERÍA _vvxxii 
VÍDEO Y GRÁFICOS

Vladimir Bertozzi 

UNA PRODUCCIÓN DE

Motus e Teatro di Roma–  
Teatro Nazionale con 

Kunstencentrum 
VIERNULVIER (BE)

PROYECTO DE RESIDENCIA 

COMPARTIDO CON

L’arboreto – Teatro Dimora |  
La Corte Ospitale 

Centro di Residenza  
Emilia-Romagna  

y Santarcangelo dei Teatri

COLABORAN

AMAT e Comune di Fabriano

CON EL APOYO DE

MiC, Regione Emilia-Romagna
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https://www.condeduquemadrid.es/actividades/motus-tutto-brucia
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5 DE OCTUBRE /  20.00H /  CINE

EVA NEYMANN
«PRYVOZ»

CICLO  Premieres de 
Condeduque 

EDAD RECOMENDADA  Todos 
los públicos

ESPACIO  Salón de Actos

AÑO  2021
PAÍS  Ucrania

DURACIÓN  72 minutos

DIRECCIÓN  Eva Neymann
GUION  Eva Neymann

FOTOGRAFÍA  Eva Neymann, 
Sasa Oreskovic

MONTAJE  Pavel Zalesov

PRODUCCIÓN  
Gennady Kofman,  

Olga Beshkhmelnitsyna

PRODUCTORA  MaGiKa Film

FESTIVALES

Festival DocLisboa

La película documenta la vida de uno de los mercados más antiguos y 
extensos de Europa: el mercado de Pryvoz en Odesa. La pasión que late 
a ambos lados del mostrador, los sueños de jóvenes (y no tan jóvenes) 
que se afanan en cargar y descargar mercancías, las fantasías secretas de 
las pescaderas, guardias de seguridad o de regentes de mercadillos que 
comparten sus reflexiones sobre el universo y el sentido de la vida. Una 
película que aúna pasado, presente y futuro, adivinos gitanos, el «justo peso» 
de los productos y generosas raciones al gusto. Todas las clases sociales 
están representadas y encuentran su lugar en el mercado de Pryvoz.

EVA NEYMANN

Eva Neymann es una directora y guionista 
ucraniana, nacida en 1974 en Zaporiyia, 
Ucrania. Alumna de Kira Mouratova, una de 
las voces femeninas más importantes de la 
historia del cine soviético. Gracias a su ópera 
prima U reki (At the River), Neymann obtuvo 
el Premio de la Crítica en el Festival de 
Miskolc y con su segundo largometraje Dom 
s bashenkoy (House With a Turret), los premios 
se multiplicaron: Estambul, Karlovy Vary, 
Tallinn. En 2021, Neymann ha filmado su 
cuarto trabajo, Pryvoz, documental centrado 
en el mercado de Odesa del mismo nombre.

FILMOGRAFÍA SELECTA

2021 - Pryvoz
2015 - Pesn Pesney
2012 - Dom s bashenkoy
2007 - U Reki

https://www.condeduquemadrid.es/actividades/eva-neymann-pryvoz
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6–8 DE OCTUBRE /  19.00H /  ARTE /  ARTES ESCÉNICAS

DORA GARCÍA  
Y AUTORES INVITADOS

«EL BICHO»

PAÍS  Italia, Noruega, Bélgica, 
España

IDIOMA  Español e inglés
EDAD RECOMENDADA  Todos 

los públicos
ESPACIO  Salas de Ensayo

Esta performance se 
desarrolla en tres partes 

consecutivas, una por cada 
día de representación, siendo 

cada parte consecuencia 
de la anterior. El público es 
bienvenido a estar presente 
los tres días; o bien puede 

decidir presenciar solo una o 

dos de las partes; dependiendo 
de esto variará el papel del 

espectador y la naturaleza de 
la obra.

Cada parte tiene una duración 
de dos horas.

EQUIPO ARTÍSTICO

CREADORES Y PERFORMERS

Dora García, Krõõt Juurak, 
Adriano Wilfert Jensen, Marnie 
Slater, Michelangelo Miccolis, 

Persis Bekkering, Castillo, 
Simon Asencio

PRODUCCIÓN

ELAMOR

AGRADECIMIENTOS A

IUAV Venezia, KHiO Oslo, 
DeSingel & M KHA Amberes;  
y a los estudiantes del curso 

THE BUG en la Academia 
Nacional de Bellas Artes, Oslo.

©
 M

ic
he

la
ng

el
o 

M
ic

co
lis

 p
ar

a 
D

e 
Si

ng
el El bicho toma como punto de partida la obra de teatro La chinche del poeta 

futurista soviético Vladimir Mayakovsky publicada en 1929. El argumento de 
La chinche era ya popular en la furiosa moda por la ciencia ficción de la época 
y múltiples obras de ficción han seguido este argumento hasta nuestros 
días: un visitante del pasado llega a un futuro que es nuestro presente. En 
la obra de Mayakovsky, un (dudoso) revolucionario soviético es congelado 
por accidente en 1929 junto a un insecto que lo parasita y ambos son 
descongelados y devueltos a la vida cincuenta años más tarde, en 1979.

Consideramos la obra que Mayakovsky escribió meses antes de suicidarse 
como una obra-conflicto. Es una comedia satírica escrita por un gran 
poeta, desilusionado y desgarrado interiormente; pero tiene su origen en 
una cultura europea colonialista, imperialista y violenta. Todo discurso 
que proceda de esta cultura es, incluso a su pesar, una manifestación de 
superioridad. Nuestra conciencia de este conflicto se ha desarrollado a partir 
del estudio del texto, y al texto volvemos. Quizás para abandonarlo.

Imaginamos un autor colectivo que analiza cuestiones como: ¿Qué 
acontece en 50 años? ¿Quién evalúa y valora la importancia de los 
innumerables acontecimientos? ¿Cómo se cuentan estos acontecimientos, 
con qué palabras? ¿Quién escribe y quién lee? ¿Quién habla y quién escucha? 
Imaginemos que la historia se repite de forma cíclica. En este eterno retorno 
hay una falla recurrente, un parásito, un insecto, algo que impide que la 
repetición fluya sin víctimas. En resumidas cuentas, lo que queremos es 
analizar nuestro presente en términos de repetición, melancolía, y acción. 
Este autor colectivo imaginado va más allá de los que hemos sido aquí 
acreditados como autores. Para la «captura del bicho» es necesario romper 
toda jerarquía entre quién habla y quién escucha, quién escribe y quién lee, 
quién actúa y quién es espectador.

https://www.condeduquemadrid.es/actividades/dora-garcia-y-autores-invitados-el-bicho


70 71

7 DE OCTUBRE–11 DE DICIEMBRE /  ARTE /  INSTALACIÓN

JULIUS HEINEMANN
«PUEBLO POTEMKIN»

PAÍS  Alemania
HORARIO  Lunes a sábados de 
10.00 a 21.00h / Domingos y 

festivos de 10.00 a 14.00h
ACCESO  Gratuito

ESPACIO  Patio Central

COMISARIA

Yara Sonseca Mas

COLABORAN

City of Munich. Department
of Arts and Culture, Neustart 
Kultur y Stiftung Kunstfonds

Julius Heinemann utiliza la abrumadora potencia representativa del patio de 
Condeduque para abordar la cuestión de la percepción en relación con el espacio 
físico y reflexionar sobre la realidad digital desde la poética de su lenguaje visual. 
A las herramientas básicas de la abstracción pictórica, tales como la escala, la luz, 
el plano y la perspectiva que Heinemann viene utilizando en sus intervenciones 
artísticas, se añaden las narrativas históricas que dan base conceptual al proyecto. 

«Pueblo Potemkin» es una construcción real o figurada cuyo propósito 
es generar una apariencia externa de prosperidad para ocultar una realidad 
empobrecida, en los ámbitos político y económico. El término se ha extendido 
abarcando toda construcción ficticia, de fachada, cuyo propósito sea simular 
una arquitectura real. Originalmente la expresión «pueblo Potemkin» proviene 
de las arquitecturas efímeras que supuestamente el valido de Catalina II, Grigori 
Potemkin, mandó erigir en 1787. Estas representaban falsos asentamientos y fueron 
levantados con la intención de proyectar una imagen de bonanza en la recién 
anexionada Crimea durante la visita de la emperatriz a la región. Por otra parte, el 
patio de Condeduque fue concluido en torno a 1730 bajo el reinado de Felipe V, tras 
la Guerra de Sucesión Española y en un contexto de decadencia económica. 

Con estas referencias en mente, Heinemann propone un punto de 
vista alternativo sobre el espacio físico y el contexto histórico del patio de 
Condeduque en una intervención que conecta pasado y presente a través 
de una fachada especular. Construye una puerta de espejo que contiene la 
totalidad de la realidad que oculta: una pequeña mirilla permite visualizar 
el patio, mientras que el propio muro nos refleja. Se produce así un colapso 
espacio temporal resuelto en el presente a través de este mecanismo óptico. 
Heinemann crea así un muro mágico que conecta el siglo xviii con el ahora 
e invita a reflexionar sobre la pantalla en la que se construyen identidades y 
fabrican metaversos y que, en última instancia, esconde tanto como expone la 
realidad del ahora. 
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JULIUS HEINEMANN
El artista se interesa por la experiencia 
subjetiva del espacio, el tiempo, el color y la 
luz. Su actitud de cuestionamiento sobre lo 
que vemos y cómo construimos la realidad 
define sus pinturas, dibujos e instalaciones. 
Su obra investiga las estructuras físicas, 
sensuales y culturales en las que se basa la 
percepción del mundo. Heinemann estudia 

fotografía en la Universidad Folkwang, Essen, 
y en la HGB de Leipzig y obtiene un máster 
en escultura en el Royal College of Art de 
Londres. Ha recibido numerosas becas y 
participado en residencias artísticas en Brasil, 
México, Italia y en la Academia Van Dyck de 
Maastricht. Ha expuesto internacionalmente 
en Londres, São Paulo, Zúrich, Múnich, 
Bogotá, Ciudad de México y Amberes.

https://www.condeduquemadrid.es/actividades/julius-heinemann-pueblo-potemkin
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7 DE OCTUBRE /  20.30H /  MÚSICA

PEDRO MAFAMA
«POR ESTE RIO ABAIXO»

PAÍS  Portugal
GÉNERO  Electrónica /   

Canción portuguesa
DURACIÓN  70 minutos

ESPACIO  Auditorio

FORMACIÓN

VOZ Pedro Mafama
BASES Mário Costa

BATERÍA George Gadé

COLABORA  
Embajada de Portugal

ESTRENO EN MADRID

la última sensación de la nueva música portuGuesa

Pedro Mafama está configurando una narrativa musical singular, única, 
podría afirmarse. Hacía tiempo que desde el país luso no se generaban 
noticias musicales con tanta expectación gracias a la arrebatadora propuesta 
de canción tradicional y su armoniosa mezcla con sonidos electrónicos y 
estéticas enclavadas en la cultura urbana de nuestro tiempo y apoyándose 
igualmente en una estética vanguardista y una poderosa dramatización 
escénica. La suya es, sin duda, una de las expresiones musicales más 
arrebatadoras, originales y audaces de las últimas décadas, un fenómeno 
artístico que nos llega desde Lisboa como un vendaval. 

Pedro Simões, alias Pedro Mafama, 29 años, se presenta y estrena en 
Madrid su último disco, Por este rio abaixo, su álbum debut que publicó el año 
pasado, y en el que contó con invitados como Ana Moura, Profjam, Branko y 
Tristany y samples de Giacometti y Dead Combo. Canciones como Estaleiro, 
Contra a Maré y Leva se convirtieron en éxitos rotundos inmediatamente, 
conquistando a todos los públicos de Portugal, por esa propuesta híbrida 
en la que la tradición se asomaba al mañana. Mafama ya ha triunfado en 
festivales como Primavera Sound Oporto y NOS Alive, y muchos ya lo 
apodan el C. Tangana portugués.

Estamos ante un artista con muchas sensibilidades artísticas, y un 
corazón creativo que palpita mil ideas musicales, las de antes, las de ahora y 
las de mañana. Aviso a navegantes: se llama Pedro Mafama; recuérdenlo.
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https://www.condeduquemadrid.es/actividades/pedro-mafama-por-este-rio-abaixo
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9 Y 16 DE OCTUBRE /  12.00H /  ARTES ESCÉNICAS

«BAILAR LOS PATIOS»

Aunque tenemos nuestro escenario oficial, con su patio de butacas, son 
muchos los escenarios posibles, con otros patios sin butacas, que ofrece 
el enorme reciento del Centro de Cultura Contemporánea Condeduque. 
La temporada pasada se demostró, una vez más, la versatilidad escénica 
del edificio. El francés Yoann Borurgeois colocó en el Patio Central sus 
máquinas de circo para volar y el pequeño festival En movimiento. Otros 
formatos, otros espacios, permitió a un selecto grupo de artistas nacionales 
servirse de esta escenografía gigante. 

La nueva temporada seguirá retando la creatividad de los artistas con 
Bailar los patios, un programa en el que los enormes solares del centro 
volverán a reactivarse como espacios escénicos. Poliana Lima creará una 
pieza en exclusiva, mientras que Quim Bigas, Lara Brown y la compañía 
vasca Lasala los utilizarán para creaciones suyas de calle.

No es del todo ajeno el patio central para la creadora brasilera Poliana 
Lima, que ya constató sus posibilidades cuando sembró a sus bailarinas en el 
enorme patio, que le procuró una de las versiones más espectaculares de su 
propuesta Las cosas se mueven pero no dicen nada. Será debut, en cambio, para 
Lara Brown, que presenta un proyecto que estudia el impacto del folclore en 
un cuerpo contemporáneo. La propuesta nace de la investigación de la Jota 
de La Pradera, ubicada en Madrid.

Ocupará también el patio el creador catalán Quim Bigas, que se mueve 
entre Barcelona y Copenhague, con su solo Molar, en el que hace una 
exploración de lo que mola, lo que nos hace ser guays y sentirnos felices. El 
autor de aquella inolvidable Hippos, que llenaba el espacio urbano de risueños 
hipopótamos azules, despliega ahora un archivo de imágenes en el que 
presenta todo lo que nuestra mente socialmente entrenada conecta con la 
felicidad y el bienestar.

Finalmente, Judith Argomániz, directora de su compañía Lasala, 
reconvertirá el patio en ring de boxeo, en campo abierto de batalla, en su 
literalmente contundente creación FIGHT, obra que revisa nuestra histórica 
relación con las peleas, que se remontan a las broncas entre Adán y Eva por 
una manzana. Para la compañía, no obstante, las peleas están vistas como 
luchas con todo lo positivo que ello conlleva, como esa lucha por reivindicar 
la danza en esta sociedad. La lucha, confirman, es un elemento fundamental 
de la vida en general y de la danza en particular. 

ESPACIO  Patio Central
ACCESO Gratuito 

9 DE OCTUBRE

Lara Brown «Bailar o lo salvaje»
Quim Bigas «Molar»

16 DE OCTUBRE

Poliana Lima «Cruce»
Lasala «Fight»

https://www.condeduquemadrid.es/actividades/bailar-los-patios
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OCTUBRE–DICIEMBRE /  ARTE /  PROGRAMA PÚBLICO

LABORATORIO PANTONO III
«VÍNCULOS, AFECTOS  

Y DESBORDAMIENTOS.  
ESCRIBIR JUNTAS»

FECHAS 13 de octubre, 10 de 
noviembre, 15 de diciembre

HORARIO  18.00 a 20.00h
ACCESO Gratuito

La actividad tendrá lugar en
el Museo Complutense de 

Educación de la Universidad 
Complutense y no en 

Condeduque.

MÁS INFORMACIÓN  

E INSCRIPCIÓN EN 

Condeduquemadrid.es

COLABORA 

Universidad Complutense  
de Madrid

PÚBLICO

Estudiantes de los diferentes 
grados de Educación, Pedagogía 
y Educación Social, estudiantes 
de Bellas Artes y carreras afines, 

investigadoras, profesorado, 
educadoras de museos, gestoras 
culturales, artistas y, en general, 

todas aquellas personas y 
agentes implicadas en el 

contexto Arte-Educación.
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a. Tras dos años de actividad en el Centro de Cultura Contemporánea 
Condeduque con LABORATORIO PANTONO, el colectivo multidisciplinar 
Educación Pantono se presenta, en esta tercera y última convocatoria, 
renovado. Nuestro trabajo sigue enfocado a la investigación-acción para 
generar vínculos y afectos entre la institución cultural y la institución 
educativa, pero ahora, con una mayor conciencia del papel que los vínculos 
entre universidad y escuela necesitan tejer para presentarse ante la 
institución cultural y a esa tarea pedagógica que nos corresponde al arte y la 
educación desarrollar juntas de manera radical. 

Para esta convocatoria habrá dos fases:
Una primera, en la que el grupo se reunirá en la sede del Museo 

Complutense de Educación (anteriormente conocido como Manuel 
Bartolomé Cossío) en la Facultad de Educación, dando así relevancia a 
una institución cultural que alberga los entresijos pedagógicos que nos 
han precedido. Es ahí donde trabajaremos sobre una pregunta importante: 
«¿Cómo escribir?» Es decir: pensar, ordenar, proponer, comunicar lo vivido, 
actuado y pensado y, como siempre, no hacerlo solas, sino JUNTAS. El gran 
reto es hacerlo atendiendo a la diversidad que nos caracteriza, a los deseos 
que nos acompañan y la rigurosidad que requiere el análisis de lo sucedido, 
para poder avanzar.

Con esa perspectiva, la segunda fase requiere situarnos en el territorio 
y el contexto. Para ello se realizará una convocatoria abierta para 
escribir, donde la pregunta que articulará nuestro eje girará en torno 
a «¿Qué otras propuestas están sucediendo en nuestro contexto que 
contribuyan directamente a generar, consolidar o expandir los vínculos 
entre la institución cultural de las artes y la institución educativa (escuela-
universidad)?»

La publicación y difusión de esta convocatoria se llevará a cabo en el 
mes de diciembre de 2022 a través del Centro de Cultura Contemporánea 
Condeduque y el Instagram de Educación Pantono. En ella se especificarán 
las pautas de escritura y los plazos de entrega. Los resultados de todo este 
proceso se traducirán en un libro cuya presentación se prevé a partir de 
octubre de 2023.
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14 DE OCTUBRE /  20.30H /  MÚSICA

ADRIÁN FOULKES
«PARENTHESIS»

poesía musical, versos de piano

Adrián Foulkes (Madrid, 1986) es un compositor, productor musical y 
pianista que vive y trabaja en Madrid. Especializado en hacer bandas sonoras 
para cine, series y teatro, ha publicado dos discos y viene a presentar su 
último lanzamiento. Ha trabajado en numerosos proyectos como en las 
películas Loving Pablo, de Fernando León y No Matarás, de David Victori y en 
series como Fariña, El caso Alcasser y 800 Metros.

En 2021, después de dos años de trabajo y durante los meses de 
confinamiento, terminó de dar forma a su segundo LP, llamado Parenthesis, 
haciendo alusión con el título a la importancia de frenar y de perderse en los 
detalles que ocurren en lo cotidiano sin necesidad de ningún aislamiento 
impuesto. El álbum se compone en su totalidad de piezas originales, siendo 
dos de sus temas firmados con la violinista italiana Laura Masotto. Un 
trabajo instrumental inspirador donde los temas, aun siendo muy diferentes 
entre sí, consiguen transportarte a lugares poco habitados en la escena 
musical actual. 

El trabajo de Foulkes presenta una evolución lógica fruto de su búsqueda 
creativa, ya que en 2015, en su primer álbum Drift (un disco instrumental 
cuyos sonidos surgen exclusivamente a partir de un piano) se podía ver esa 
necesidad de experimentación en la forma de acercarse al instrumento, 
poniendo foco en otras sonoridades posibles. Parenthesis es una evolución a 
terrenos más electrónicos, con nuevos instrumentos e incluso su propia voz. 
Podemos encontrar calculadas dosis de melancolía y misterio con armonías 
interestelares. Es un proyecto lleno de matices que se acercan a estilos como 
la neoclásica, la música experimental o el ambient, siendo difícil etiquetar su 
personal estilo. 

En esta presentación le acompaña su colaborador de escena Juan Senra 
con la electrónica, haciendo un diálogo entre ellos imprescindible para 
entender el espectáculo y dejarse llevar. A su vez, Maxi Gilbert se ha hecho 
cargo del diseño de la escenografía e iluminación del directo: una cuidada e 
imprescindible acompañante visual para el viaje que propone el concierto en 
Condeduque.PAÍS España

GÉNERO Instrumental, 
experimental, neoclásica, 

piano y electrónica
DURACIÓN 60 minutos

ESPACIO Teatro

FORMACIÓN

COMPOSICIÓN, PIANO Y DJ  
Juan Senra

DISEÑO DE ILUMINACIÓN  

Maxi Gilbert
INGENIERO DE SONIDO  

Santi Quizhpe

ESTRENO ABSOLUTO

https://www.condeduquemadrid.es/actividades/adrian-foulkes-parenthesis
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19–22 DE OCTUBRE /  20.00H /  ARTES ESCÉNICAS

ISRAEL GALVÁN
«SEISES»

PAÍS  España
DURACIÓN  70 minutos / 

90 minutos
EDAD RECOMENDADA  Todos 

los públicos
ESPACIO  Teatro

EQUIPO ARTÍSTICO

COMPAÑÍA Israel Galván 
Company

DIRECCIÓN ARTÍSTICA, 

COREOGRAFÍA E 

INTERPRETACIÓN  Israel Galván
ESPACIO VISUAL  Carlos 

Marquerie
COLABORACIÓN EN EL 

VESTUARIO  Micol Notarianni

MÚSICA EN DIRECTO 

CLAVECÍN  Daria van den 
Bercken, Gerard Bouwhuis

CON  Helena Astolfi, 
Uchi, Ramón Martínez

PEQUEÑOS CANTORES

[ JORCAM]

UNA PRODUCCIÓN DE LA

Israel Galván Company

COPRODUCEN

Grec Festival de Barcelona
Théâtre de la Ville - Paris

Bienal de Flamenco de Sevilla
Teatro della Pergola - 

Fondazione Teatro della 
Toscana

Centro de Cultura 
Contemporánea Condeduque
MA scène nationale - Pays de 

Montbéliard
Fira Mediterrània de Manresa

Théâtre de Nîmes, Scène
Conventionnée d’intérêt 

national – art et création - 
Danse Contemporaine

Flamenco Biënnale Nederland

CON EL APOYO DE

Instituto Nacional de las Artes 
Escénicas y de la Música del 

Ministerio de Cultura

ESTRENO EN MADRID

Destaca la fuerza y ferocidad en el baile seguro y adulto de Israel Galván. Eso 
admiran los que le admiran, que no son pocos. Pero mezclado en el torrente 
de emociones que usualmente bombea hacia platea en sus espectáculos, 
diluido pero perceptible, viene siempre algo de inocencia y ternura, un aire 
que conmueve, una porción de la autenticidad de un niño. Y eso es algo que 
se va a magnificar ahora en Seises, la nueva creación del bailaor sevillano, en 
la que mira hacia atrás para reencontrarse con el niño (prodigio) que fue, 
como queriendo volver a sentir por vez primera las emociones que depara el 
flamenco al apasionado que lo descubre. «Quiero recuperar bailar como un 
niño», dice de sus intenciones.

Galván, que nació de bailaores en Sevilla, ha tenido, literalmente, una 
vida de flamenco. Su madre embarazada no dejó de zapatear y así vino al 
mundo, quizá con el cuerpo retumbando. Bailó desde que las piernas le 
dejaron y acumuló experiencias que de alguna manera han sido nutrientes 
para el coreógrafo, personal y deslumbrante, en que se ha convertido ahora. 
Una de ellas, el popular baile de los seises que, cuando era niño, ejercía una 
indescriptible fascinación en él. Se trata de una tradición litúrgica que se 
remonta dicen que a cinco siglos, se celebra cada año en la Catedral de 
Sevilla y es el momento más esperado de la ceremonia de Cuaresma. Diez 
niños, con trajes brillantes y un tocado de largas plumas de colores, danzan 
frente al altar lo que vendría ser una oración bailada. 

Pero la obra no será simplemente una evocación en su mente ni una 
inspiración invisible. En cada función de Seises, el bailaor estará acompañado 
por un coro de voces blancas, previamente seleccionado en cada ciudad que 
visite, que representará cada noche a aquellos seises de Sevilla, que cantarán e 
interactuarán con el bailaor, que sigue explorando en esta nueva creación las 
posibilidades de los sonidos que produce el cuerpo danzante.

Además de los niños, Galván ha invitado a su escenario a selectos artistas 
de Sevilla, que también vivieron, como él, las emociones del ritual que se 
celebraba en la catedral de su ciudad: la narradora Uchi, el guitarrista Emilio 
Caracafé, el cantaor Joselito Valencia y el percusionista Joselito Carrasco.

https://www.condeduquemadrid.es/actividades/israel-galvan-seises
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19 DE OCTUBRE /  20.00H /  CINE

LUIS MARÍA DELGADO
«DIFERENTE»

CICLO  LGTBI: Burlando  
la censura 

EDAD RECOMENDADA  Todos 
los públicos

ESPACIO  Salón de Actos

AÑO  1961
PAÍS  España

DURACIÓN  90 minutos

DIRECCIÓN Luis María Delgado
GUION  Alfredo Alaria,  

Luis María Delgado, Jorge 
Griñán, Jesús Sáiz

FOTOGRAFÍA Antonio Macasoli
MONTAJE  Pablo G. del Amo

SONIDO  Jesús Jiménez

PRODUCCIÓN  Jesús Sáiz
PRODUCTORA  Águila Films

REPARTO  Alfredo Alaria, 
Manuel Monroy, Manuel 

Barrio, Julia Gutiérrez Caba, 
Gracita Morales, Jesús Puente, 
Agustín González, Enrique San 

Francisco

Un joven perteneciente a la alta burguesía rechaza todos los valores que le 
han sido impuestos por su familia, que no acepta su forma de vida. A él le 
gusta el teatro, la música y estar con sus amigos. Pese a sus esfuerzos por 
agradar, trabajando en el negocio familiar, se entera que su hermano le tacha 
de inútil y afeminado.

LUIS MARÍA DELGADO

Hijo del director de cine Fernando Delgado 
de Lara y nieto del escritor Sinesio Delgado. 
Luis María Delgado inició estudios de 
Filosofía y Letras que no llegó a terminar 
porque prefirió dedicarse al cine. Comenzó 
en la década de 1940 como ayudante de 
dirección en películas como Fuenteovejuna 
(1947) o Aventuras de Don Juan de Mairena 
(1948). En 1951 dirige su primera película, 
titulada El deseo y el amor (1951). Tres 
años más tarde compartió dirección con 
Fernando Fernán Gómez en Manicomio. De 
su filmografía como director, cabe destacar 
Diferente, con Alfredo Alaria, que pese a 
la rígida censura de la época abordó por 
primera vez en el cine español la cuestión de 
la homosexualidad.

FILMOGRAFÍA SELECTA

1964 - Secuestro en la ciudad
1961 - Diferente
1957 - El maestro
1954 - Manicomio

https://www.condeduquemadrid.es/actividades/luis-maria-delgado-diferente
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21 DE OCTUBRE /  20.30H /  MÚSICA /  PALABRA

TARTA RELENA + COCANHA + 
LOS SARA FONTÁN

«4132314»

PAÍS  España
GÉNERO  Canción 

popular / Minimalismo /   
Experimentación

DURACIÓN  55 minutos
ESPACIO  Auditorio

FORMACIÓN 

TARTA RELENA  Marta Torrella 
y Helena Ros

COCANHA  Lila Fraysse  
y Caroline Dufau

LOS SARA FONTÁN  Sara Fontán 
y Edi Pou

COPRODUCEN

Festival Grec de Barcelona, 
Fabra i Coats: Fabrica de 

creació y Fira Mediterrania de 
Manresa.

ESTRENO EN MADRID

experimento vocal Y sonoro

4132314 es un espectáculo inspirado en la sonoridad y los patrones de 
confección de las antiguas fábricas textiles, así como en las memorias 
de sus trabajadoras y sus cantos. Una creación que celebra el trabajo 
colectivo, la solidaridad, la sororidad y el cantar en la vida cotidiana. Las 
barcelonesas Tarta Relena, el dúo galaico-catalán Los Sara Fontán y las 
occitanas Cocanha se han unido por primera vez en formado sexteto para 
investigar, componer e interpretar en directo una hora de nueva creación 
partiendo de patrones numéricos de fabricación textil, antiguos cantos de 
trabajo, sonidos mecánicos y narraciones de testigos fabriles.

El proceso ha sido gestado y desarrollado en Fabra y Coats, una de las 
más importantes fábricas textiles de Cataluña, ahora convertida en fábrica 
de creación. Tarta Relena, Cocanha y Los Sara Fontan exploran también este 
diálogo entre sus profesiones y las vinculadas al textil, dos formas de habitar 
el mismo espacio en diferentes tiempos. Reinterpretar los cantos de trabajo 
de las mujeres del textil nace del deseo de mantener el hilo de la memoria 
de una cultura popular rica y poco reconocida. Traducir los patrones 
numéricos de fabricación textil en composiciones musicales nace del deseo 
de encontrar la memoria del hilo: el código interno que marca el ritmo —
repetitivo y preciso— del trabajo colectivo.

Este espectáculo reúne por primera vez a tres dúos que comparten 
el afán de innovar y repensar: Tarta Relena han sacudido el universo 
folk con una reinterpretación cuidadosa y contemporánea del canto 
mediterráneo; Cocanha se sitúan al frente de un movimiento de 
recuperación de la cultura occitana, actualizándola con visión de presente 
y feminista; Los Sara Fontán llevan un instrumento clásico como el violín 
a cotas de experimentación inéditas, explorando todo tipo de estilos y 
empleándolo en piezas de poesía, danza, instalaciones museísticas o bandas 
sonoras.

La voz y el ritmo son los grandes protagonistas de una puesta en escena 
que parte de unidades simples pero que, sumadas, confeccionan un tejido 
sonoro complejo, enérgico y delicado. Una celebración del trabajo en 
comunidad, de la sororidad y del canto más allá de los escenarios: el canto 
colectivo en la vida cotidiana, para acompasar los gestos de un trabajo, para 
sentirse acompañada, o para evadirse de todo y de todo el mundo.

https://www.condeduquemadrid.es/actividades/tarta-relena-cocanhalos-sara-fontan-4132314


86 87

25 DE OCTUBRE /  20.30H /  PALABRA

ANNE WALDMAN
«PARA SER ESTRELLA  

A MEDIANOCHE»

PAÍS  Estados Unidos
DURACIÓN  50 minutos
FORMATO  Spoken word
IDIOMA  Sobretítulos en 

inglés / Subtítulos en español
EDAD RECOMENDADA  A partir 

de 16 años
ESPACIO  Auditorio

La Generación Beat fue la impulsora de la poesía hablada en escena, con 
multitudes de jóvenes americanos agolpados en auditorios y parques 
ávidos por escuchar esas voces que a través de la poesía reivindicaban la 
necesidad de un cambio social. Anne Waldman fue una de sus figuras más 
relevantes y en esta sesión especial en Condeduque, que cierra una gira por 
cinco ciudades españolas, tendremos una oportunidad única para escuchar 
esta fuerza descomunal. Anne Waldman, sola en escena, nos recitará sus 
poemas dedicados a sus amigos John Cage, Diane di Prima, John Giorno o 
Allen Ginsberg, así como los más recientes, en los que sigue denunciando 
las atrocidades de un mundo en decadencia y la necesidad de un cambio 
feminista de nuestra sociedad. Esta actuación irá acompañada con 
proyección de subtítulos en castellano traducidos por Mariano Antolín Rato.
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ANNE WALDMAN
Anne Waldman es poeta, profesora y activista 
feminista, social y cultural. Su trayectoria 
como poeta empieza en 1970 y se extiende 
hasta la reciente traducción en 2022 de parte 
de su obra en la antología bilingüe Para 
ser estrella a medianoche (Arrebato Libros, 
2022). Ha sido galardonada con los premios 
American Book Award y Shelley Memorial Award 
of The Poetry Society of America, siempre ha 
estado a la vanguardia, ha colaborado con 
gran parte de los artistas más importantes de 
la segunda mitad del siglo xx. Ha presentado 
su trabajo en conferencias y festivales de 
todo el mundo, su trabajo ha sido traducido 
a múltiples idiomas; Patti Smith ha calificado 
la poesía de Anne Waldman como «un escudo 
psíquico para nuestro tiempo». Más allá de 
su faceta como poeta, Waldman es una de 
las fundadoras del Poetry Project at St Mark’s 
Church In-the-Bowery y en 1974 fundó la 
Escuela Jack Kerouac en la Universidad de 
Naropa junto con Allen Ginsberg y Diana 
di Prima, donde continúa trabajando en su 
programa de verano.

https://www.condeduquemadrid.es/actividades/anne-waldman-para-ser-estrella-medianoche
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26 DE OCTUBRE /  20.00H /  CINE

CHERYL DUNYE
«THE WATERMELON  

WOMAN»

CICLO  LGTBI: Burlando  
la censura 

EDAD RECOMENDADA  A partir 
de 16 años

ESPACIO  Salón de Actos

AÑO  1996
PAÍS  Estados Unidos 

DURACIÓN  90 minutos 

DIRECCIÓN  Cheryl Dunye
GUION  Cheryl Dunye

FOTOGRAFÍA  
Michelle Crenshaw

MONTAJE  Annie Taylor
SONIDO  Magali Taylor

PRODUCCIÓN  Barry Swimar
PRODUCTORA  Dancing Girl

REPARTO  Cheryl Dunye, 
Guinevere Turner, Valarie 

Walker, Lisa Marie Bronson, 
Cheryl Clarke, Irene Dunye, 

Brian Freeman, Camille Paglia, 
Sarah Schulman

PREMIOS

FESTIVAL DE BERLÍN

Premio Teddy

Cheryl es una joven negra y lesbiana que trabaja en Filadelfia con su mejor 
amiga Tamara y que está envuelta en un proyecto de película sobre su 
búsqueda de una actriz negra de Filadelfia que apareció en las películas de los 
años 30 y fue conocida como «la mujer sandía».

CHERYL DUNYE

Cheryl Dunye, nacida el 13 de mayo de 
1966 es una directora de cine, productora, 
guionista, editora y actriz estadounidense 
de origen liberiano. La obra de Dunye 
suele tratar temas relacionados con la raza, 
la sexualidad y el género, en particular 
cuestiones relacionadas con las lesbianas 
negras. Es conocida por ser la primera 
lesbiana negra que dirigió un largometraje 
con su película de 1996, The Watermelon 
Woman. En la actualidad dirige la productora 
Jingletown Films, con sede en Oakland, 
California.

FILMOGRAFÍA SELECTA

2010 - The Owls
2004 - My Baby’s Daddy
2001 - Stranger Inside
1996 - The Watermelon Woman

https://www.condeduquemadrid.es/actividades/cheryl-dunye-watermelon-woman
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27 DE OCTUBRE /  19.30H /  PENSAMIENTO Y DEBATE

RÜDIGER SAFRANSKI 
«EL ARTE DE VIVIR»

CONVERSAN

Rüdiger Safranski, filósofo 
y ensayista 

Arno Gimber, catedrático de 
Filología alemana y eslava

COLABORA

Goethe-Institut Madrid 

Podría decirse que la obra y el pensamiento del filósofo y ensayista alemán 
Rüdiger Safranski abarcan el arte de vivir en todas sus manifestaciones. Lo 
hacen a través del abordaje de las vidas de los grandes pensadores de nuestro 
tiempo y la discusión de las cuestiones más universales: el mal, la libertad, 
la verdad, la soledad y el tiempo. Safranski conversará con el investigador y 
catedrático de filología alemana y eslava Arno Gimber, quien ha estudiado y 
escrito extensamente sobre el romanticismo europeo, y gran conocedor de la 
obra de Safranski.
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RÜDIGER SAFRANSKI
Rüdiger Safranski (Alemania, 1945). Filósofo 
y ensayista. Estudió filología, filosofía, 
historia e historia del arte. Autor de ensayos 
dedicados a la globalización, la verdad, el 
mal o el tiempo y de Romanticismo (2009), 
una obra fundamental para entender ese 
movimiento artístico, literario y filosófico, 
Safranski se ha convertido en uno de los 
biógrafos europeos más brillantes de los 
últimos años gracias a sus magistrales 
biografías de Heidegger, Nietzsche, 
Schopenhauer, Schiller y Goethe. Su 
libro más reciente es Ser único (Tusquets, 
2022). Sus libros han sido traducidos a 
veintiséis idiomas y le han valido numerosos 
reconocimientos: el Premio Thomas Mann 
(2014), el Ludwig Börne (2017) y el Premio 
Nacional Alemán (2018). Desde 1994 es 
miembro de la sección alemana del PEN Club 
y, desde 2001, de la Academia Alemana de la 
Lengua y la Poesía.

ARNO GIMBER
Doctor por la Universidad de Colonia y 
catedrático de Filología Alemana y Filología 
Eslava de la Universidad Complutense 
de Madrid. Imparte clases sobre el 
romanticismo europeo, el teatro alemán 
contemporáneo y el teatro postdramático. 
Autor de varias monografías y editor de 
volúmenes colectivos sobre estudios 
culturales y literarios. Coeditor de una 
versión bilingüe de Sobre poesía ingenua 
y poesía sentimental de Friedrich Schiller. 
Ha sido el investigador principal sobre 
transferencias culturales hispanoalemanas y 
en la actualidad lo es de «Friedrich Nietzsche: 
Poesía y filosofía. Edición crítica bilingüe y 
recepción en la literatura española».

https://www.condeduquemadrid.es/actividades/rudiger-safranski-el-arte-de-vivir
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28 Y 29 DE OCTUBRE /  20.00H /  ARTES ESCÉNICAS

MARÍA JEREZ & EDURNE RUBIO
«A NUBLO. 40°25’ 37.6”N 3°42’42.1”W»

PAÍS  España, Bélgica
DURACIÓN  50 minutos

EDAD RECOMENDADA  A partir 
de 10 años

ESPACIO  Teatro

EQUIPO ARTÍSTICO

CONCEPTO Y 

PERFORMANCE Edurne Rubio  
& María Jerez

DISEÑO DE LUCES Leticia 
Skrycky con la colaboración de 

Santiago Rodríguez Tricot
DISEÑO DE SONIDO Charo Calvo

APOYO Y ASISTENCIA TÉCNICA

Olivier Theys, Carlos Barea, 
Chris van Goethem, Gaetan 
Van de Berg, Kasper Dumon, 

Amber Albertina van Rooijen, 
John De Backer, Cyril Jean y 

Roberto Baldinelli

PRODUCCIÓN ESPAÑA

María Jerez
PRODUCCIÓN BÉLGICA

Kunstenwerkplaats (Bruselas)
COPRODUCIDA POR

Kunstenwerkplaats (Bruselas)

CON EL APOYO DE

Vlamms Gemeenschap, 
Vlaamse 

Gemeenschapscommissie, 
wpZimmer (Amberes), TNT 

(Terrassa), Beiaarden en 
Torenuurwerken Michiels y 

Uriel Fogué

PROYECTO REALIZADO CON 

EL APOYO DEL

Programa de ayudas a la 
creación y la movilidad 

del Ayuntamiento de Madrid

AGRADECIMIENTOS A

Isla Aguilar, Miguel Oyarzun, 
Manah de Pauw, Alvaro Alonso 
de Armiño, Amelie Aranguren, 
Campo Adentro, Félix Blume, 

Óscar Hernández, Ondine 
Cloez, Sara Manente, Laura 

Ramírez, Anto Rodríguez, 
Marina Rubio, Ernesto 

Elchardus, David Elchardus, 
Damna Barredo, Elías 

Rubio, Uriel Fogué, Cuqui 
Jerez, Miguel Jerez y Beatriz 

Quintana

ESTRENO EN MADRID

La superposición de dos espacios es el eje de esta pieza, la primera realizada 
en régimen de co-autoría por Edurne Rubio y María Jerez, dos artistas que ya 
habían colaborado en alguna ocasión anterior, pero nunca hasta el extremo 
de concebir un trabajo juntas.

Esta superposición pone a trabajar el espacio del teatro, cerrado y 
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 observan 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».

https://www.condeduquemadrid.es/actividades/maria-jerez-edurne-rubio-nublo-40deg25376n-3deg42421w
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2 DE NOVIEMBRE /  20.30H /  MÚSICA

PAOLO FRESU
«HÉROES. HOMENAJE  

A DAVID BOWIE»

PAÍS  Italia
GÉNERO  Jazz

DURACIÓN  70 minutos
ESPACIO  Auditorio

FORMACIÓN 
TROMPETA, FLICORNIO, 

ELECTRÓNICA Paolo Fresu
VOZ Petra Magoni 

TROMBÓN, ELECTRÓNICA

Filippo Vignato

GUITARRA Francesco Diodati
CONTRABAJO, BAJO ELÉCTRICO

Francesco Ponticelli
BATERÍA Christian Meyera

EN COLABORACIÓN CON

JAZZMADRID’22
Instituto Italiano de Cultura  

de Madrid
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Lejos de cualquier aspiración que no sea añadir nuevas reflexiones al manual 
de conducta de nuestro jazz continental, llega ahora este nuevo proyecto del 
trompetista Paolo Fresu, rebosante de hermosura instrumental. La clave se 
encuentra en homenajear el cancionero de David Bowie, todo un especialista 
—como Fresu— en reinventarse y sorprender.

El programa prevé un paseo por diversas composiciones que 
suministrarán a la audiencia, seguro, un fuerte subidón melódico. Fresu ya 
probó suerte con Hendrix hace más de 25 años, y, aunque a fecha de hoy, no 
conozcamos bien el resultado del presente homenaje a Bowie, es más que 
probable que, aún respetando originales como Life of Mars, Waszawa, This is 
not America o When I live my dream, el concierto aporte una visión nueva de 
estas canciones.

Si hay, de hecho, un jazzista para quien hablar de la pureza, o de la fusión 
en su arte, no tenga demasiado sentido, ese es Paolo Fresu. Se formó junto 
a Bruno Tommaso, contrabajista y director de orquesta, y dio lo mejor de sí 
cuando, matriculado en la Universidad de Bolonia, estudió con el también 
trompetista Enrico Rava. Intérprete de unas facultades y una fuerza expresiva 
superlativas, en el crisol sonoro de Fresu siempre es posible apreciar las 
sensibilidades de Miles Davis y Chet Baker, el vaivén del swing y una discreta 
provisión de divertidos apuntes atonales que, sobre todo, en los anuncios de 
las piezas, liberan de la gravedad esclava del virtuosismo.

A todo ello, ahora, se suma la música de Bowie. Un autor —en palabras 
de Fresu— muy próximo al jazz. Y es cierto. La afición puede recordar ahora 
las versiones que de sus canciones hicieron músicos como Charlie Haden, 
Orrin Evans, o Bad Plus, y, sobre todo, aquel trabajo de acompañamiento que 
el grupo del saxofonista estadounidense Donny McCaslin llevó a cabo en el 
disco Blackstar, la despedida formal de Bowie.

https://www.condeduquemadrid.es/actividades/paolo-fresu-heroes-homenaje-david-bowie
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2 DE NOVIEMBRE /  20.00H /  CINE

TOSHIO MATSUMOTO
«FUNERAL PARADE OF ROSES»

CICLO  LGTBI: Burlando  
la censura

EDAD RECOMENDADA  A partir 
de 16 años

ESPACIO  Salón de Actos

AÑO  1969
PAÍS  Japón 

DURACIÓN  107 minutos

DIRECCIÓN  Toshio 
Matsumoto

GUION  Toshio Matsumoto
FOTOGRAFÍA  Tatsuo Suzuki

MONTAJE  Toshie Iwasa
SONIDO  Mikio Katayama

PRODUCCIÓN  Mitsuru Kudo, 
Keiko Machida

PRODUCTORA  Art Theatre 
Guild, Matsumoto Production 

Company

REPARTO  Osamu Ogasawara, 
Shotari Akiyama, Kiyoshi 

Awazu, Emiko Azuma, Pîtâ, 
Toshiya Fujita, Masato Hara, 

Chieko Kobayashi, Kenji 
Kodama, Jiro Yagi, Hosei 

Komatsu, Don Madrid, Koichi 
Nakamura

Una adaptación libre del Edipo Rey de Sófocles ambientada en el underground 
gay del Japón de los años sesenta. Considerada uno de los mejores 
ejemplos de la Nueva Ola japonesa, la película combina técnicas artísticas, 
documentales y experimentales, mezclando la realidad con la ficción para 
retratar las luchas de las mujeres transexuales y los hombres homosexuales 
en el Japón posterior a la ocupación.

TOSHIO MATSUMOTO

Matsumoto nació en Nagoya, Aichi, Japón 
y se graduó en la Universidad de Tokio en 
1955. Su primer corto fue Ginrin, en 1955. 
Su película más conocida es Funeral Parade 
of Roses, inspirada libremente en Edipo 
Rey. Matsumoto publicó muchos libros de 
fotografía, y, además, fue profesor y decano 
de Artes en la Universidad de Arte y Diseño 
de Kioto. Fue también presidente de la 
Sociedad de Japón de Artes de Imagen y 
Ciencias. A principios de los 80 enseñó en el 
Instituto de Arte y Diseño de Kyushu. 

FILMOGRAFÍA SELECTA

1988 - Dogura magura
1973 - Juroku-sai no senso
1971 - Shura
1969 - Funeral Parade of Roses

https://www.condeduquemadrid.es/actividades/toshio-matsumoto-funeral-parade-roses
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5–20 DE NOVIEMBRE /  CINE /  FESTIVAL

15ª EDICIÓN MI PRIMER  
FESTIVAL DE CINE

MODIband
PÚBLICO  Infantil  

(de 2 a 12 años)
ESPACIO  Salón de Actos, 

Auditorio y Salas de Ensayo

ANIMOCIONANTE

Taller de animación  
stop-motion (3-6 años)

Sábado 5 de noviembre, 17.00h, 
Sala de Ensayo

LA ENTREVISTA

Taller de cine documental  
(9-12 años)

Sábado 5 de noviembre,  
17.30h, Sala de Ensayo

SESIÓN DE CORTOMETRAJES

Domingo 6 de noviembre,  
12.00h, Salón de Actos

PRECINE

Taller de juguetes ópticos  
(6-8 años)

Sábado 12 de noviembre,  
17.00h, Sala de Ensayo

EL PERSONAJE DE COMEDIA

Taller de interpretación frente 
a la cámara (9-12 años)

Sábado 12 de noviembre,  
17.30h, Sala de Ensayo

SESIÓN DE CORTOMETRAJES

Domingo 13 de noviembre, 
12.00h, Salón de Actos

CINE-CONCIERTO

«Slapstick a ritmo de jazz», con 
The Silent Entertainers Band  

(a partir de 6 años)
Domingo 20 de noviembre, 

12.00h, Auditorio

Mi Primer Festival es un certamen cinematográfico para que los más 
pequeños sueñen, conozcan nuevos mundos, estimulen su imaginación y 
creatividad, y despierten su pensamiento 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 una programación cinematográfica variada en cuanto 
a lenguajes artísticos y países de origen, y acompaña las sesiones de 
presentaciones y materiales didácticos. Tras la proyección, los pequeños 
deciden con su voto los premios del público del festival. La experiencia 
se completa con la oferta de talleres de creación, en los que niños y niñas 
descubren los orígenes del cine y distintos oficios relacionados con él.

Mi primer festival está organizado por MODIband, 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.

https://www.condeduquemadrid.es/actividades/15a-edicion-mi-primer-festival-de-cine
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9 DE NOVIEMBRE–22 DE ENERO /  ARTE /  INSTALACIÓN

CECILIA PAREDES
«EL NO RETORNO»

PAÍS  Perú
HORARIO  Lunes a sábados de 

10.00 a 21.00h. Domingos y 
festivos de 10.00 a 14.00h

ACCESO  Gratuito
ESPACIO  Patio Sur

COMISARIADO  Blanca Berlín

COLABORA

Museo Universidad de Navarra

La instalación «El no retorno» representa metafóricamente la búsqueda que 
hace el individuo de su camino. Una cartografía de la pérdida que sufren 
sus principales actores, los migrantes, a raíz de coyunturas personales 
y culturales que les han sido impuestas. Nos plantea una metáfora 
sobre el partir y el arribar y las historias y eventos que conforman estos 
acontecimientos de la vida. 

Como tras una devastadora tempestad, las naves varadas, destruidas y 
semienterradas en la arena, simbolizan el desarraigo, la pérdida, la desolación 
del viajero que ha emprendido una travesía forzada, dejando atrás a su 
familia, su hogar, sus anhelos… La organicidad de la estructura de los barcos 
semeja el cuerpo óseo de un gran animal marino, una ballena, un cachalote 
encallado y destrozado entre los restos del naufragio. La atmósfera épica 
de «El no retorno» nos hace evocar el gemido del mar, el crujido de las 
cuadernas rotas, la tragedia del sueño truncado, la imposibilidad de llegar…
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CECILIA PAREDES
Cecilia Paredes (Lima, 1950) trabaja y vive 
entre Filadelfia, Lima y San José de Costa 
Rica. Ha exhibido recientemente en el 
Festival Latitudes en el Museo de Huelva 
y en el Castle D’Ursel, en Amberes. En 
2019, tuvo una exhibición individual en el 
Museo de la Universidad de Navarra y en el 
Museo de Arte Latinoamericano MOLAA 
en California. En 2017, Cecilia participó 
en el Hyderabad Photo Festival con una 
exposición individual (Hyderabad, India), 
en el Espacio Odeon (Bogotá, Colombia) 
y en el AEtogether Blanc Monteaux (París, 
Francia). También en el Museo del Banco 
Central (San José, Costa Rica), en el Centro 
Cultural de Arte Tabacalera (Madrid, España) 
y en el Museo Espacial Samara (Rusia). Fue 
Artista invitada internacional en la Bienal 
de fotografía de Bogotá (Colombia) y en 
Pingyao Photo Festival de Shanxi (China). 
Exhibió en el Palacio Vladimir, Museo 
Hermitage (San Petersburgo, Rusia), en el 
Museo Osma de Lima (Perú) y en el KIAF Art 
Festival como Artista invitado (Katmandú, 
Nepal), entre otros. Con exposiciones 
colectivas, Cecilia ha participado en Casa 

de América (Madrid, España), Museo Textil 
(Londres, Inglaterra), El Museo del Barrio 
(Nueva York), Museo Frost (Miami, Florida), 
Bienal de La Habana (Cuba) y Museo de 
Arte Contemporáneo de Chongquing: Real / 
Unreal: Changjiang International Photography 
and video Biennale (China) y la Biennale di 
Arezzo (Italia) entre otros. 

Su trabajo es parte de la colección del 
Museo de San Antonio (Texas), Museo 
del Barrio (Nueva York), Museo de Arte de 
Costa Rica, MoMA Moscú, Museo de Arte 
Contemporáneo de Panamá, OlorVisual 
(Barcelona), Ritz Carlton (Nueva York), Museo 
de Arte Contemporáneo de Costa Rica, 
Universidad de San Antonio (Texas), Amr Al-
Dabbagh, Stars Foundation (Abu Dhabi), UAE. 
Banco Mundial, Deutsche Bank, Universidad 
de Salamanca (España), IILA Roma (Italia), 
MOLAA (Los Ángeles), Dartmouth College 
(Estados Unidos), Colección Pilar Citoller 
(España), BID Collection (Washington DC), 
Lehigh Museum (Pennsylvania), Quinzaine 
Cannes Film Festival 2022 (Francia), Museo 
de la Universidad de Navarra (España), 
Grupo Setai (Nueva York), Hotel Villa Magna 
(Madrid), entre otros.

https://www.condeduquemadrid.es/actividades/cecilia-paredes-el-no-retorno
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11 DE NOVIEMBRE /  20.30H /  MÚSICA

MANUEL BORRAZ
«DUAL REALITY»

PAÍS  España
GÉNERO  Nu-Jazz

DURACIÓN  60 minutos
ESPACIO  Auditorio

FORMACIÓN

COMPOSICIONES, PIANO, 

SINTETIZADORES Manuel Borraz
DRUMS, SAMPLERS  

Y OBJECTS Daniel Saenz

EN COLABORACIÓN CON

JAZZMADRID’22

liBertad creativa en un diáloGo sin límites 
El pianista y compositor Manuel Borraz (Madrid, 1994) presenta en el Auditorio 
Condeduque las esencias de uno de sus proyectos más contemporáneos y 
transgresores, completado junto al baterista Daniel Saénz. El pianista madrileño 
comparece tras ganar la V Residencia de Jazz de Condeduque, en la que este joven 
jazzista trabajó sobre los nuevos temas de esta audaz formación que ahora estrena 
en el marco del festival Jazzmadrid’22. La búsqueda de nuevos lenguajes musicales, 
el riesgo de la experimentación y el reto de la creación de composiciones para tan 
singular formato —el dúo de piano y batería— fueron razones altamente valoradas 
por el jurado de esta Residencia de Jazz de Condeduque.

Manuel Borraz es un joven, pero sólido intérprete y autor, contando con una 
personalidad jazzística realmente singular, para su edad. Ganador entre otros 
premios del XIV Certamen Nacional de Piano «Río Órbigo» y el XXV Concurso 
Juvenil de Piano Jacinto Guerrero de Toledo, Borraz estudió enseñanzas superiores 
en RCSMM, Madrid, para después, en 2013, trasladarse a Basilea, Suiza donde 
obtiene el Bachelor in Music (2015) el Máster MAMP (2017), el Jazz Minor y el 
Máster en Improvisación (2019). Al mismo tiempo estudia música india con Ken 
Zuckerman/Swapan Chaudhuri y flamenco con Pedro Ojesto.

Actualmente, al margen de sus propios proyectos como líder, ha mantenido 
y mantiene estrecha y fructífera colaboración con Fred Frith, Harald Kimmig, 
George Lewis, Daniel Schnyder, Maikel Vistel, Juanma Barroso, Toño de Miguel, 
Bobby Martinez, Kirk Mcdonnald, Jordi Pallarés, Dimos Vryzas, Gränzganger Band, 
JOL orquestra, Anlauf Dúo, Carlos Marín, Yevhen Riechkalov, Milton Band, Chefa 
Alonso, María Prado, Ricardo Tejero, etc. Igualmente cuenta con una breve, pero 
ya interesante discografía; We Need The Earth, Get out of your way, Is it always like this, 
Observe, entre otros.

Tanto Manuel Borraz como Daniel Sáenz cuentan con una mirada siempre 
orillada hacia una búsqueda natural por nuevos sonidos, mezclando en su camino 
diversos géneros, colores y sensaciones, como el rock, el jazz, el free o la música 
electrónica. Y sin olvidar ese espacio de libertad y energía creativas sin límite. Dual 
Reality ya ha tocado en diferentes salas del país obteniendo una muy buena acogida 
y actualmente prepara una gira con motivo de presentar su último álbum.

Los temas nuevos a estrenar en Condeduque y Jazzmadrid por parte de Manuel 
Borraz y Dual Reality se mueven por los márgenes del jazz contemporáneo, 
haciendo uso de elementos electrónicos, caso de sintetizadores, digitales como 
NordStage o analógicos, samplers lanzados desde DAWs, triggers, pedales y más 
elementos. Y un respaldo rítmico cómplice para la creación e improvisación de los 
miembros de este audaz proyecto.

https://www.condeduquemadrid.es/actividades/manuel-borraz-dual-reality
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12 Y 13 DE NOVIEMBRE /  20.00H /  ARTES ESCÉNICAS

BRUNO BELTRÃO /   
GRUPO DE RUA

«NEW CREATION»

En 2005, la escena europea cayó fascinada por H2, una coreografía blanca y 
minimalista venida de Brasil que, desde una elegancia superlativa, ofrecía otra 
mirada y otras posibilidades expresivas al hip hop, más allá de batallas, proezas, 
virtuosismo y estridencias. El nombre de Bruno Beltrão, su autor, comenzó 
entonces a escalar rápidamente hacia la consolidación y el reconocimiento. No 
ha sido muy prolífico, apenas nueve obras desde 1996 cuando, a los 16 años, 
fundó su agrupación Grupo De Rúa, que fue avanzando hacia un estilo personal, 
en el que el break dance era una herramienta más que un fin en sí mismo.

Nueva creación, su trabajo reciente, nos lo devuelve en la madurez. 
Permanecen algunas constantes de su obra. Sigue trabajando en un espacio 
diáfano y limpio, vuelve a huir del exotismo y los clichés típicamente brasileños 
for export, renuncia a la música hip hop intercambiándola por sugerentes 
sonoridades electrónicas y la apuesta sigue siendo por la elegancia dentro 
de una calculada austeridad. La iluminación, esta vez diseñada por Renato 
Machado, permanece como un elemento expresivo clave en la propuesta. 

No obstante, destacan novedades. Una de ellas, la presencia de la mujer por 
vez primera. Aunque en minoría —dos bailarinas frente a ocho breakers—, el 
gesto parece el síntoma de una toma de conciencia sobre el inexplicablemente 
masculino ámbito del hip hop escénico. También, discretamente, aparece el 
apoyo en vídeos y ahora desestima los trajes neutros a cambio de un llamativo, 
colorido, contrastado y tremendamente sugerente vestuario.

Su pieza anterior, Inoha (2017), fue vista como premonitoria de la llegada 
al poder en Brasil de Jair Bolsonaro y sus políticas de derecha radical. El 
concepto habitual de batalla de hip hop era reconvertido aquí en tensión, 
dominación y juego de poder. Ahora, en Nueva creación, parece volver, siempre 
de forma sugerida y nada explícita, al desencanto y la desunión, la parálisis y la 
ausencia de libertades que se combaten, a su modo de ver, con solidaridad.

Bruno Beltrão ya no es el chico inquieto de los suburbios de Niterói, 
municipio muy cerca de Río de Janeiro, que iba como una aplanadora ganando 
cuanta batalla de break se organizara. Empezó a entender la diferencia entre 
la danza urbana que se hace en la calle con la que debe subir al escenario, tras 
sus estudios formales de danza contemporánea. Sus obras, que pasan por 
largos períodos de gestación —especialmente Nueva creación, interrumpida 
de manera intermitente por el COVID, que atacó con especial virulencia en 
Brasil—, encajan mejor en los modos del hip hop escénico europeo que del 
latinoamericano, por lo que se ha convertido en un autor muy valorado y 
apreciado en este lado del mundo.
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PAÍS  Brasil
DURACIÓN  55 minutos  

EDAD RECOMENDADA  Todos 
los públicos

ESPACIO  Teatro

EQUIPO ARTÍSTICO

DIRECTOR ARTÍSTICO

Bruno Beltrão
ASISTENTE DE DIRECCIÓN  Gilson 

Cruz con Wallyson Amorim, 
Camila Dias, Renann Fontoura, 

Eduardo Hermanson, Alci 
Junior, Silvia Kamyla, Ronielson 

Araújo ‘Kapu’, Leonardo 
Laureano, Antonio Carlos Silva 

y Leandro Rodrigues

LUCES  Renato Machado
VESTUARIO  Marcelo Sommer 

MÚSICA  Lucas Marcier / ARPX
ESPACIO ESCÉNICO  

Anderson Dias
PRODUCCIÓN Grupo de Rua

EN COLABORACIÓN CON

Something Great

COPRODUCEN

Künstlerhaus Mousonturm 
(Frankfurt - DE), Festival 

d’Automne à Paris & 
Centquatre (París - FR), 
Kunstenfestivaldesarts 
(Bruselas - BE), Wiener 

Festwochen (Viena - AT),

SPRING Performing Arts Festival 
(Utrecht - NL), Sadler Wells 
(Londres - UK), Kampnagel 
(Hamburgo - DE), Onassis 

Stegi (Atenas - GR), Culturgest 
(Lisboa - PT), Teatro Municipal 

do Porto (Oporto - PT), 
Romaeuropa (Roma - IT), 

Charleroi Danse (Charleroi - 
BE), Le Maillon - Théâtre de 

Strasbourg (Strasbourg - FR), 
Cité Musicale-Metz (Metz - FR)

COLABORA

El Festival de Otoño de Madrid

ESTRENO EN ESPAÑA

https://www.condeduquemadrid.es/actividades/bruno-beltrao-grupo-de-rua-new-creation
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15 Y 16 DE NOVIEMBRE /  20.30H /  PALABRA

MARIA ARNAL, JOSÉ LUIS  
DE VICENTE Y EDUARD ESCOFFET

«MIL SIBILAS»

PAÍS  España
DURACIÓN  50 minutos
FORMATO  Conferencia 

escénica
EDAD RECOMENDADA  Todos 

los públicos
ESPACIO  Auditorio

ARTISTAS  Maria Arnal,  
José Luis de Vicente y Eduard 

Escoffet

COLABORA

Centro de Cultura 
Contemporánea de Barcelona

«Profiriendo con su convulsa boca graves palabras sin ornato ni perfume, 
años mil traspasa con su voz la sibila». Este fragmento de Heráclito del 
siglo v a.C. es la primera mención escrita que se conserva de un personaje 
fascinante que encarna un arquetipo que se repite en muchas culturas: 
la mujer enloquecida que en trance es capaz de revelar las verdades más 
terribles sobre el futuro. La Sibila está conectada con el ombligo del mundo, 
el Santuario de Delfos y con el útero de Gaya. Se multiplica y se convierte 
en Sibilas y desde Grecia conquista primero Roma y atraviesa la Edad 
Media y el Renacimiento. Desde hace 10 siglos, refugiada en un rincón del 
Mediterráneo, su voz nos traspasa como una pieza litúrgica que anuncia el 
Apocalipsis a través del Cant de la Sibil·la, que aún hoy se canta en iglesias 
de Mallorca y Cataluña. La voz de la Sibila ha cruzado los siglos advirtiendo 
a los humanos sobre la inevitabilidad del final y anunciando también los 
renacimientos que vendrán. Por otro lado, una pieza musical con 1.000 años 
es una de las cosas vivas más antiguas del planeta, como los olivos milenarios 
y los estromatolitos. Para pervivir en el tiempo, el Cant de la Sibil·la ha tenido 
que ser un pacto entre generaciones: sobrevive porque cada generación 
la recibe de la anterior y la dota de nuevo sentido. En esta conferencia 
escénica, Maria Arnal, José Luis de Vicente y Eduard Escoffet trenzan sus 
voces con imágenes, vídeos, textos y paisajes sonoros para explorar las 
historias que se esconden detrás del fascinante personaje milenario que es 
la Sibila. Partiendo de las dimensiones místicas, filosóficas y feministas de 
este insólito rito pagano, narran su proyecto para adaptar el Cant de la Sibil·la 
al siglo xxi. ¿Cómo se tiene que interpretar el Cant de la Sibil·la en la era del 
Antropoceno, en el contexto de la crisis ecológica y la emergencia de la 
inteligencia artificial y las voces no humanas?

https://www.condeduquemadrid.es/actividades/maria-arnal-jose-luis-de-vicente-y-eduard-escoffet-mil-sibilas
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18 DE NOVIEMBRE /  20.30H /  MÚSICA

STEVE COLEMAN  
& FIVE ELEMENTS

«MDW NTR»

PAÍS  Estados Unidos
GÉNERO  Jazz contemporáneo /   

Vanguardia
DURACIÓN  70 minutos

ESPACIO  Auditorio

FORMACIÓN 
SAXO ALTO Steve Coleman

MC, VOCAL Kokayi
TROMPETA Jonathan Finlayson
BAJO ELÉCTRICO Anthony Tidd

BATERÍA Sean Rickman

EN COLABORACIÓN CON

JAZZMADRID’22

arreBato jazzístico más allá de la vanGuardia

El alto saxofonista Steve Coleman es actualmente uno de los grandes 
referentes de esa renovación que experimenta el jazz cuando se conjuga 
con otras estéticas musicales como el rap o sencillamente con la cultura 
urbana. Fundador del colectivo M-Base, uno de los grandes laboratorios 
neoyorquinos del jazz de vanguardia, Coleman también ha investigado los 
orígenes africanos y caribeños del jazz, especialmente la música cubana, lo 
que se plasmó en su colaboración con AfroCuba de Matanzas. Todos los 
grupos que ha formado (Metrics, The Mystic Rhythm Society, The Council 
of Balance) han sido transgresores y pioneros en su momento, siendo el Five 
Elements el más famoso e incisivo.

Steve Coleman nació en Chicago en 1956. A los 14 años comenzó a tocar 
el saxo alto, escuchando discos de Charlie Parker y viendo actuar de vez 
en cuando al tenor Von Freeman, una de las figuras más innovadoras del 
jazz. Posteriormente se trasladaría a Nueva York en 1978 para trabajar con la 
big band de Thad Jones y Mel Lewis, junto a Sam Rivers y con Cecil Taylor. 
Acompañó en los estudios de grabación a Doug Hammond, David Murray, 
Dave Holland, Mike Brecker y Abbey Lincoln. Sin embargo, el salto adelante 
de Coleman se produjo en la calle, donde actuaba con frecuencia junto al 
trompetista Graham Haynes. Allí empezó a formarse el germen de lo que 
evolucionaría hasta convertirse en Steve Coleman and Five Elements.

El grupo desarrolló sus conceptos musicales en pequeños clubes de 
Harlem y Brooklyn. Se trataba de una improvisación en estructuras cíclicas, 
una idea que Coleman y sus amigos llamaron M-Base y que sirvió también 
para dar nombre a un movimiento creativo fundamental para entender la 
actual contemporaneidad del jazz. La inquietud de Coleman le ha llevado 
a participar en multitud de grupos y proyectos y, al mismo tiempo, ha 
mantenido, desde su creación, en funcionamiento a Five Elements. La 
música de Steve Coleman con Five Elements ha quedado recogida en varios 
discos extraordinarios, como The Sonic Language of Myth (1999), The Ascension 
to Light (2000), Alternate Dimension Series I (2002), Harvesting Semblances 
and Affinities (2010) y Functional Arrhythmias (2013). Steve Coleman & Five 
Elements sustancia un arrebato creativo enraizado en la esencia de la música 
negra y arrojado más allá de la vanguardia, cuya última expresión es Mdw Ntr, 
grabado en directo en el Village Vanguard de NY.
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https://www.condeduquemadrid.es/actividades/steve-coleman-five-elements-mdw-ntr
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22 DE NOVIEMBRE /  19.30H /  PENSAMIENTO Y DEBATE

«SI USTED NO SE CALLA  
LE HUMILLARÁN:  

CANCELACIÓN  
Y “CULTURA”»

CONVERSAN

Steven Forti, historiador y 
analista político

Carol Galais, politóloga
Eduardo Galán, escritor

INTRODUCE Y MODERA

Ricardo Dudda,  
periodista y editor

Desde hace algunos años, la sociedad en la que vivimos expulsa a sus 
miembros «cancelándolos» cuando estos realizan o hablan de alguna 
práctica que contraviene las ideas establecidas. La humillación pública y la 
eliminación del sujeto de los ámbitos de discusión supone un peligro real 
para las ideas de participación y libertad de expresión de cualquier sociedad 
democrática. Y las preguntas se multiplican. ¿Vamos hacia un nuevo 
moralismo? ¿Quién tiene el derecho a cancelar? ¿Quién se lo ha otorgado 
y para qué? ¿Es la cancelación una forma de censura? ¿Cómo afecta a la 
creación? ¿Qué hay de la distinción entre autor y obra? ¿Debemos hacer 
pagar a las obras los «pecados» de sus creadores? ¿Y qué sería un «pecado», 
en todo caso?
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STEVEN FORTI
Historiador y analista político. Profesor 
asociado en Historia Contemporánea en 
la Universitat Autònoma de Barcelona 
e investigador del Instituto de Historia 
Contemporánea de la Universidade Nova 
de Lisboa. Miembro del consejo editorial 
de CTXT, Política & prosa e Il Mulino. Es 
coautor de Patriotas indignados. Sobre la 
nueva ultraderecha en la Posguerra Fría (2019) 
y autor de Extrema derecha 2.0. Qué es y cómo 
combatirla (2021).

CAROL GALAIS
Politóloga, investigadora y profesora de 
la Universidad Autónoma de Barcelona 
(UAB). Doctora en Ciencia Política 
por la Universidad Pompeu Fabra, ha 
realizado estancias de investigación en las 
universidades de Montreal, la Abierta de 
Catalunya y la Universidad de Stanford, 
entre otras. Sus intereses de investigación 
se centran en la opinión pública y la 
participación local. Actualmente, sus 
investigaciones también incluyen los 
vínculos entre el uso de Internet y la 
participación política y el proceso de 
socialización política.

EDU GALÁN
Psicólogo y crítico cultural. Ha publicado 
los ensayos Morir de pie. Stand-up ( y 
Norteamérica) y El síndrome Woody Allen 
(ambos de 2020). Próximamente lanzará La 
máscara moral (Debate, 2022) y el documental 
sonoro Casete, sobre los chistes de casete y 
su sociología. Es cofundador de la revista 
satírica Mongolia, donde ha sido coeditor y 
autor. Ha trabajado en Encuentros inesperados 
(La Sexta). Escribe en ABC Cultural y 
colabora en La Brújula (Onda Cero).

RICARDO DUDDA
Periodista y editor. Integra la redacción de 
la revista Letras Libres y es columnista en El 
País y The Objective. Es autor de La verdad de 
la tribu. La corrección política y sus enemigos 
(2019).

https://www.condeduquemadrid.es/actividades/si-usted-no-se-calla-le-humillaran-cancelacion-y-cultura
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23 DE NOVIEMBRE /  20.00H /  CINE

ALAIN GUIRAUDIE
«EL DESCONOCIDO  

DEL LAGO»

CICLO  LGTBI: Burlando  
la censura

EDAD RECOMENDADA  A partir 
de 16 años

ESPACIO  Salón de Actos

AÑO  2013
PAÍS  Francia 

DURACIÓN  97 minutos

DIRECCIÓN  Alain Guiraudie
GUION  Alain Guiraudie

FOTOGRAFÍA  Claire Mathon
MONTAJE

Jean-Christophe Hym
SONIDO  Nathalie Vidal

PRODUCCIÓN  Sylvie Pialat
PRODUCTORA  Les Films  

du Worso
REPARTO  Pierre 

Deladonchamps, Christophe 
Paou, Patrick D’Assumçao, 

Jérôme Chappatte, Mathieu 
Vervisch, Gilbert Traina, 

Emmanuel Daumas

PREMIOS

FESTIVAL DE CANNES

Premio al Mejor Director
FESTIVAL DE SEVILLA

Premio a la Mejor Película 
Premio a la Mejor Fotografía

Verano. Un lago de aguas azul turquesa en torno al cual se congrega un grupo 
de bañistas. Hombres que encuentran su solaz juntos en su orilla o en el 
bosque contiguo. Franck pasa el tiempo entre la amistad (o amor platónico) 
con el orondo Henri y los escarceos con Michel, adonis oscuro y peligroso.

ALAIN GUIRAUDIE

Nacido en una familia de agricultores, 
se apasionó desde muy joven por la 
denominada cultura popular. En 1990, 
realizó su primer corto metraje, Les héros 
sont immortels. Después, en 2001, produjo 
y dirigió Ce vieux rêve qui bouge, que le valió 
el Premio Jean Vigo y que presentó en el 
Festival de Cannes 2001. Guiraudie se inició 
en los largos metrajes con Pas de repos pour les 
braves. Después vinieron Voici venu le temps, 
Le Roi de l’évasion y, más tarde, L’Inconnu 
du lac, película de gran éxito en el Festival 
de Cannes 2013 y sobre la que Guiraudie 
declaró que había sido una consecuencia de 
confrontar con su propia sexualidad. 

FILMOGRAFÍA SELECTA

2022 - Viens je t’emmène
2016 - Rester vertical
2013 - L’Inconnu du lac
2009 - Le Roi de l’évasion

https://www.condeduquemadrid.es/actividades/alain-guiraudie-el-desconocido-del-lago
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23 DE NOVIEMBRE–3 DE DICIEMBRE /  20.00H /  ARTES ESCÉNICAS

PABLO REMÓN
«BARBADOS EN 2022»

Después del éxito fulgurante de su última obra, Los farsantes, el dramaturgo, 
guionista de cine y director Pablo Remón mira hacia atrás para tomar 
impulso. Hace un tiempo decidió reescribir cada cinco años un texto, del 
que ya se estrenó la primera escritura, la original. Tiene el mismo punto 
de partida y la ejecutan los mismos actores. Pero como dijo hace 25 siglos 
Heráclito, nadie se baña dos veces en el mismo río. Ni siquiera el bañista es 
el mismo a medida que acumula pasado. Ni Remón ni sus actores, Fernando 
Orazi y Emilio Tomé, son los mismos cinco años después. Lo que se estrenó 
en el añorado Pavón Teatro Kamikaze en 2017, que se llamó Barbados, etcétera, 
no es lo mismo que esto que ahora se va a llamar Barbados en 2022. La razón 
de esta apuesta utópica, la de reescribir la obra cada cinco años hasta que ya 
no se pueda hacer, es «hacerla permanecer siempre viva», según su autor. 

Las palabras son las verdaderas protagonistas. Las palabras construyen 
imágenes, personajes, historias, situaciones… «Construyen un mundo», dice 
Remón. Si para Harold Pinter «el pasado es una niebla», para Remón esto 
se cumple, sobre todo, cuando hablamos del pasado de una pareja. «¿Qué 
es una pareja, más allá del pasado que les une? Somos lo que hemos sido, 
la historia que explica cómo hemos llegado hasta aquí. Pero esa historia no 
está escrita en piedra; es móvil, es variable. Para sobrevivir como pareja, 
tenemos que ser capaces de contar nuestra historia». Y a ese honroso fin 
se entregan Orazi y Tomé. Los actores narran la historia de una pareja, con 
humor, con extrañeza, con gozo, con diversión, con mentiras, con inventos, 
con claroscuros, con aventura, con amor. Pero es que, maldita sea, a veces la 
misma historia vivida por dos personas, al contarla cada uno, ¡no coincide! 
Intentémoslo de nuevo. Volvamos a contarnos. Busquémosle la claridad a 
la nebulosa del recuerdo. Cada vez que se cuenta, varía, como una pieza de 
Bach. Cada vez que se cuenta, se altera el orden de los episodios. ¿Cómo 
comunicarse en pareja si la memoria nos juega estas malas pasadas? La 
respuesta está en Barbados. 

©
 V

an
es

sa
 R

ab
ad

e

PAÍS  España
EDAD RECOMENDADA  Todos 

los públicos
ESPACIO  Teatro

EQUIPO ARTÍSTICO

TEXTO Y DIRECCIÓN 
Pablo Remón

INTÉRPRETES Fernanda Orazi  
y Emilio Tomé

ESCENOGRAFÍA Monica 
Boromello

ILUMINACIÓN David Picazo
SONIDO Sandra Vicente

VESTUARIO Ana López Cobos
AYUDANTE DE DIRECCIÓN  

Raquel Alarcón
AYUDANTE DE 

ESCENOGRAFÍA María Abad

PRODUCCIÓN EJECUTIVA

Pablo Ramos

DIRECCIÓN DE PRODUCCIÓN

Jordi Buxó y Aitor Tejada

DISTRIBUCIÓN

Caterina Muñoz Luceño

COPRODUCEN 

Buxman Producciones en 
coproducción con Festival de 

Otoño y la colaboración de 
Condeduque

ESTRENO 

https://www.condeduquemadrid.es/actividades/pablo-remon-barbados-en-2022
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25 DE NOVIEMBRE /  20.30H /  MÚSICA

ERNESTO AURIGNAC  
ENSEMBLE

«YA LO DIJO MONJE CRUZ…  
NÁ ES ETERNO»

PAÍS  España
GÉNERO  Jazz contemporáneo

DURACIÓN  60 minutos
ESPACIO  Auditorio

FORMACIÓN

Ernesto Aurignac Ensemble
SAXO ALTO, COMPOSICIÓN

Ernesto Aurignac
FLAUTÍN, FLAUTA

Sabina Pamblanco

CORNO INGLÉS, OBOE

Antonio Subires
CLARINETE BAJO, CLARINETE

Julián Godínez
FAGOT  Kiki Puyana

FLISCORNO  Julián Sánchez
CONTRABAJO  Amador del Pozo

PIANO  Antonio Perabá
LÁMINAS  Néstor Pamblanco

PERCUSIÓN  Víctor López
PERCUSIÓN  Agustín Jiménez

EN COLABORACIÓN CON

JAZZMADRID’22

ESTRENO ABSOLUTO

«¿No son las estrellas para planetas?…
Ni para voces secretas.
Ni dos campos dieron paz,
que para una flor fugaz,
cien mil caricias ahogaron más.
¡Valientes e insensatos!
Como gastaron tus sueños.
Con azogues de grises,
y contigo de miel.
Como alumbraste sin estadios ni presagios.
De colores.
Sin yedras secas ni blancos sapos.
¡No serán jamás ni con verdad!
Pero… Lo imaginaron…»

Ya lo dijo Monje Cruz… Ná es eterno es el nuevo proyecto compositivo del 
saxofonista Ernesto Aurignac. Con instrumentación que evoca sonidos 
impresionistas y expresionistas, este estreno mundial, encargo de 
Condeduque, presenta el sonido característico del sello Aurignac: música 
sugerente, voladora, juguetona, jazz personalísimo, clasicismo libérrimo, 
síntesis y revolución del sonido, cita y novedad. Aurignac a los mandos 
compositivos, saxofón en ristre, y acompañado de un ensemble de brillantes 
colegas, nos cautiva con un poema sonoro de pura expresividad para la 
contemplación y el disfrute.
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https://www.condeduquemadrid.es/actividades/ernesto-aurignac-ensemble-ya-lo-dijo-monje-cruz-na-es-eterno
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30 DE NOVIEMBRE /  20.00H /  CINE

FRANK RIPPLOH
«TAXI ZUM KLO»

CICLO  LGTBI: Burlando  
la censura

EDAD RECOMENDADA  A partir 
de 16 años

ESPACIO  Salón de Actos

AÑO  1981
PAÍS  República Federal 

Alemana
DURACIÓN  95 minutos

DIRECCIÓN  Frank Ripploh
GUION  Frank Ripploh

FOTOGRAFÍA  Horst Schier
MONTAJE  Gela-Marina Runne, 

Matthias Von Gunten
PRODUCCIÓN  Frank Ripploh, 
Horst Schier, Laurens Straub

PRODUCTORA  Exportfilm 
Bischoff & Company

REPARTO  Frank Ripploh, Bernd 
Broaderup, Orpha Termin, 

Peter Fahrni, Dieter Godde, 
Klaus Schnee, Bernd Kroger, 
Markus Voigtlander, Irmgard 

Lademacher

PREMIOS

MAX OPHÜLS FESTIVAL 

Premio Max Ophüls

Quizá fue la exploración rectal explícita que se muestra en la película de 
Frank Ripploh lo que llevó a la Junta Británica de Cinematografía a no 
permitir su exhibición en las islas hasta 2011. Aunque también pudo ser la 
forma en la que Ripploh retrata la bohemia homosexual berlinesa, poco 
tiempo antes de que el virus del sida terminara por barrer aquel libertinaje. 
Lo que no pudo impedir dicha junta fue que Taxi Zum Klo obtuviera el estatus 
inmediato de film de culto.

FRANK RIPPLOH

Frank Ripploh, también conocido como 
Peggy von Schnottgenberg (Rheine, 
Westfalia, 2 de septiembre de 1949 - Ídem, 
24 de junio de 2002) fue un actor, guionista 
y director alemán que alcanzó la fama 
con su película Taxi zum Klo, en la que 
él mismo era protagonista, guionista y 
director. Ripploh trabajaba en Berlín como 
profesor de instituto y su película tuvo como 
consecuencia que fuese expulsado por las 
autoridades escolares. Tras el estreno del 
filme, se convirtió instantáneamente en una 
celebridad y su película en una obra de culto 
en la era anterior al sida.

FILMOGRAFÍA SELECTA

1987 - Taxi nach Kairo
1986 - Miko - aus der Gosse zu den Sternen
1982 - Der Bauer von Babylon - Rainer Werner 
Fassbinder dreht Querelle
1980 - Taxi zum Klo

https://www.condeduquemadrid.es/actividades/frank-ripploh-taxi-zum-klo
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DICIEMBRE /  MÚSICA

FESTIVAL COROS  
EN EL BARRIO

«CORO VOCES DEL BARRIO  
Y CORO MALASAÑA KIDS»

PAÍS  España
GÉNERO  Música coral, 

navideña
ESPACIO  Auditorio

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 quinta 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 nuevamente 
a esta gran cita vocal vecinal, acogiendo al Coro Voces del Barrio y al coro 
infantil Malasaña Kids, que regresan a nuestro auditorio tras sus felices 
recitales del año pasado. 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. 

CORO VOCES DEL BARRIO
Coro de nueva creación que representa como 
pocos el alma del festival coral del barrio de 
Malasaña. La emprendedora y entusiasta 
iniciativa es el resultado del esfuerzo de 
todos quienes integran esta formación, que 
generosamente han mantenido su calendario 
de ensayos incluso en estos difíciles tiempos 
de pandemia, Y es el resultado de la pasión 
de unos intérpretes que ya han demostrado 
con creces su talento autoridad vocales.
A pesar de su corto recorrido, el Coro Voces 
del barrio ha trabajado repertorios tanto 
profanos como religiosos, pasando por 
partituras del siglo xvi y hasta la época actual. 
El programa que se presentará en Condeduque 
es íntegramente navideño, paseando por 
culturas musicales de distintos países.

La dirección de esta increíble coral 
corresponde a Antonio Bautista, con amplia 
experiencia en coros profesionales y amateurs.

CORO MALASAÑA KIDS
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. El coro 
abarca un amplio repertorio, desde canciones 
infantiles hasta versiones de canciones más 
actuales. 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. 

https://www.condeduquemadrid.es/actividades/festival-coros-en-el-barrio-coro-voces-del-barrio-y-coro-malasana-kids
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2 DE DICIEMBRE–16 DE ABRIL /  ARTE /  EXPOSICIÓN

«PAN Y CIRCO»

PAÍS  España
HORARIO  Martes a sábado 

de 10.00 a 14.00h – 17.00h a 
21.00h / Domingos y festivos 

de 10.00 a 14.00h.  
Lunes cerrado

ACCESO  Gratuito
ESPACIO  Sala de Bóvedas

ARTISTAS  Greta Alfaro, Saelia 
Aparicio, Rosalía Banet, 

Basurama, Luna Bengoechea, 
Bene Bergado, Tania Blanco, 

Marta Fernández Calvo, Peter 
Foldes, Manuel Franquelo, 

Ángel Marcos, Antoni Miralda, 
Asunción Molinos Gordo, 
Santiago Morilla, Estíbaliz 
Sádaba, Carles Tarrassó, 

Winkler+Noah.

COMISARIADO  Alicia Ventura

ORGANIZAN

Centro de Cultura 
Contemporánea Condeduque 

y Sala Amós Salvador

La alimentación es uno de los retos más importantes para un futuro 
sostenible. En la época actual, además de la preocupación por conseguir 
alimentos, debemos lidiar con la elección de la comida, un asunto complejo 
y confuso, dominado por la publicidad y los medios de comunicación. Nos 
movemos entre la desnutrición por falta de alimentos y la sobrealimentación 
promovida por la industria alimenticia, entre la búsqueda de una vida 
saludable y dar rienda suelta a nuestros deseos y ansiedades. Todo ello 
compone un estado alterado, un comensal desorientado y graves problemas 
de salud y medioambientales. Más allá de lo puramente nutricional, 
encontramos respuestas a este desajuste en la aceleración de la sociedad 
actual, en su estilo de vida o en el caos informativo que predomina en un 
asunto tan relevante como el alimento.

«Pan y circo», frase popular que tiene su origen en la locución latina panem 
et circenses (pan y espectáculos de circo) alude a la práctica política romana 
de ofrecer comida barata y entretenimiento al pueblo como estrategia para 
controlarlo y silenciarlo. Hecho que, con otras vestiduras, sigue ocurriendo 
en la época actual, donde la sociedad del espectáculo y los medios de 
comunicación desbordan nuestras mentes, mientras las grandes industrias 
de la alimentación atiborran nuestros estómagos.

Este proyecto expositivo reflexiona de forma global sobre la situación 
de la cuestión alimentaria. Son muchos los temas que se entretejen en la 
alimentación y el comer, por lo que es un asunto que debe ser abordado 
de una forma multidisciplinar. «Pan y circo» quiere concienciar sobre la 
importancia del alimento y sus consecuencias para los seres que habitamos 
este planeta y para el planeta en sí mismo, invitando a repensar el hecho 
alimenticio en su totalidad. Este acercamiento se sitúa en el análisis y 
la reflexión como un primer paso para abrir la puerta a la activación, al 
cuestionamiento y la búsqueda de nuevos modelos. 

«Pan y circo» aborda la problemática de la alimentación desde varias 
perspectivas diferentes: alimentación y salud; alimentación y cánones 
corporales; la estética del gusto; los excesos de la industria alimentaria; 
publicidad, medios de comunicación y comida; y la tierra finita. Así mismo, 
la alimentación es un asunto complejo en el que los hechos implicados se 
entrelazan y sobreponen.
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https://www.condeduquemadrid.es/actividades/pan-y-circo
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2 DE DICIEMBRE /  20.30H /  MÚSICA

IKRAM BOULOUM
«HA-BB5»

PAÍS  España, Marruecos
GÉNERO  Electrónica

DURACIÓN  70 minutos
ESPACIO  Auditorio

FORMACIÓN

VOZ Ikram Bouloum 
BASES ELECTRÓNICAS Mans O

COLABORA

Casa Árabe

electrónica maGreBí, urBana Y mediterránea

Ikram Bouloum (1993) es una fuerza de impulsión artística en muchas 
direcciones. Nacida en la localidad catalana de Torelló, de padres marroquíes, 
Ikram hace diez años que vive en Barcelona, donde se ha desarrollado y 
reivindicado como agitadora cultural participando en la programación e 
investigación de numerosos proyectos y pinchando en gran parte de clubes y 
colectivos urbanos de la ciudad ((Nitsa Club, MUTEK, Club Marabú, Loom, 
Voodoo Club, etc.). Sus sesiones se conciben como una forma de narrativa 
y literatura sonora, y su utopía de club, como un espacio polifónico donde 
muchas voces son representadas a la vez.

En 2021, Ikram lanza su primer EP, Ha-bb5, que une una tragedia y 
un nacimiento a lo largo de cinco cortes producidos por Mans O, que le 
acompaña en su visita a Condeduque. El proyecto pretende desplegar un 
diálogo estético entre las electrónicas más contemporáneas de Occidente 
y una reinterpretación personal de la estética musical popular y de baile 
del Magreb. De carácter feminista, emancipado e innovador, la música que 
plantea Ha-bb5 explora un sonido radical que destruye los dos establishments de 
la dicotomía del choque cultural, para crear un espacio propio, empoderado y 
seguro. La sonoridad del EP sigue una estética basada en la herencia cultural y 
personal en contraposición a lo contemporáneo que se materializa en lenguas 
como el amazigh, el catalán o el inglés. En su significado más literal, bb5 hace 
referencia al número cinco, es decir jamsa en amazigh, conocido también 
como «Mano de Fátima»: símbolo de protección y defensa.
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https://www.condeduquemadrid.es/actividades/ikram-bouloum-ha-bb5
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7–11 DE DICIEMBRE /  ARTES ESCÉNICAS

36º CERTAMEN  
COREOGRÁFICO  

DE MADRID

PAÍS  España, Taiwán y otros
GÉNERO  Danza 
contemporánea

PÚBLICO  General
ESPACIO  Varios espacios

AGRADECIMIENTOS A 

Ministerio de Cultura y 
Deporte – INAEM y Dirección 

General de Industrias 
Culturales y Mecenazgo

Área de Cultura, Turismo 
Deporte, Ayuntamiento de 

Madrid

Consejería de Cultura y 
Turismo,Comunidad de 

Madrid
Dirección General de 

Educación y Cultura, Programa 
Cultura, Unión EuropeA

Centro de Cultura 
Contemporánea Condeduque, 

Ayuntamiento de Madrid
Fundación SGA

Acción Cultural Española
Real Embajada de los Países 

Bajos
Consejería de Cultural de 
la Embajada de España en 

Washington, D.C.
©
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lo El certamen es un punto de encuentro para públicos y profesionales. En 

ello se toma el pulso de la nueva creación coreográfica del país. Todos los 
proyectos de Paso a 2 confluyen en el certamen. Es una oportunidad para ver 
una gran diversidad de coreografías de toda la geografía española, compartir, 
disfrutar y reflexionar. Es un momento para conectar con nuevos y nuevas 
creadoras, y reencontrarse con coreógrafes conocides que inician nuevas 
etapas creativas. 

Durante cinco días se muestran entre 12-14 obras creadas entre 
septiembre de 2021 y septiembre de 2022, con una duración máxima de 15 
minutos, de coreógrafes españoles e internacionales que viven en España, 
más compañías invitadas, entre ellas Alberto Alonso, con el desarrollo de su 
solo 352 mil pasos de baile (premiado en Me, Myself & I 2021, y una artista 
invitada del proyecto de intercambio de Paso a 2 con Taiwán: Dance South. 
Antes de las funciones se presentan en la Sala de Danza cinco solos breves 
en estado de germen, dentro del proyecto Me, Myself & I, solos en estado de 
germen.

El día 7 se presentan en el Teatro 6-7 obras cortas, el día 8 otras 6-7, con 
compañía invitada. El día 9 se presentan obras finalistas seleccionadas por 
un jurado internacional y se entregan los premios, que incluyen también los 
premios del Jurado Joven y de la crítica. El día 10 se presentan una selección 
de coreografías premiadas y compañía invitada. El día 11 se presenta un 
programa triple de coreografías que hablan de identidades y diversidad, 
incluida una nueva creación para la Joven Cía. La Cole. Habrá un encuentro 
con el público después de la función.

Las actividades del certamen incluyen un taller sobre cuerpo, género 
e identidad, para profesionales de la danza, del 28 de noviembre al 2 de 
diciembre, ¿Cómo se mueve la danza? un taller sobre comunicación para 
compañías de danza, y Palabras en Movimiento, un proyecto de escritura 
y danza para espectadores activas. Actividades paralelas adicionales 
se anunciarán cuando se acercan las fechas del certamen. Las obras 
seleccionadas se comunicarán a partir del 3 de octubre.

https://www.condeduquemadrid.es/actividades/36o-certamen-coreografico-de-madrid
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14 DE DICIEMBRE /  20.00H /  CINE

HONG SANG-SOO
«THE NOVELIST’S FILM»

CICLO  Premieres de 
Condeduque

EDAD RECOMENDADA  Todos 
los públicos

ESPACIO  Salón de Actos

AÑO  2022
PAÍS  Corea del Sur

DURACIÓN  92 minutos

DIRECCIÓN Hong Sang-soo
GUION Hong Sang-soo

FOTOGRAFÍA Hong Sang-soo
MONTAJE Hong Sang-soo

SONIDO Seo Jihoon
PRODUCCIÓN Hong Sang-soo
PRODUCTORA Jeonwonsa Film
REPARTO Heh-young Lee, Kim 

Min-hee, Seo Young-hwa, Ki 
Joo-bong, Cho Yun-hee, Park 

Mi-so, Kwon Hae-hyo, Ha 
Seong-guk

PREMIOS

FESTIVAL DE BERLÍN

Gran Premio del Jurado

El director coreano más celebrado por la crítica internacional volvió a repetir 
éxito en el Festival de Berlín 2022, obteniendo el Gran Premio del Jurado. 
La fórmula es la habitual: minimalismo narrativo y formal, crónicas sobre 
amistades en transformación y veladas de café y soju en los bares de Seúl. 
Hong Sang-soo demuestra con The Novelist’s Film que bajo el disfraz de la 
cotidianidad se esconde el verdadero rostro de la belleza.

HONG SANG-SOO

Nacido en el seno de una familia vinculada 
al mundo del cine, el director coreano Hong 
Sang-soo realizó su formación artística en la 
Universidad Chung-Ang de Corea del Sur y 
en el California College of Arts and Crafts de 
Estados Unidos. Su debut cinematográfico 
tuvo lugar con la película The Day a Pig Fell 
Into the Well, convirtiéndose, desde entonces, 
en una de las voces más representativas del 
cine independiente coreano. Su trabajo ha 
sido premiado en Festivales como Berlín, 
Cannes, Gijón, Locarno, Rotterdam, San 
Sebastián o Venecia. El prestigioso magazine 
Cahiers du Cinema ha situado ocho de 
sus películas en su exclusiva lista de las 10 
mejores películas del año, siete de ellas 
durante la última década.

FILMOGRAFÍA SELECTA

2022 – The Novelist’s Film
2014 – Hill of Freedom
2002 – On the Occasion of Remembering the 
Turning Gate
1998 – The Power of Kangwon Province

https://www.condeduquemadrid.es/actividades/hong-sang-soo-novelists-film
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17 DE DICIEMBRE /  20.30H /  PALABRA

LAURA SAM  
Y JUAN ESCRIBANO +   

THE SECRET SOCIETY
«DOBLE»

LAURA SAM  

Y JUAN ESCRIBANO

La voz en contra
PAÍS  España

DURACIÓN  45 minutos
GÉNERO  Spoken word /   

hip-hop
EDAD RECOMENDADA 

Todos los públicos
ESPACIO  Auditorio

FORMACIÓN

VOZ Laura Soto Sobejano 
GUITARRA Y SAMPLER  

Juan Escribano Berroya

THE SECRET SOCIETY

PAÍS  España
DURACIÓN  45 minutos

GÉNERO  Punk emocional
EDAD RECOMENDADA 

Todos los públicos
ESPACIO  Auditorio

La poeta y rapera Laura Sam y el músico Juan Escribano (ex-We Are 
Standard) se unen en este proyecto para crear canciones que van del rap al 
spoken word. Poesía y rap con sonidos electrónicos sofisticados y evocadores, 
un discurso poderoso y una voz que va de la caricia al puñetazo, que 
desprende tanta luz como rabia generacional. Las canciones de Laura Sam y 
Juan Escribano son intensas, magnéticas; espacios acústicos que uno puede 
transitar una y otra vez, descubriendo nuevos detalles en cada escucha.

The Secret Society son un grupo que funciona de forma muy particular. Entre 
sus miembros hay ahora una distancia de hasta 2.200 km y, sin embargo, 
están unidos por unas canciones que ya no pertenecen más que al presente. 
Ya son 20 años editando discos, EP’s y canciones sueltas y girando de manera 
intermitente dentro y fuera de España, en salas o en festivales, sin renunciar 
en ningún momento a la autogestión. Este será su primer concierto desde 
enero de 2020.
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https://www.condeduquemadrid.es/actividades/laura-sam-y-juan-escribano-secret-society-doble
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17 DE DICIEMBRE 18.00H /  18 DE DICIEMBRE 12.00H /  ARTES ESCÉNICAS

JORGE DUTOR,  
GUILLEM MONT DE PALOL  

Y CRIS BLANCO 
«lo pequeño» 

PAÍS  España
DURACIÓN  50 minutos

EDAD RECOMENDADA  Todos 
los públicos

ESPACIO  Teatro

EQUIPO ARTÍSTICO

CREACIÓN E INTERPRETACIÓN

Cris Blanco, Jorge Dutor y 
Guillem Mont de Palol

SONIDO Y COORDINACIÓN 

TÉCNICA Carlos Parra

PRODUCCIÓN Nuevas 
Escenas de La Pedrera con la 

colaboración del Mercat de les 
Flors

lo pequeño es un divertido espectáculo para todos los públicos, en el que 
pasan muchas cosas como por arte de magia y a la vez no pasa nada. Tres 
personas extrañas preparan algo parecido a pequeños espectáculos entre el 
musical y una trama de suspense de lo más absurda.

Es un lugar en el que sublimar lo cotidiano y lo pequeño, un espacio de 
extrañezas que explota en situaciones llenas de humor y de absurdo. 

lo pequeño es jugar al como si: como si inventamos canciones, como si 
jugáramos a adivinar lo que el otro piensa, como si pudiéramos convertirnos 
en cualquier cosa, como si hiciéramos mega espectáculos. Jugamos a 
conciencia, sin miedo al ridículo, en un acto de creación política para todos 
los públicos. Un ejercicio de mirar las cosas como por primera vez para los 
mayores que los pequeños disfrutarán y reconocerán como propio.

https://www.condeduquemadrid.es/actividades/jorge-dutor-guillem-mont-de-palol-y-cris-blanco-lo-pequeno
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ENERO–MAYO /  19.30H /  ARTE /  PROGRAMA PÚBLICO

ARTE MADRID
«LOS ARTISTAS  
Y SU PALABRA»

DURACIÓN  90 minutos
FORMATO  Charla

ESPACIO  Salón de Actos y 
Auditorio

ACCESO  Gratuito previa 
descarga de invitación. Las 

entradas estarán disponibles 
para descarga en la web desde 

7 días antes de cada sesión 
PÚBLICO  General

ENCUENTRO 1

12 de enero (Salón de Actos)
ENCUENTRO 2

7 de febrero (Salón de Actos)
ENCUENTRO 3

14 de marzo (Salón de Actos)
ENCUENTRO 4

13 de abril (Auditorio)
ENCUENTRO 5

17 de mayo (Salón de Actos)

COLABORA

Arte Madrid

En 2023 tendrá lugar el segundo ciclo «Los artistas y su palabra», organizado 
conjuntamente por Arte Madrid y el Centro de Cultura Contemporánea 
Condeduque. A lo largo de una serie de encuentros, diferentes artistas irán 
compartiendo distintas perspectivas sobre su práctica. Un acercamiento 
sobre las formas y condiciones de su hacer, no solo desde la perspectiva 
de la producción de obras, sino entendiendo procesos, investigaciones 
y contextos en los que se desarrollan actualmente. De esta manera, «Los 
artistas y su palabra», abierto de manera gratuita a todos los públicos, 
será una ocasión para poder comprender con mayor profundidad la 
labor del artista como trabajador, fundamental dentro del tejido social 
contemporáneo. 

Dirigido en esta ocasión por la comisaria Marta Ramos-Yzquierdo, 
este programa cumple con los objetivos que la asociación Arte Madrid de 
galerías de arte moderno y contemporáneo, y sus 55 galerías asociadas, 
mantiene desde su creación en el año 2000: promocionar la cultura y la 
creación artística, haciéndola accesible a todos los públicos, fomentar la 
profesionalización y dedicación de los artistas y reivindicar el trabajo de las 
galerías como elemento fundamental del tejido cultural. 
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MARTA RAMOS-YZQUIERDO
Marta Ramos-Yzquierdo es licenciada 
en Historia de Arte por la Universidad 
Complutense, magister en Gestión Cultural 
por el Instituto Ortega y Gasset y, como 
curadora, es parte del ICI New York. Del 
2003 hasta el 2016 vivió en Chile y Brasil, 
donde trabajó en diferentes proyectos e 
instituciones. De vuelta en España, ha sido 
directora de LOOP Barcelona 2017, residente 
en la Real Academia de España en Roma, 
2018-2019, y es profesora de Prácticas 
Curatoriales del Máster de la Escuela SUR 
(Universidad Carlos III, Círculo de Bellas 
Artes), compaginándolo con diversos 
proyectos curatoriales y con colaboraciones 
habituales en El Cultural y la revista a-desk.org.

https://www.condeduquemadrid.es/actividades/arte-madrid-los-artistas-y-su-palabra
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13 Y 14 DE ENERO /  20.00H /  ARTES ESCÉNICAS

VÉRTEBRO
«UNA IMAGEN TERRESTRE» 

PAÍS  España
DURACIÓN  70 minutos

EDAD RECOMENDADA  A partir 
de 12 años

ESPACIO  Teatro

EQUIPO ARTISTICO

IDEA E INTERPRETACIÓN

Juan Diego Calzada, Ángela 
López, Nazario Díaz

CREACIÓN E INVESTIGACIÓN

Álvaro Albaladejo, Óscar G. 
Villegas, Juan Diego Calzada, 
Ángela López, Nazario Díaz

BANDA SONORA ORIGINAL

Isabel do Diego
DISPOSITIVO LUMÍNICO Y 

DIRECCIÓN TÉCNICA

Óscar G. Villegas
AYUDANTE DE DIRECCIÓN

Luis Odriozola
PRODUCCIÓN EJECUTIVA

Kurzuth Silverstone

COPRODUCEN

Centro de Cultura 
Contemporánea Condeduque, 

Festival TNT|Terrassa Noves 
Tendències y Vértebro

COLABORAN

Graner | Centro de Creación de 
Danza y Artes Vivas (Barcelona), 

C3A | Centro de Creación 
Contemporánea de Córdoba, 

Azala (Vitoria-Gasteiz) y 
Programa Ágora|Agencia 

Andaluza de Instituciones 
Culturales (Andalucía).

Ya no cabe el mundo en una postal. En realidad nunca cupo, pero teníamos fe 
y creíamos en esa imagen perfecta recortada sobre un rectángulo minúsculo, 
con unas líneas por detrás que personalizan el cachito de planeta hurtado 
por el ansia de conocimiento o por el compromiso con la presencia o por 
enarbolar el cosmopolitismo o vaya usted a saber. Después de un tiempo de 
barbecho, la tierra es otra: o se pierde o renace. Vértebro renace. El colectivo 
andaluz conformado por Ángela López, Juan Diego Calzada y Nazario Díaz 
estrenó en el último festival TNT de Terrassa su espectáculo postbarbecho, 
esta imagen terrestre que llega como una postal, una reflexión sobre la tierra 
y los fuegos que la asedian tras una investigación desarrollada a lo largo de 
2020 y 2021. De observar el paisaje desde la distancia de la inacción relativa 
(nunca se está en barbecho del todo) y desde la relación, pantalla mediante, 
impuesta por el imperativo pandémico, surgen las ganas de hablar de una 
humanidad que gravita alrededor de la incertidumbre y se desvanece ante la 
vida misma. 

Es evidente que se están superando límites y que asoma el peligro de 
no poder volver atrás, de viaje sin retorno hacia algo insospechado. Somos 
muchos en el planeta y quizás haya quien piense diseños de un mundo 
menos habitado, para bien y para mal. Distopía contada al calor del fuego, 
pasado y futuro en una sola imagen para pensar el presente. La composición 
de la pieza consiste en cuerpos en acción, dispositivos lumínicos y una 
banda sonora, firmada por Isabel do Diego. Tensión y suspense entre los 
medios artísticos dispuestos y la mirada del espectador, relación de ida 
y vuelta de la que saltan preguntas como chispas y atizan provocaciones 
muy conscientes, porque de lo que se trata es de que, como testigos de esta 
extraña danza, nos replanteemos cosas, que dejemos que las certezas se 
licuen, se desparramen como un líquido que conquista cada forma y pierdan 
toda consistencia. Y plantearse si se puede confiar en que las generaciones 
futuras tendrán una fuerza colectiva y correctiva frente al caos, sin olvidar 
que es imperioso actuar ya. Acción o extinción. En esta paradoja con trazas 
de irresoluble discurre la pieza, como discurre hoy el antropocentrismo, que 
se ha puesto en crisis a sí mismo. La propuesta, de momento, es levantar el 
asfalto y escuchar la tierra de nuevo. 

https://www.condeduquemadrid.es/actividades/vertebro-una-imagen-terrestre
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MIREN
13 DE ENERO /  20.30H /  MÚSICA

Hip-Hip poético, sedante Y sofisticado

Miren es una cantante donostiarra (1999), asentada en Barcelona. Su música 
coquetea con el lo-fi, el hip hop y el pop creando un espacio muy íntimo y 
personal, donde sus oyentes pueden estar, pensar y dejarse llevar entre sus 
palabras y las imágenes que provoca. A principios del 2021, Miren desvelaba 
en exclusiva en RTVE/Radio Naiss, para después compartirlo en todas las 
plataformas. Naiss es el primer capítulo, con el que continúa mostrado 
su proyecto. Después, desvelaba Freno, otro adelanto con el que calienta 
motores. A este le seguía Aparte, otro single que augura un trabajo de estudio 
a final de ese año; además se le suman a las canciones sacadas: Cosas de mi 
en tu corazón y Lejos de ti. Ese año, contó con más de 700.000 escuchas de 
sus primeros cinco singles en Spotify. Asimismo empezó el 2022 con Arriba 
ya no vuelo canción que nos introduce a un universo de melodías lo-fi, que 
ondean entre el pop más casual y el hip hop. Sin embargo, no se quedó quieta 
y regaló a sus fans Tiempo pa’ mí acompañado de un videoclip, el último single 
adelanto antes del lanzamiento de su disco A partes. No obstante, la mejor 
manera de descubrir su música es buceando en ella. Los primeros siete 
adelantos de su próximo trabajo eran la antesala de lo que estaba por venir. 
En marzo de 2022, publicaba su primer álbum A partes, un total de dieciocho 
temas, divididos en cuatro caras tituladas A, B, C y D; un disco en el que el 
oyente puede adentrarse en su particular universo personal. 

Tras un año de trabajo y dedicación absoluta puesta en su primer álbum 
de estudio, Miren deja atrás el pasado y lo hace al ritmo de reggaetón en 
NO CAMBIARÍA NADA, un tema para bailar, sentir y mirar hacia adelante, 
que habla del paso del tiempo, de los períodos que vivimos y de las etapas 
de nuestras vidas que vamos cerrando. La producción y la composición del 
track corre a cargo de la propia Miren y de Pablo Q vilava. NO CAMBIARÍA 
NADA es el resultado perfecto de la evidente versatilidad de la artista y 
demuestra lo bien que se sabe defender en cualquier estilo musical.
Miren pertenece a una generación que ha cogido el DIY (Do It Yourself) por 
bandera. De hecho, sus primeros pasos se remontan a 2019, cuando publica 
un tema titulado Oh keira, grabado en el garaje de una amiga. En 2020 
siguiente comparte Encima de Saturno, La manera y Mondo.

PAÍS  España
GÉNERO  Pop / Lo-fi / Urbano

DURACIÓN  60 minutos
ESPACIO  Auditorio

FORMACIÓN 
VOZ Miren

BASES Y GUITARRA Quilava

EN COLABORACIÓN CON

Inverfest, el Festival de Invierno 
de Madrid

https://www.condeduquemadrid.es/actividades/miren-partes
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19–21 DE ENERO /  20.00H /  ARTES ESCÉNICAS

ÉDOUARD LOUIS  
Y THOMAS OSTERMEIER

«QUIÉN MATÓ A MI PADRE» 

PAÍS  Alemania
DURACIÓN  90 minutos

EDAD RECOMENDADA  A partir 
de 18 años

ESPACIO  Teatro

TEXTO  Édouard Louis
DIRECTOR  

Thomas Ostermeier
DISEÑADOR DE 

VÍDEO  Sébastien Dupouey  
& Marie Sanchez

MÚSICA  Sylvain Jacques
DRAMATURGIA  

Florian Borchmeyer  
& Élisa Leroy

ILUMINACIÓN  Erich Schneider
VESTUARIO  Caroline Tavernier

ESCENOGRAFÍA  Nina Wetzel
COPRODUCIDO POR 

Schaubühne-Berlin and 
Théâtre de la Ville-Paris

ESTRENO EN

Théâtre de la Ville – Abbesses 
el 9 de septiembre de 2020 

2018 – Éditions du Seuil

COLABORA

Goethe-Institut

Con apenas 30 años, el escritor y activista francés Édouard Louis se ha 
convertido en una de las voces literarias y políticas más sobresalientes de 
su generación, con una prosa muy directa y apegada a la realidad, de quien 
se considera un «desertor de clase». Con este montaje ha dado un paso más 
en su relación con el teatro (muchos de sus textos han sido llevados a la 
escena en varios países) y directamente actúa y se interpreta a sí mismo, bajo 
la dirección de uno de los grandes nombres del teatro europeo, el alemán 
Thomas Ostermeier, que ya puso en escena otra obra suya, Historia de la 
violencia, estrenada en la Schaubühne de Berlín en 2018. Qui a tué mon père 
(Quién mató a mi padre) es un retrato indignado en el que se mezclan la ira y 
la ternura y donde Édouard Louis explora las contradicciones privadas de un 
hombre roto. El impacto demoledor del texto se intensifica al oírlo en boca 
de su autor y verle bailar y compartir sus recuerdos de infancia.

La crítica europea se ha rendido ante este montaje, en el que el escritor 
se desnuda interiormente hasta la conmoción, sin renunciar a la torpeza. 
A pesar del poso de denuncia social, la representación pasa también por 
la dulzura, que contrasta con la violencia de la historia que cuenta. De lo 
sensible al grito, de la intimidad del viaje interior a la llamada comunitaria, 
la vulnerabilidad de los oprimidos habla por boca de Édouard Louis y rompe 
hasta el corazón más duro. Quién mató a mi padre es una apuesta por entender 
las fuerzas socio-políticas que moldean y transforman la vida de individuos 
desestimados por la sociedad como si no importaran. Esas fuerzas percuten 
con corrosiva constancia no solo sobre la personalidad, distorsionándola a 
través de lo que se acepta o rechaza como comportamiento convencional 
para una clase o un género determinados, sino que también producen 
efectos físicos, destruyendo los cuerpos. En palabras del propio autor, «tener 
un determinado cuerpo en un contexto social —ser negro, mujer, transexual 
o trabajador— significa estar expuesto a la ruina a una edad temprana. Estoy 
contando la historia del cuerpo de mi padre que fue destruido tanto por el 
trabajo como por una determinada ideología masculina, así como por una 
serie de reformas políticas».

https://www.condeduquemadrid.es/actividades/thomas-ostermeier-quien-mato-mi-padre
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20 DE ENERO /  20.30H /  MÚSICA

MARINA HERLOP
«PRIPYAT»

música experimental Y sanadora

Marina Herlop a menudo se describe como pianista, un remanente 
persistente de su formación clásica. Pero lo que sorprende al oyente en miu 
es el intrincado engaño de su voz, trazando grupos rítmicos alrededor de los 
lechos musicales más sutiles, en una técnica inspirada en la música carnática 
del sur de la India. 

miu, la canción de apertura del nuevo álbum de estudio de Herlop, Pripyat, 
fue una de las primeras canciones que la joven artista catalana hizo en un 
ordenador, después de dos álbumes, Nanook de 2016 y Babasha de 2018, que 
aportaron una elegancia espectral al sonido del piano y la voz. Este espíritu de 
aventura continúa en Pripyat, el primer álbum completo de Herlop producido 
en un ordenador y su trabajo más intensamente emocional hasta la fecha.

Al escuchar Pripyat, puedes sentir el esfuerzo emocional y el esfuerzo 
creativo que se incluyeron en el disco. Los seguidores de sus dos primeros 
álbumes reconocerán la combinación de piano melancólico y líneas vocales 
que se encuentran en pistas como abans abans. Pero Pripyat tiene un sonido 
mucho más completo en comparación con su trabajo anterior, casi caótico, 
con la adición de batería electrónica, líneas de bajo eléctrico y una gran 
cantidad de efectos de producción sublimes.

A esta experiencia de producción se suman canciones de increíble gracia 
y aplomo. Kadish, una pieza espectral interpretada en 3D que gana en efecto 
por la cautivante voz de Herlop; ubunto aporta un sentimiento de profundo 
anhelo y dolor; y shaolin mantis es como una canción pop refractada a través 
de efectos de producción desorientadores y cortes vocales de percusión. 
En definitiva, Pripyat es la combinación perfecta de trucos de producción y 
liberación emocional íntima.

PAÍS  España
GÉNERO  Experimental  /
Electrónica  /  Vanguardia
DURACIÓN  50 minutos

ESPACIO  Auditorio

FORMACIÓN

VOZ, PIANO Y TECLADO

Marina Herlop
VOZ Y PAD Helena Ros

VOZ Y TECLADO Marta Torrella
BATERÍA Toni Llull

EN COLABORACIÓN CON

Inverfest, el Festival de 
Invierno de Madrid
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https://www.condeduquemadrid.es/actividades/marina-herlop-pripyat
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25 DE ENERO /  20.00H /  CINE

ULRICH SEIDL
«RIMINI»

CICLO  Premieres de 
Condeduque

EDAD RECOMENDADA  A partir 
de 16 años

ESPACIO  Salón de Actos

AÑO  2022
PAÍS  Austria, Alemania, 

Francia
DURACIÓN  114 minutos

DIRECCIÓN  Ulrich Seidl
GUION  Ulrich Seidl,  

Veronika Franz
FOTOGRAFÍA

Michelle Crenshaw
MONTAJE  Wolfgang Thaler

SONIDO  Matz Müller
PRODUCCIÓN  Phillippe Bober, 

Michel Merkt, Ulrich Seidl
PRODUCTORA  Ulrich Seidl 

Film Produktion GmbH, 
Essential Filmproduktion, 

Société Parisienne de 
Production, arte

REPARTO  Michael Thomas, 
Tessa Göttlicher, Hans-Michael 

Rehberg, Inge Maux, Claudia 
Martini, Georg Friedrich

FESTIVALES

Festival de Berlín

Dos hombres, dos hermanos, el hogar de su infancia en Baja Austria. Brindan 
por su difunta madre, la entierran. Luego regresan a su vida real. Uno de 
regreso a Rumanía, para retomar su vida recién iniciada, el otro a Rímini, 
para volver a soñar con su viejo sueño. Pero tarde o temprano el pasado de 
ambos los alcanzará.

ULRICH MARIA SEIDL

Ulrich Maria Seidl (24 de noviembre de 1952, 
Viena) es un guionista, productor y director 
de cine austriaco.. Logró el Gran Premio del 
Jurado en 2001 en el Festival de Venecia por 
su película Dog Days, Ulrich Seidl pertenece 
a la misma escuela de consagrados autores 
centroeuropeos que Michael Haneke o Ruth 
Mader. El estilo de Ulrich es marcadamente 
documental y basa sus escenas en hechos 
de la vida cotidiana que cualquier persona 
puede comprender y en los que se 
presenta la soledad, crudeza y necesidades 
sentimentales de la vida. Se define a sí 
mismo como un pornógrafo social.

FILMOGRAFÍA SELECTA

2022 - Rimini
2016 - Safari
2012 - Paradise: Love
2007 - Import/Export

https://www.condeduquemadrid.es/actividades/ulrich-seidl-rimini
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27 Y 28 DE ENERO /  20.00H /  ARTES ESCÉNICAS

CRIS BLANCO
«GRANDISSIMA ILLUSIONE» 

PAÍS  España
DURACIÓN  90 minutos

PÚBLICO  A partir de 6 años
ESPACIO  Teatro

EQUIPO ARTÍSTICO

DIRECCIÓN Cris Blanco
INTERPRETACIÓN Cris Blanco  

y Óscar Bueno
ACOMPAÑAMIENTO ARTÍSTICO 

Anto Rodríguez, Óscar Bueno
CONSEJO TEATRAL 

Roberto Fratini
DISEÑO DE LUCES Y 

COORDINACIÓN TÉCNICA Montse 
Piñeiro y Cristina Bolívar

DISEÑO DE SONIDO Carlos Parra
VÍDEO DIRECTO 

Andrea Balaguer
AYUDANTE DE VESTUARIO

Oriol Corral
PRODUCCIÓN Ariadna Miquel

ASISTENTE DE PRODUCCIÓN

Andrea Balaguer

PATROCINIO

Fruits Secs Rius

COPRODUCEN

Grec 2022 Festival de 
Barcelona, Cris Blanco 

y Centro de Cultura 
Contemporánea Condeduque.

CON EL APOYO DE

El Graner, Teatre CCCB, 
Proyecto premiado con la Beca 
Premis de Barcelona 2020 y las 
Becas de Recerca e investigaciò 

del OSIC 2022.

AGRADECIMIENTOS A

Elena Font Indi-gest, Elena 
Carmona, Noemi Laviana, 

Amaranta Velarde, Cris Celada, 
Andrea Balaguer, Nacho 

Garbe, RTVE, Els Joglars, Los 
Bárbaros, Cesc Casadesus, 
Hèctor Mora, Noel Yebra, 

Ángeles Blanco. 

Este texto es una convención más del teatro, eso que un experto en el medio 
escribe para poner contexto y ayudar a que la experiencia del espectador sea 
más completa. El que lo escribe incluso podría ser un personaje de la obra 
de la que habla. De convenciones y sus fronteras va este juego metateatral 
de Cris Blanco, que sigue con su línea de investigación, mezclando las viejas 
leyes de la escena con las prerrogativas de la ciencia ficción y ahondando 
en la combinación de géneros, formatos y disciplinas. Si en Pelucas en la 
niebla, su montaje de 2018, Blanco llevaba al límite la convención de la 
cuarta pared y las diferentes dimensiones espacio temporales en las que 
público, intérpretes y personajes se encuentran, con esta Grandissima illusione 
vuelve a poner en cuestión convenciones que damos por hechas y que al 
deslocalizarlas producen un efecto de extrañamiento muy inquietante. 

La obra arranca cuando un personaje teatral del siglo xvii, una marquesa 
de Lope de Vega, por ejemplo, se topa con el técnico tatuado del teatro y 
se enamora de él. A partir de ahí, el caos se apodera de la obra y todas las 
convenciones saltan por los aires, entrando y saliendo del tiempo de la 
escena y el tiempo de la representación a través de una especie de agujero 
de gusano por el que circulan una criada, una juglar feminista, una ayudante 
de dirección, un texto proyectado, un experto (no soy yo, creo), un astrólogo 
cubano, unos extras y un coro griego formado por tres personas que van 
detrás de los demás personajes repitiendo lo que dicen y sienten. 

Con la colaboración de Rocío Bello en los textos y de Anto Rodríguez en 
la dramaturgia, el montaje tiene todavía un elemento más que abunda en esta 
relación disfuncional entre pasado y presente: la escenografía. Decir que es 
un personaje más no deja de ser otra convención (o un lugar común), pero 
la idea fue intentar reciclar elementos escenográficos de grandes montajes 
cedidos por centros dramáticos, un rescate que busca lanzar un mensaje 
de sostenibilidad y reutilización, materializado en un collage de diferentes 
épocas y estilos que no deja de ser metáfora de un tiempo, el nuestro, 
abocado a su fin si no echamos freno de eso que llamamos progreso. 
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https://www.condeduquemadrid.es/actividades/cris-blanco-grandissima-illusione
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28 DE ENERO /  20.30H /  MÚSICA

SILA LUA

©
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eo
PAÍS  España

GÉNERO  Alternativo, 
pop experimental, urban 
experimental, electrónica 

urbana
DURACIÓN  55 minutos

ESPACIO  Auditorio

FORMACIÓN

VOZ Sila Lua 
DJ, TECLADO Y GUITARRA  

Greta Ch’aska Rocchi

EN COLABORACIÓN CON

Inverfest, el Festival de Invierno 
de Madrid

electrónica GalleGa para el mundo

Sila Lua (Vigo, 1997) es una artista y productora residente en Madrid. Recién 
llegada a la ciudad que la vio crecer tras cinco años viviendo en Londres, Sila 
juega inevitablemente entre dos mundos: la música urbana en español y la 
electrónica experimental anglosajona.

Su último lanzamiento es Patrón, la primera canción del primer EP de la 
cantante que tiene previsto ver la luz el próximo otoño. Una potente apuesta 
que combina sonidos completamente dispares pero a la vez muy acertados: 
la electrónica, la clásica y el urbano. En un contexto experimental. Patrón se 
configura como el himno de guerra necesario en la lucha contra uno de los 
peores males sociales: el machismo.

Poco antes Sila sacaba Eres para mí. Una versión del hit de 2006 de Julieta 
Venegas canción que la artista cuenta haber escuchado desde que era una 
niña. El tema nos cuenta cómo esa mujer logra encantar a un marinero como 
jamás alguien le ha encantado. Un encanto digno de una sirena.

Este 2022 nos desveló la autoría de la BSO de la serie La edad de la ira, 
original de Atresplayer Premium, titulada Tanta vida, canción que se apoya en 
las vivencias y recuerdos de la propia artista por la búsqueda de la libertad de 
uno mismo a pesar de las dudas, el miedo, la ira y la confusión ocasionados 
en edades tan difíciles como es la adolescencia.

Ha sido descrita como «una diva marciana del nuevo pop oscuro 
europeo». Su single Quiero llorar fue destacado por la artista mexicana Julieta 
Venegas como una de sus canciones favoritas de 2019. Gracias a este single, 
la artista también fue portada de la playlist Brand New: The Best New Artists, 
elaborada por la revista británica DUMMY. Su posterior lanzamiento De 
balde, una canción bilingüe al gallego y el español con versos prestados de 
la poeta Rosalía de Castro, fue elegida canción de la semana por Red Bull 
España y seleccionada por la revista I+D como una de las mejores de 2020. 
Su single Iris, que presentó en el festival Puwerty en Madrid a finales de 2020, 
cerraba un ciclo de cinco canciones inspiradas en arquetipos femeninos.

Tras el reciente éxito viral de sus canciones Nada y Quiero Llorar, que 
forman parte del soundtrack oficial de la 4ª temporada de la serie Élite de 
Netflix y que ya acumulan más de 3 millones de streams combinadas (Nada 
alcanzó el puesto 160 de las listas globales de Shazam en la primera semana 
de estreno de la serie), Sila Lua vuelve con DÍMELO. Esta canción urbana, 
de arreglos infinitos y tratamiento experimental, está coproducida junto al 
madrileño Mumbai Moon, con quien ya está preparando su esperado álbum 
debut, que verá la luz en 2022.

https://www.condeduquemadrid.es/actividades/sila-lua
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31 DE ENERO /  19.30H /  PENSAMIENTO Y DEBATE

«EN COMPAÑÍA  
DE LA SOLEDAD»

CONVERSAN

Ana Aliende Urtasun, profesora 
de Ciencias Humanas y 
Sociales en Universidad 

Pública de Navarra
Txetxu Ausín, vicedirector del 
Instituto de Filosofía del CSIC

Pablo D’Ors, sacerdote y 
escritor

INTRODUCE Y MODERA

Beatriz Nogal, periodista de 
A vivir que son dos días de la 

Cadena Ser

Hay dos tipos de soledades, la elegida y la no deseada. Y, por supuesto, 
también hay diferencias entre estar solo y sentirse solo. En cualquiera de sus 
acepciones, la soledad es una de las mayores preocupaciones que existen 
en las sociedades modernas: países como Inglaterra y Japón cuentan con 
un Ministerio de la Soledad, y en los países nórdicos ya se han creado en 
los supermercados cajas «lentas»para que se detengan a conversar en ellas 
quienes lo necesiten. ¿Qué es estar solo en un mundo que nos promete 
«conexión» permanente? ¿Cuánta soledad necesitamos, cuándo y por qué? 
¿Y qué tipo de compañía? ¿Nos da miedo quedarnos a solas? ¿Vivimos una 
epidemia de soledad que afecta especialmente a los mayores? ¿Dónde 
podemos encontrar esa soledad y ese silencio sin los que pensar en quiénes 
somos y dónde estamos es imposible?
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ANA ALIENDE URTASUN
Profesora de Ciencias Humanas y Sociales 
en la Universidad Pública de Navarra. Su 
trayectoria como investigadora se centra en 
las transformaciones sociales y culturales 
del mundo contemporáneo. Es tesorera del 
Centro Henri Lenaerts.

TXETXU AUSÍN
Científico titular del Instituto de Filosofía 
del CSIC, profesor invitado en varias 
universidades y colaborador en el Instituto 
de Gobernanza Democrática Globernance. 
En la actualidad forma parte de varios 
equipos de investigación, entre ellos Soledad 
no deseada y cuidados [BBK Kuna]. Vocal del 
Comité de Ética del CSIC y de la Comisión 
de Ética y Garantías de UNIBASQ, colabora 
también en la Red de Ética Salubrista para la 
Acción, Cuidados y Observación Social y en 
el Clúster de Ética del País Vasco.

PABLO D’ORS
Escritor, sacerdote y monje del Tabor, 
un proyecto de monacato secular. Por 
expresa designación del Papa Francisco, fue 
consejero cultural del Vaticano durante un 
quinquenio. Tras conocer a Franz Jalics, su 
maestro, funda en 2014 la red de meditadores 
Amigos del Desierto, cuyo propósito es 
profundizar y promover la práctica de la 
meditación. Su ensayo Biografía del silencio 
(2012), con casi 300.000 ejemplares 
vendidos, que ha constituido un auténtico 
fenómeno editorial en la historia del ensayo 
español. Su último libro es Biografía de la luz 
(2021).

BEATRIZ NOGAL
Periodista. Dio sus primeros pasos 
profesionales en el departamento de 
presidencia de Prisa. Es máster en Dirección 
y Gestión de Empresas radiofónicas por la 
Universidad Autónoma de Barcelona. Desde 
2007 es periodista en A vivir que son dos días, el 
programa líder de la radio los fines de semana, 
dirigido y presentado por Javier del Pino.

https://www.condeduquemadrid.es/actividades/en-compania-de-la-soledad
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FEBRERO /  20.00H /  CINE

RESIDENCIAS DE CINE

FECHAS  1, 8, 15 y 22 de febrero
ESPACIO  Salón de Actos

residencias academia de cine presenta…
El Centro de Cultura Contemporánea Condeduque y el Programa de 
Residencias Academia de Cine, que cuenta con el apoyo del Ayuntamiento 
de Madrid, lanzan esta actividad conjunta que se suma a las que ya realizan 
ambas instituciones en su afán de difundir la cinematografía hecha en 
nuestro país. En la misma, los residentes de la 4ª edición de dicho programa 
seleccionarán varios filmes representativos de la historia del cine español que 
serán proyectados en el Salón de Actos de Condeduque. A dicha proyección 
se sumarán, siempre que sea posible, el director del filme seleccionado 
junto con un residente y presentarán la película de forma conjunta. Tras el 
visionado realizarán un encuentro con el público asistente, representando así 
la continuidad generacional de nuestro cine y la unión, a través del séptimo 
arte, de las diferentes generaciones de creadores audiovisuales.

https://www.condeduquemadrid.es/actividades/residencias-de-cine
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1 Y 2 DE FEBRERO /  20.00H /  ARTES ESCÉNICAS

EURIPIDES LASKARIDIS
«RELIC» 

PAÍS  Grecia
DURACIÓN  40 minutos

EDAD RECOMENDADA  A partir 
de 16 años

ESPACIO  Teatro

EQUIPO ARTÍSTICO

DIRECTOR, COREÓGRAFO, 

PERFORMER ,  ESCENÓGRAFO  

Euripides Laskaridis 
ASESOR DEL DIRECTOR  

Tatiana Bre
ASESOR DE LA 

DRAMATURGIA Alexandros 
Mistriotis

VESTUARIO Angelos Mentis
SONIDO Kostas Michopoulos

INSTALACIÓN DEL SONIDO Y 

OPERACIÓN EN VIVO  Kostas 
Michopoulos, Nikos Kollias, 
Kostis Pavlopoulos, Giorgos 

Chanos

ASESOR MUSICAL  

Kornelios Selamsis
ASESOR DE LA ILUMINACIÓN  

Eliza Alexandropoulou
INSTALACIÓN DE LUCES  

Miltos Athanasiou
TÉCNICOS DE 

LUCES  Konstantinos Margas, 
Giorgos Melissaropoulos 

ASISTENTE DEL DIRECTOR 

Ioanna Plessa
ASISTENTE DE ESCENARIO 

EN GIRA Konstantinos 
Chaldaios, Ioanna Plessa, Tzela 

Christopoulou
CONSTRUCCIONES ESPECIALES  

Marios Sergios Eliakis, Ioanna 
Plessa, Melina Terzakis 

PRODUCCIÓN CREATIVA  James 
Konstantinidis, Natasa Kouvari

DIRECTOR TÉCNICO  
Konstantinos Margas

MANAGER DE PRODUCCIÓN  

Y GIRA 2016 Aristea 
Charalampidou 

MANAGER DE PRODUCCIÓN  

Y GIRA 2017-2019 Maria Dourou, 
Zoe Mouschi

MANAGER DE PRODUCCIÓN  

Y GIRA 2018-2022  
Simona Fremder

COORDINADOR OSMOSIS  

Toofareast

PRESENTADO EN 

COLABORACIÓN CON EdM 
Productions y Rial & Eshelman 

UNA COPRODUCCIÓN DE  

el Athens & Epidaurus Festival 
y OSMOSIS.

En una habitación atiborrada de objetos cotidianos inútiles, donde un busto 
escultórico cumple la función de váter, y los numerosos cables conducen a luces 
y lámparas que, obstinadamente, son encendidas y apagadas, vive esta cosa. ¿Es 
humano o humana? ¿Es una escultura a medio terminar o es un ente orgánico de 
otro mundo? ¿O es una señora a la que le salió mal una operación estética? ¿Es 
gordo o musculado? No asusta. Tampoco da asco. Solo inquieta. En cualquiera 
de los casos, se tiene una única certeza: sea lo que sea, es ridículo. 

Debajo de los artificios de esta criatura grotesca, de nalgas gordas y tetas 
flácidas, se oculta Eurípides Laskaridis, el autor y único protagonista de Relic, 
este unipersonal breve y contundente, a medio camino entre la oda y la crítica a 
la ridiculez, que fue estrenado por el ascendente creador griego en Barcelona en 
2015, cuando estaba en proceso de construcción esa estética de lo grotesco que 
ha caracterizado todo su trabajo posterior, incluida Titans, su pieza más conocida 
y representativa.

La exageración marca el tono en Relic. La exploración de la ridiculez humana 
en Laskaridis coge elementos prestados del burlesque y el cabaret, pero no se 
decanta por ser ninguno de los dos. Algo de clown, desde luego, también hay, pero 
no en el sentido del payaso tradicional y convencional sino en una especie de 
deformación monstruosa del modelo conocido. Hay alusiones, claras y directas, 
a las problemáticas de género e identidad, y también guiños al travestismo con 
esos tacones desestabilizadores.

En este contexto inclasificable, hay lugar también para la transformación, el 
otro tema que ha demostrado ser obsesión de este creador, que ha elaborado un 
imaginario propio que nada tiene que ver con el universo estético de calculada 
belleza homoerótica de Dimitris Papaioannou, famoso coreógrafo griego para 
quien Laskaridis bailó durante un tiempo. 

En este sentido, asistimos a varias transformaciones del grotesco personaje 
que, en no pocas ocasiones, se disfraza sobre el disfraz que quiere vendernos 
como su auténtico yo, transmutándose así en señorona burguesa de collar de 
perlas, galerista engreído o rockero bigotudo.

Todo es delirante y desconcertante en el universo Laskaridis. Nada parece 
estar en su sitio ni cumplir una función, como ese famélico árbol de Navidad sin 
adornos que destaca triste entre los cachivaches que pueblan el escenario. No 
obstante, al final de la peripecia, descubrimos finalmente al humano que hay 
debajo de toda esta carne de atrezzo. Entonces, sorprendidos, entendemos que 
desde el inicio ha estado hablando de nosotros, de lo que somos, de cómo nos 
comportamos…

https://www.condeduquemadrid.es/actividades/euripides-laskaridis-relic


164 165

3 DE FEBRERO /  20.30H /  MÚSICA

IRENEGARRY
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Una madrugada de confinamiento, Irenegarry precintó un micrófono a una 
escalera, grabó una cover en castellano de la canción Norman Fucking Rockwell 
y se convirtió en un fenómeno viral. El tema ha sido reproducido 1.300.000 
veces y la canción supera los tres millones de minutos escuchados. 
Irenegarry es el proyecto artístico de Irene Garrido (Alicante, 1998). Elegida 
por la publicación inglesa NME (New Musical Express) como una de las 100 
artistas emergentes esenciales en 2022 y con KEXP estrenando su último 
single, toca la guitarra desde los ocho años y escribe canciones desde hace 
uno. Su estilo recuerda a Rei Ami, Alice Phoebe Lou, Biig Piic o incluso Lily 
Allen, pero suena a Irenegarry. El productor inglés Jamal Hadaway —que ha 
trabajado con bandas como Hope Tala o Desta French— escuchó a Irene y 
quiso producirla. 

Irenegarry pone voz a la generación postmilennial. Un conglomerado 
de jóvenes que nacieron en los albores de los dosmiles y crecieron en un 
multiverso digital en el que todo parece ser urgente e inaplazable. Irenegarry 
reposa esas emociones y, sin prisa, habla de inquietudes, soledad y crisis 
existenciales. Hagan hueco en su biblioteca musical: Irenegarry revolucionará 
el sonido patrio. Un sonido orgánico tan irreconocible como adictivo con 
influencias pop y R&B. Bauticémosle como Fresh Brit/Spanish sound.

PAÍS  España
GÉNERO  Pop

DURACIÓN  60 minutos
ESPACIO  Auditorio

FORMACIÓN

VOZ Y GUITARRA Irenegarry
TECLADO Y COROS María 

Moreno
BATERÍA Hannah Plum

EN COLABORACIÓN CON

Inverfest, el Festival de Invierno 
de Madrid

https://www.condeduquemadrid.es/actividades/irenegarry
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4 DE FEBRERO /  20.30H /  MÚSICA

NÚRIA GRAHAM
«CYCLAMEN»
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co Tras meses de introspección, Núria Graham regresa con un disco bajo el 
brazo producido por ella misma y cocinado a fuego lento. Editado por la 
prestigiosa discográfica americana Verve Forecast de la mano de New Deal, 
conjuntamente con Primavera Labels y Universal Music, este es un nuevo 
trabajo que supone un cambio de rumbo en su carrera musical.

Con Cyclamen, Graham se inspira en fábulas imaginarias, sueños 
premonitorios y mensajes de la naturaleza. Grabado entre el comedor 
de casa y el estudio, con la ayuda de su ingeniero de sonido Jordi Mora y 
partiendo del piano y de la guitarra clásica, los arreglos del disco (en el que 
colabora Helena Cànoves, también de Vic) nos trasladan a un mundo nuevo 
en el que las cuerdas, el fagot, el arpa, el contrabajo, la flauta y los saxos 
son personajes de ese viaje onírico y circular. La voz funciona como hilo 
conductor y catalizador de un relato atemporal.

El espectáculo del directo contará con una nueva formación especial, con 
Anna Godoy en el arpa, Magalí Datzira en el contrabajo, Marcel·lí Bayer en el 
clarinete y saxo, Jordi Matas en la guitarra y Núria Maynou en el violonchelo. 
Una nueva reinterpretación del disco, con ella a la cabeza como pianista, 
guitarrista, cantante y directora de este ambicioso ensemble.

Este 13 de septiembre sale el primer adelanto de su nuevo álbum.

PAIS España
GÉNERO Pop  /  Folk

DURACIÓN 65 minutos
ESPACIO Auditorio

FORMACIÓN

PIANO, VOZY GUITARRA  

Núria Graham
ARPA Anna Godoy

CONTRABAJO Magalí Datzira
GUITARRA Jordi Matas

CLARINETE Y SAXO 

Marcel·lí Bayer
VIOLONCHELO Núria Maynou

EN COLABORACIÓN CON

Inverfest, el Festival de Invierno 
de Madrid

https://www.condeduquemadrid.es/actividades/nuria-graham-cyclamen
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9–11 DE FEBRERO /  20.00H /  ARTES ESCÉNICAS

OLGA PERICET
«LA LEONA» 

PAÍS  España
DURACIÓN  75 minutos

ESPACIO  Teatro

INTÉRPRETES

BAILE Olga Pericet
GUITARRAS José Manuel León, 

Alfredo Mesa
BAJO Juanfe Pérez

PERCUSIÓN Roberto Jaén
VOZ Israel Moro

EQUIPO ARTÍSTICO

IDEA ORIGINAL, DIRECCIÓN 

ARTÍSTICA, MUSICAL Y 

COREOGRAFÍA Olga Pericet
DIRECCIÓN DE ESCENA  

Y ASESORAMIENTO EN LA 

CREACIÓN Carlota Ferrer
MÚSICA ORIGINAL Y ARREGLOS

José Manuel León,  
Alfredo Mesa

DISEÑO DE ILUMINACIÓN

Gloria Montesinos
SONIDO Ángel Olalla

VESTUARIO Ferrer Pericet

PRODUCCIÓN EJECUTIVA

Miquel Santín

DISTRIBUCIÓN

Peineta Producciones

COLABORAN

Centro de Cultura 
Contemporánea Condeduque, 

Consejería de Cultura de 
la Comunidad de Madrid 

y Agencia Andaluza de 
Instituciones Culturales (Junta 

de Andalucía)

ESTRENO EN MADRID

Olga Pericet, Premio Nacional de Danza 2018, busca el diálogo entre el 
animal y el instrumento en la simbología de La leona, la célebre guitarra de 
Antonio de Torres que podría considerarse el primer prototipo de guitarra 
española y flamenca. Una interpretación libre, inspirada en un instrumento 
único y en su proceso de construcción, singular, lleno de matices, misterios 
y poéticas. Pericet, junto a un equipo de cinco músicos, pone a prueba su 
bravura, desnudándose física y espiritualmente en una experiencia única e 
íntima con los espectadores.

«Quiero sumergirme en los orígenes del cuerpo flamenco, preflamenco, 
en su mitología y misterio ancestral, que, para mí, es como un animal que 
ruge poderoso frente a esas cuerdas de las primeras guitarras de sonido 
destemplado. No se trata de bailar la guitarra; sino de ser, transmutar, 
buscar el género de ella o ello, hacerla cuerpo: el pelo, los dientes afilados, 
las clavijas en las uñas, las primeras formas ambiguas… Con mirada hacia la 
reivindicación insumisa y contestataria de lo femenino, la recreación estética 
ante el erotismo, lo exótico, lo bello y la inmersión directa en una tendencia 
innovadora. Con inspiración de partituras originales, latón, pintura, barniz, 
madera, materiales nobles…». (La esencia y el origen, Olga Pericet)
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https://www.condeduquemadrid.es/actividades/olga-pericet-la-leona
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14 DE FEBRERO /  19.30H /  PENSAMIENTO Y DEBATE

«EVA ILLOUZ  
Y EL FIN DEL AMOR»

CONVERSAN

Eva Illouz, socióloga y escritora
Edgar Cabanas, docente e 

investigador de la Universidad 
Camilo José Cela

COLABORAN

Centre de Cultura 
Contemporània de Barcelona 

(CCCB),
Embajada de Francia e Institut 

Français Espagne

La socióloga y escritora franco-israelí Eva Illouz lleva años diseccionando 
la experiencia amorosa en su cotejo con la vida emocional, la teoría crítica 
aplicada al arte y la cultura popular, el significado moral de la modernidad 
y el impacto del capitalismo en la esfera cultural. Para Illouz, una de las 
grandes pensadoras del amor en el presente, este «refleja el ‘atrapamiento’ 
del yo en las instituciones de la modernidad configuradas por las relaciones 
económicas y de género», y conversará con el psicólogo e investigador en la 
historia de las emociones Edgar Cabanas, con quien ha escrito un libro sobre 
la industria de la felicidad.
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EVA ILLOUZ 
(Fez, 1961). Socióloga y escritora. Profesora 
de Sociología y Antropología en la 
Universidad Hebrea de Jerusalén y profesora 
de excelencia en la EHESS de París. Sus 
obras han sido traducidas a numerosos 
idiomas y ha recibido el premio al mejor libro 
de la Asociación Americana de Sociología 
en tres ocasiones, entre otros premios y 
reconocimientos. Sus títulos más recientes 
en español son Por qué duele el amor (2012) 
y El fin del amor (2020). Es colaboradora 
habitual de Haaretz, Le Monde y Die Zeit.

EDGAR CABANAS
(Madrid, 1985). Doctor en Psicología por 
la Universidad Autónoma de Madrid e 
investigador en la Universidad Camilo José 
Cela. Ha sido investigador en el Centro 
de Historia de las Emociones del Instituto 
Max Planck para el Desarrollo Humano 
en Berlín. Es coautor, con Eva Illouz, del 
libro Happycracia (2019). Fundador de 
la red internacional de investigadores 
Popular Psychology, Self-Help Culture 
and the Happiness Industry. Ha impartido 
numerosos seminarios y conferencias 
científicas y ha participado en múltiples 
foros culturales y de divulgación como TEDx 
y Aprendemos Juntos.

https://www.condeduquemadrid.es/actividades/eva-illouz-y-el-fin-del-amor
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17 DE FEBRERO /  20.30H /  MÚSICA

LA CHICA
«LA LOBA»

PAÍS  Francia, Venezuela
GÉNERO  Folk minimal

DURACIÓN  70 minutos
ESPACIO  Auditorio

FORMACIÓN

VOZ Y PIANO Sophie Fustec

Sophie Fustec, más conocida como La Chica, creadora de ambientes únicos, 
es capaz de transformar la música urbana en un ritual chamánico. En sus 
directos, llenos de fuerza y simbolismo, se nos descubre una artista curtida 
en los escenarios que nos ofrece una propuesta visual tremendamente 
estética, colorida y atractiva. Sus letras están cargadas de la poesía callejera 
más cruda y son fusionadas con las rítmicas más elegantes. La Chica 
destila empoderamiento, saber hacer y una sinceridad abrumadora cuando 
interpreta sus canciones. En sus espectáculos, tradición y modernidad se 
dan la mano para transportarnos a ese mundo minimalista, pero cargado de 
significado que nos propone La Chica. En su último álbum, titulado La Loba 
y publicado en 2020, sus composiciones exploran temas tan dispares pero 
a la vez tan relacionados como la delicadeza y lo primitivo del ser humano, 
la muerte, la desconexión con la naturaleza o la represión del poder de las 
mujeres a lo largo de la historia. En este último trabajo la artista se libera 
de capas de arreglos que solían acompañarla para dar paso a la esencia de 
su propuesta, que se defiende y sostiene prácticamente a piano y voz. Un 
proyecto sencillo y descargado pero directo al corazón.

Se descubre como amante de Radiohead, Debussy, Ravel, The Beatles y de 
la música caribeña, la pianista y compositora rompe y reinventa las reglas en 
cada acorde y lo hace con un buen gusto exuberante.

Emocionante, embaucadora, fuerte, arrebatadora y honesta, podemos 
decir con toda certeza que La Chica es un animal escénico con una 
profundidad, una estética y unas texturas sonoras que no dejan indiferente a 
nadie que la escuche.

Con una propuesta muy personal, la artista franco-venezolana se puede 
considerar sin temor a equivocarse una imprescindible para los amantes de 
lo original y lo único.
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https://www.condeduquemadrid.es/actividades/la-chica-la-loba
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24 DE FEBRERO /  20.30H /  MÚSICA

ABUL MOGARD &  
RAFAEL ANTÓN IRISARRI

SOUNDSET SERIES

Nace un nuevo ciclo en el Centro de Cultura Contemporánea Condeduque, 
Soundset Series, dedicado a la música electrónica de vanguardia desde 
una perspectiva integral, incorporando las disciplinas artísticas que 
interseccionan con su universo. En Soundset Series se invitará a la escucha 
profunda y atenta, de la mano artistas que nos hagan vivir experiencias. 
Contaremos con creadores disidentes, aque-llos que abren nuevos caminos, 
exploran nuevas percepciones del sonido y pueden alterar estados de 
consciencia a través de su trabajo.

El ciclo Soundset Series se inaugura con las actuaciones de Abul Mogard 
y Rafael Anton Irisarri, dos piezas fundamentales para entender la música 
ambient contemporánea. La noche comienza con un set en solitario de 
cada uno de los artistas, tras lo cual, Abul Mogard e Irisarri presentarán en 
Condeduque una pieza audiovisual colaborativa inédita hasta el momento 
en la que sonará dark ambient y sinfonías de drones. La obra se ha compuesto 
en el verano de 2022 entre Nueva York y Vancouver y se «probará» en directo 
durante la gira por Estados Unidos en el otoño de 2022, y finalmente, se 
presentará en Europa por primera vez en febrero de 2023.

PAÍS  Serbia, Estados Unidos
GÉNERO  Electrónica  /  

Ambient  /  Drone
DURACIÓN  70 minutos

ESPACIO  Auditorio

ESTRENO EN MADRID

ABUL MOGARD
Abul Mogard es el alter-ego del músico 
italiano Guido Zen. En menos de una 
década, Mogard ha levantado una discografia 
admirable, que le ha convertido en un 
músico de culto en la escena experimental 
europea, sin necesidad de grandes campañas 
de marketing, simplemente a través de 
su música. Su universo sonoro es de una 
elegancia sublime, la melancolía de sus 
melodías encuentra el equilibrio perfecto 
con las atmósferas que llevan al oyente 
a un estado en el que, si cierra los ojos, 
parece que vuela sin moverse. Su bellísimo 
ambient–drone es adictivo, sus discos se 
agotan rápidamente en las estanterías de las 
tiendas y sus directos rozan la perfección. 
Abul Mogard trabaja principalmente con 
sintetizadores modulares hechos por él 
mismo, fundiendo las formas de esos 
sonidos analógicos con un diseño sonoro 
que denota gran conocimiento y sin duda es 
obra de un virtuoso.

ANTÓN IRISARRI
Irisarri es músico multi-instrumentalista 
americano y uno de los pilares de la 
escena ambient-drone internacional. 
Utiliza loops de cinta y guitarra eléctrica 
para crear paisajes oceánicos y drones 
preciosistas. Su trabajo está asociado a la 
música post-minimalista, explorando la 
estética de las texturas, caracterizada por 
densas capas de reverberación y delays que 
sugieren un enfoque cinematográfico. Sus 
composiciones son profundamente emotivas 
y épicas, y sus actuaciones en directo 
son en contextos poco convencionales 
como iglesias o sinagogas, donde resalta el 
aspecto físico del sonido. En sus conciertos, 
Irisarri combina una gran variedad de 
amplificadores de bajo propios de heavy 
metal, sintetizadores, guitarras y altavoces 
para amplificar la experiencia sonora al 
máximo.

https://www.condeduquemadrid.es/actividades/loscil-rafael-anton-irisarri-soundset-series
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24–26 DE FEBRERO /  20.00H /  ARTES ESCÉNICAS

MUCHA MUCHACHA
«PARA CUATRO JINETES»

PAÍS España
GÉNERO Danza
ESPACIO Teatro

EN ESCENA 

Ana Botía, Marta Mármol, 
Belén Martí Lluch, Marina de 

Remedios y Los Voluble
FUERA DE ESCENA 

Celso Giménez

AUDIOVISUALES  

Y ESPACIO SONORO  
Los Voluble

DISEÑO DE ILUMINACIÓN  
Carlos Marquerie

DISEÑO DE SONIDO  
Adolfo García

COORDINACIÓN TÉCNICA

Cristina Bolívar

COPRODUCEN

Teatre Principal de Palma  
y Mucha Muchacha

«Alguien nos recordará, lo afirmo, incluso en otra época». (Safo)

Llevamos toda la vida estudiando historia de la danza española y folklore 
y, en algún sentido, siempre nos había parecido ajeno. Domesticar y 
academizar la vida, la celebración, las costumbres, es siempre una tarea 
compleja. Pero últimamente, quizás por haber cogido un poco de distancia 
con la escuela, nos hemos ido reenamorando de ese cuerpo que busca, que 
se quiebra, que trata de juntarse desesperadamente con otros cuerpos, una y 
otra vez, a través de los siglos.

Con nuestra primera pieza buscábamos madres, padres, referentes, en 
las Sinsombrero, las mujeres de la Generación del 27. Con esta segunda 
obra, que cualquier artista teme, seguimos buscando respuestas un poco 
más lejos. ¿Es posible hablar más allá de los tiempos? ¿Somos capaces, en 
este momento, simplemente de escuchar? ¿Se puede imaginar la danza del 
futuro? Val del Omar decía que «hay que entrar en la noche para iluminarse 
con fuego». Para nosotras el folklore es la noche de este proyecto: un lugar 
inmenso, misterioso y muchas veces confuso, ensanchado por leyendas, 
ritos, fiestas y bailes que hemos creado a su alrededor a lo largo de la historia.

Nunca sabremos del todo cómo se bailaba. Y quizás, ha dejado de 
importarnos. ¿Es posible que hace dos siglos se cantase a cohetes que 
todavía no se habían inventado? ¿Aguanta en el cuerpo un tatuaje más de tres 
mil años? Esta noche por lo menos sí.

Y, quién sabe, si Safo tenía razón, tal vez esto será también folklore para 
alguien cuando ya no estemos aquí. Dejadnos creer que sí. De todos modos, 
nunca lo sabremos; vosotros tampoco. Por eso mismo, dancemos en este 
campo de baile hasta el amanecer. Existamos fieramente o al menos de 
manera tierna, humilde y desesperada.
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https://www.condeduquemadrid.es/actividades/mucha-muchacha-para-cuatro-jinetes
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28 DE FEBRERO /  19.30H /  PENSAMIENTO Y DEBATE

«LA VIDA BAJO  
LOS PÁRPADOS»

CONVERSAN

David Jiménez Torres, profesor 
universitario y escritor

Inka Martí, periodista, editora, 
escritora y fotógrafa

Milagros Merino Andreu, 
presidenta de la Sociedad 

Española de Sueño

INTRODUCE Y MODERA

Marta Fernández, periodista  
y escritora

De los veinticinco años que, en promedio, dormimos a lo largo de nuestras 
vidas, unos cuatro corresponden a «la vida soñada». Llevamos siglos 
contando esa vida a las personas y en los lugares más diversos: la mesa del 
desayuno, la consulta del psicólogo, la cama, los libros. Mientras más y más 
personas se quejan de problemas para dormir, insomnio y trastornos del 
sueño, y algunas fantasean con un futuro sin descanso, de trabajo y consumo 
maquinales, el sueño continúa subyugándonos. La vida bajo los párpados 
contiene belleza, pero también horror. Y ambas cosas hablan de quiénes 
somos. Porque, ¿quién puede decir que haya mentido en un sueño?
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DAVID JIMÉNEZ TORRES
Doctor en Estudios Hispánicos por la 
Universidad de Cambridge. Ha sido profesor 
en universidades de Reino Unido y de España 
y en la actualidad es investigador posdoctoral 
en la Universidad Complutense de Madrid. 
Autor de novelas y ensayos como Cambridge 
en mitad de la noche (2018) y 2017. La crisis 
que cambió España (2021), Jiménez Torres 
coordinó el libro The Configuration of the 
Spanish Public Sphere (2019). Ha colaborado 
en diversos medios y actualmente es 
columnista del diario El Mundo. Su libro más 
reciente es El mal dormir (Asteroide, 2022).

INKA MARTÍ
Periodista, editora, escritora y fotógrafa. 
Trabajó presentando programas culturales 
e informativos de TVE. En 2005 funda 
Ediciones Atalanta junto a Jacobo Siruela y 
en 2011 inicia su trayectoria artística como 
fotógrafa. Publicó Cuaderno de noche (2011), 
una recopilación de sesenta y cinco sueños 
seleccionados entre más de mil sueños 
escritos desde 2000. Simultáneamente, 
en formato digital, publicó el proyecto 
fotográfico Espacios oníricos. Expuso en 
Ciudad de México, en el Claustro de Sor 
Juana Inés De la Cruz, Rasgar el velo en torno 
a Primero Sueño.

MILAGROS MERINO
Presidenta de la Sociedad Española de 
Sueño; compagina la coordinación de la 
Unidad de Trastornos Neurológicos del 
Sueño del Hospital Universitario La Paz con 
la dirección del Programa de Medicina del 
Sueño del Hospital Ruber Internacional. 
Acreditada en Medicina del Sueño y con 
título de «European Somnologist. Expert in 
Sleep Medicine». Pertenece a la European 
Sleep Research Society, a la International 
Pediatric Sleep Association y a la American 
Academy of Sleep Medicine.

MARTA FERNÁNDEZ
Periodista y escritora, comenzó su carrera 
profesional en Diario 16 para después pasar 
por TVE, Telemadrid y CNN+. En 2007 se 
incorporó como responsable y presentadora 
a Informativos Telecinco (Mediaset) y luego a 
Noticias Cuatro. Tras dos años en El País, en 
2020 regresó a TVE como colaboradora de 
A partir de hoy. Su libro más reciente es No te 
enamores de cobardes (2021).

https://www.condeduquemadrid.es/actividades/la-vida-bajo-los-parpados
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3 DE MARZO /  20.30H /  MÚSICA

PABLO MARTÍN JONES
«BAILE ENTERO»

Empecemos por imaginar cómo sería nuestra música actual si hubiésemos 
mantenido vivos ciertos ritmos tradicionales de la península y estos 
formasen parte de nuestra realidad musical de manera natural. ¿Qué relación 
tendríamos con estos ritmos? ¿Cómo los escucharíamos? ¿Los bailaríamos? 
¿Y cómo los bailaríamos? ¿Sabríamos dónde empieza y dónde acaba el 
folclore? ¿Si versionásemos o altérasemos ritmos tradicionales, estaríamos 
haciendo folclore? Estas son algunas de las preguntas que subyacen en el 
proyecto de investigación y creación musical Baile Entero (*) donde Pablo 
Martín Jones utiliza los ritmos tradicionales como punto de partida sobre los 
que buscar, intervenir y evolucionar, erosionar o cuidar, como si la historia, 
los años y la vida lo hubiera hecho. 

Ritmos interpretados de la manera tradicional (y con los instrumentos 
tradicionales) que después son intervenidos, desarrollando, perturbando 
y transformando su sonido en algo nuevo, con el doble objetivo de no 
perder su carácter como motor primario de la música y del baile, y de que el 
resultado nos resuene como algo propio. 

Un trabajo que invita a compartir esta búsqueda a creadores de distintas 
disciplinas, desde coreógrafos que reflexionen sobre el movimiento y 
ayuden a poner en pie(s) un nuevo baile, a artistas visuales que generen un 
marco visual que recontextualice toda esta no-tradición, con el objetivo de 
presentar un espectáculo (concierto, baile, rave, performance).

(*) El baile entero de Peñaparda, de la comarca del Rebollar (Salamanca) —el único 
pueblo de donde se toca el Pandero Cuadrado con porra y mano en lugar de con las 
dos manos, que es como se toca normalmente en la frontera con Portugal, en León, 
Zamora, Asturias, etc.— consta de tres fases con ritmos bien diferentes, la última de 
las cuales se divide a su vez en dos: se trata del ajechao, que dura cuatro vueltas; el 
salteao o sorteao, de idéntica duración; y el fandango, que se divide en dos vueltas 
para el corrido y otras dos para el brincao.

PAÍS  España
ESTILO  Música  /  VJing
DURACIÓN  75 minutos

ESPACIO  Teatro

COMPOSICIÓN Y ARREGLOS / 

PERCUSIÓN, ELECTRÓNICA

Pablo Martín Jones
VÍDEO EN DIRECTO / 

PERCUSIÓN, ELECTRÓNICA

Esteban Perles
ILUSTRACIÓN EN DIRECTO / 

VOZ, ELECTRÓNICA

Pedro Perles

DISEÑO DE ILUMINACIÓN

David Picazo
SONIDO  Campi Campón

COLABORACIÓN 

COREOGRÁFICA

Amalia Fernández
DIRECCIÓN DE PRODUCCIÓN

Loïc Bastos

PRODUCCIÓN

BLEU PROD

COPRODUCE

Centro de Cultura 
Contemporánea Condeduque 

UN PROYECTO DE 

Pablo Martín Jones

AGRADECIMIENTOS A

Javier Espada, Raúl Rodríguez, 
Eliseo Parra, Xavi Lozano, 
Diego Galaz, Jorge Arribas, 

Mario Carrillo, Laura Poggio

ESTRENO ABSOLUTO

https://www.condeduquemadrid.es/actividades/pablo-martin-jones-baile-entero
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7 DE MARZO /  20.30H /  PALABRA

EDDI CIRCA, RAXET1,  
CRUHDA Y ANA VENCESLÁ
«EN EL BOSQUE UN CLARO»

PAÍS  España
DURACIÓN  100 minutos

FORMATO  Concierto recital
PÚBLICO  A partir de 12 años

ESPACIO  Auditorio

En el bosque un claro es un concierto recital protagonizado por tres músicas y 
una artista visual. Entre las cuatro presentan el último trabajo de Eddi Circa, 
PASAR POR EL DUTY FREE (2020), y un work in progress del siguiente, EN EL 
BOSQUE UN CLARO. Apoyándose en visuales y en melodías atemporales 
brindadas por una guitarra eléctrica, una batería y algunos sintetizadores, 
concatenan imágenes de romances, peleas, amistades y amarguras vividas 
desde la subjetividad queer. Siempre a punto de ser políticamente explícitas 
a este respecto, consideran que la subjetividad queer no triunfa cuando 
cuerpos queer son representados en poemas, en películas, en canciones, sino 
cuando los propios cuerpos queer producen poemas, películas, canciones, de 
temáticas cualesquiera. El filósofo Paul B. Preciado abre este debate diciendo: 
«no es una cuestión de representación, sino una cuestión de producción». 

La certeza de que hay subjetividades más interesantes y más divertidas 
que la subjetividad masculina tradicional lleva a Ana Venceslá, Eddi Circa, 
Cruhda y raxet1 a emprender un viaje en el que invitan a la espectadora 
a experimentar «el reverso». «El reverso» es una manera de nombrar las 
subjetividades queer, que no habla únicamente de identidades disidentes, 
sino también de relaciones disidentes con el mundo. La primera relación 
disidente con el mundo es la manera de acceder a la verdad y la felicidad. 
Las cuatro artistas comparten con María Zambrano la manera de entender 
la verdad y la felicidad: como «claros en el bosque», lugares que, una vez 
encontrados, hay que abandonar; lugares a los que no se accede a través de la 
razón sino a través de la revelación. En este estado de gracia, coup de grâce, se 
componen la mayoría de sus canciones. En cada concierto o acontecimiento, 
se tratan de ofrecer las condiciones necesarias para el acceso al claro. Aquí 
todas vibramos con el lenguaje, las imágenes y los sonidos son pretextos.
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https://www.condeduquemadrid.es/actividades/eddi-circa-raxet1-cruhda-y-ana-vencesla-en-el-bosque-un-claro
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8 DE MARZO /  20.00H /  CINE

ROBERT WILSON
«DEAFMAN GLANCE» +   

«STATIONS»

CICLO  Proyección especial
EDAD RECOMENDADA  Todos 

los públicos
ESPACIO  Salón de Actos

Deafman Glance
AÑO  1981

PAÍS  Estados Unidos
DURACIÓN  27 minutos

DIRECCIÓN  Robert Wilson
GUION  Robert Wilson

FOTOGRAFÍA  Robert Wilson
MONTAJE  Robert Wilson

PRODUCCIÓN  Lois Blanchi
PRODUCTORA  Byrd Hoffman 

Foundation
REPARTO  Sheryl Sutton, Jerry 

Jackson. Rafael Carmona

Stations
AÑO  1982

PAÍS  Estados Unidos, Francia, 
Alemania

DURACIÓN  56 minutos

DIRECCIÓN  Robert Wilson
GUION  Robert Wilson

FOTOGRAFÍA  Robert Wilson
MONTAJE  Robert Wilson

PRODUCCIÓN  Lois Blanchi
PRODUCTORA  Byrd Hoffman 
Foundation, Institut National 

de l’Audiovisuel, Zweites 
Deutsches Fernsehen

REPARTO  Margaret Jane 
Linney, Robert Hock, Jamie 

Nodell, Larry Mataresse

deafman Glance

Esta inquietante obra para televisión ha sido extraída y adaptada de la ópera 
muda de cinco horas de duración de Wilson del mismo título. Wilson cuenta 
una historia de asesinato descarnada y estilizada, utilizando el tiempo y el 
espacio, la luz y el movimiento, y el sonido aislado en lugar de las palabras 
habladas.

stations

Stations es una obra enigmática e inquietantemente vívida, en la que Wilson 
concibe las ensoñaciones y fantasías de un niño de once años como un 
universo a la vez mágico y siniestro. Con la precisa estilización visual de 
Wilson, la imagen central de la cinta es la de un niño mirando a través de 
una gran ventana en la cocina de su casa, que se convierte en el portal de sus 
dramáticas y a menudo sorprendentes fantasías interiores.

ROBERT WILSON

Este director de escena texano ha destacado 
por la integración poco convencional de 
una amplia variedad de medios artísticos 
en sus producciones escénicas, que 
incluyen danza, movimiento, iluminación, 
escultura, música y texto. Tras formarse en 
la Universidad de Texas y el Pratt Institute de 
Brooklyn, fundó en Nueva York a mediados 
de los años sesenta el colectivo The Byrd 
Hoffman School of Byrds, donde firmó sus 
primeros trabajos. Creó junto a Philip Glass 
la ópera Einstein on the Beach (1976), y ha 
colaborado con músicos y escritores como 
Heiner Müller, Tom Waits, Susan Sontag, 
Laurie Anderson, William Burroughs, Lou 
Reed, Jessye Norman y Anna Calvi. Ha sido 
galardonado con numerosos premios, que 
incluyen una nominación al Premio Pulitzer, 
dos Premios Ubu, el León de Oro de la Bienal 
de Venecia y el Premio Olivier.

FILMOGRAFÍA SELECTA

1982 - Stations
1981 - Deafman Glance
1978 - Video 50

https://www.condeduquemadrid.es/actividades/robert-wilson-deafman-glance-stations
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10 DE MARZO /  20.30H /  MÚSICA

SPACE AFRIKA

PAÍS  Inglaterra
GÉNERO  Electrónica /  

ambient / dub
ESPACIO  Auditorio

FORMACIÓN  Josh Reidy  
y Joshua Inyang

VALENTINA MAGALETTI & YLIA

PAÍS  España, Italia
GÉNERO  Electrónica

ESPACIO  Auditorio

FORMACIÓN  Valentina 
Magaletti y Susana Hernández

COLABORA

Instituto Italiano de Cultura

ESTRENO EN MADRID

Segunda cita de Soundset Series, el festival de música electrónica de 
vanguardia con el que Condeduque quiere ser un punto de encuentro de 
personas que buscan compartir y experimentar nuevas ideas para repensar la 
escena electrónica.

YLIA
Ylia es Susana Hernández, DJ y productora 
que lleva toda una vida dedicada a la 
música. Pianista de formación clásica, 
empezó su trayectoria pinchando breakbeat 
y electro, cada vez ha ido complementado 
más su carrera como DJ con sus propias 
producciones y desde hace unos años, 
ha visto como su carrera se ha acelerado 
hasta convertirse en una de las figuras más 
importantes de la escena electrónica nacional. 
Habitual en los line-ups de los principales 
festivales como Sonar, Primavera Sound, Mira 
o Mutek, ya sea en solitario o con alguno de 
sus múltiples proyectos colaborativos como 
People you may Know (junto a Phran) o Bola 
del Desierto (junto a Darío del Moral), y 
también como instrumentista de confianza 
de El Niño de Elche. 

Como productora, su música se vuelve 
más contemplativa y rica en atmósferas que 
invitan a viajar con ella.

VALENTINA MAGALETTI
Valentina Magaletti es una compositora y 
percusionista italiana que usa sets de batería 
poco convencionales y grabaciones de campo 
para crear paletas de sonidos eclécticas y muy 
personales a partir de infinitos experimentos 
con distintos materiales y sonidos.

Ylia y Valentina se han unido por primera 
vez para crear una pieza inédita que 
presentarán como parte del ciclo «Soundset 
Series» y que ha sido compuesta en una 
residencia artística en colaboración con el 
Instituto Italiano de Cultura.

SPACE AFRIKA
Space Afrika es un dúo que proviene de 
Manchester y está formado por Josh Reidy y 
Joshua Inyang. Juntos hacen música que ellos 
mismos describen como mosaicos oblicuos de 
diálogo, ritmo, textura y oscuridad placentera. 
Con cada disco exploran diferentes temáticas 
y van ampliando su abanico sonoro, lo que les 
permite trascender la suma de sus influencias. 
Aunque a veces no haya diálogo, su música 
está llena de significado, siempre han buscado 
generar una representación consciente de 
lo que les rodea. En los últimos años, han 
llevado una significativa evolución del dub 
techno del que emergen a una música mucho 
más poética. Su último disco, el aclamado 
Honest Labor (Dais Records) abarca desde el 
post-punk, el trip-hop, sonidos que recuerdan 
a un Actress difuminado y unos paisajes 
heredados de Burial. Donde Honest Labour se 
desmarca de sus predecesores es también en 
el uso de instrumentos de cuerda, guitarras 
y, especialmente, cameos vocales (de guest, 
Blackhaine, kinseyLloyd, Bianca Scout y más), 
que se combinan con su típico uso de samples y 
líneas de bajo influenciadas por el dub.

Al dúo de Manchester le gusta salirse de 
los patrones establecidos y no hace ambient al 
uso. Cuando gran parte de la música ambient 
encuentra su inspiración en el campo, ellos 
extraen sus creaciones de vivencias en la gran 
ciudad. Al contrario de muchos temas de 
ambient que son significativamente largos, 
incluso pueden llegar a superar los veinte 
minutos, ellos se especializan en temas cortos 
que a veces no llegan ni al minuto de duración. 
También se alejan de la tensión de muchas 
piezas experimentales y llevan su electrónica 
atmosférica a generar placer en el oyente.

SPACE AFRIKA +   
VALENTINA MAGALETTI  

& YLIA
SOUNDSET SERIES 

https://www.condeduquemadrid.es/actividades/space-afrika-valentina-magaletti-ylia-soundset-series
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15 DE MARZO /  20.00H /  CINE

IRATXE FRESNEDA
«TETUÁN»

CICLO  Premieres de 
Condeduque

EDAD RECOMENDADA  Todos 
los públicos

ESPACIO  Salón de Actos

AÑO  2022
PAÍS  España

DURACIÓN  90 minutos

DIRECCIÓN  Iratxe Fresneda
GUION  Iratxe Fresneda

FOTOGRAFÍA  Juantxu Beloki, 
Iratxe Fresneda

MONTAJE  Raúl López,  
Laurent Dufreche

SONIDO  Haimar Olaskoaga

PRODUCCIÓN  Gentzane 
Martinez de Osaba, Oihane 
Iriarte, Txelu Medina, Alex 

García de Vicuña
PRODUCTORA  Pimpi & Nella 

Films y Marmoka Films, Arena 
Comunicación

Tetuán es un collage de formas de ser migrante en Europa, de ser extranjeros 
en nuestra propia casa. Un collage en el que convergen las historias de vida de 
Annemarie, una fotógrafa suiza de vida errante; la de Carmelo, un hombre 
migrante que huye de una familia militar; la de Irina, una rumana lipovina que 
dejó su país de origen para encontrar una nueva vida y la de Mohamed, un joven 
saharaui que se mueve al ritmo del son cubano.

IRATXE FRESNEDA

Nacida en Bilbao en 1974, Iratxe Fresneda 
es doctora en Comunicación Audiovisual 
y, desde 2004, profesora del Departamento 
de Comunicación Audiovisual y Publicidad 
de la Facultad de Ciencias Sociales y de 
la Comunicación de la Universidad del 
País Vasco. En 2016, presentó la película 
Irrintziaren oihartzunak en la sección 
Zinemira del 64º Festival de San Sebastián; el 
documental visibiliza el trabajo de Mirentxu 
Loyarte, la primera directora de cine vasca 
que realizó una obra en Euskara. En octubre 
de 2018, estrenó Lurralde hotzak, En este 
documental de creación, la mirada de la 
cineasta se cruza con la de la apicultura, la 
arquitectura y la luz del norte.

FILMOGRAFÍA SELECTA

2022 - Tetuán
2018 - Lurralde hotzak
2016 - Irrintziaren oihartzunak

https://www.condeduquemadrid.es/actividades/iratxe-fresneda-tetuan
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16–19 DE MARZO /  20.00H /  ARTES ESCÉNICAS

EL CONDE DE TORREFIEL
«UNA IMAGEN INTERIOR» 

PAÍS  España
IDIOMA  Castellano

EDAD RECOMENDADA  A partir 
de 12 años

ESPACIO  Teatro

EQUIPO ARTÍSTICO

IDEA Y CREACIÓN El Conde de 
Torrefiel 

DIRECCIÓN Y DRAMATURGIA 

Tanya Beyeler y Pablo Gisbert 
TEXTO El Conde de Torrefiel

PERFORMERS Gloria March, David 
Mallols, Julian Hackenberg, 

Mauro Molina, Anaïs Doménech, 
Carmen Collado 

DIRECCIÓN TÉCNICA Isaac Torres 
DISEÑO DE LUCES 

Manoly Rubio García

DISEÑO DE SONIDO Uriel Ireland 
y Rebecca Praga 

ESCENOGRAFÍA Maria Alejandre 
& Estel Cristià en colaboración 
con Isaac Torres, Los Reyes del 

Mambo, Miguel Pellejero
ESCULTURAS 

Mireia Donat Melús 
ROBÓTICA José Brotons Plà
TÉCNICOS EN GIRA Roberto 

Baldinelli, Uriel Ireland, 
Guillem Bonfill

ADMINISTRACIÓN Y PRODUCCIÓN 

EJECUTIVA Cielo Drive SL  
y Haizea Arrizabalaga 

DISTRIBUCIÓN Caravan 
Production, Bruselas 

COPRODUCEN 

Wiener Festwochen, 
Festival d’Avignon, Festival 

GREC, CCC Conde Duque, 
Kunstenfestivaldesarts, Le 

Grütli Arts Vivants, Festival 
delle Colline Torinesi, 

Points Communs, Festival 
d’Aautomne de Paris, Théâtre 

La Villette, Paris
 

CON EL APOYO  

A LA PRODUCCIÓN DE 

ICEC - Generalitat de 
Catalunya

Teatro el Musical de Valencia
Centro Párraga de Murcia

ESTRENO EN MADRID

Toda la existencia es una imagen interior, o una sucesión de imágenes 
que discurre en mi cabeza, como una película. Si me muero se acaba la 
película, aunque una muy parecida siga discurriendo en otras cabezas. Yo 
desaparezco, pero no así la realidad. El mundo soy yo en cuanto que soy una 
parte del mundo. La realidad… ¿Qué diablos es la realidad? Una pregunta 
muy antigua y una impresión de lo que percibimos que ni las palabras 
ni las imágenes consiguen plasmar del todo. «Ante la evidencia de este 
paisaje de fracaso, Una imagen interior es un ejercicio poético que sonda los 
principios fundacionales del concepto de ficción en disputa constante con 
la incuestionable ley gravitacional a la que están sujetos los cuerpos». Así 
explica El Conde de Torrefiel, o lo que es lo mismo, Tanya Beyeler y Pablo 
Gisbert, esta aproximación al complejo concepto de realidad y a su tensión 
cada vez más acuciante con todo eso que llamamos ficción, cada vez más 
hegemónico. ¿O es una ficción la hegemonía de la ficción? ¿Es hegemónica 
por excesiva y excesiva por ser producto capitalista? ¿Nos abruma el exceso 
de ficción hasta comprometer nuestros sentidos y nuestra salud mental? 
¿Hemos entregado la capacidad de generar relatos propios al capitalismo 
de plataforma como delegamos nuestra inteligencia frente al solucionismo 
irreflexivo y acrítico de Silicon Valley? 

Como es habitual en el trabajo de El Conde de Torrefiel, se llega a un 
resultado a través de varias fases de trabajo que van sucediendo en distintos 
lugares. El primer impulso, en este caso, surge de un concepto fabricado por 
ellos mismos: el de ultraficción. «Fue la palabra que encontramos para dar 
nombre a una sensación que teníamos durante los dos años de pandemia, 
donde la frontera cada vez más fina entre realidad y ficción estaba muy 
presente», explica Tanya Beyeler. La primera aproximación al concepto tuvo 
lugar en el festival italiano de Santarcangelo en verano de 2021 y la pieza se 
ha ido modelando en diversas tentativas posteriores. La idea principal que 
finalmente atraviesa el trabajo tiene que ver con que «la realidad muchas 
veces es una ficción construida, un orden imaginado por uno mismo 
que adquiere categoría de real, sin serlo». De ahí que hayan apostado por 
entregar su investigación a través de un texto en primera persona, un yo 
problematizado combinado con otros elementos escénicos aparentemente 
desconectados de la idea expresada en palabras.
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https://www.condeduquemadrid.es/actividades/el-conde-de-torrefiel-una-imagen-interior
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17 DE MARZO /  20.30H /  MÚSICA

KMRU & AHO SSAN /  LIMEN

PAÍS  Kenia, Francia, Alemania
GÉNERO  Ambient / drone /  

experimental
ESPACIO  Auditorio

FORMACIÓN 

KMRU y Aho Ssan

ESTRENO EN MADRID

Tercera cita con Soundset Series, en la que el artista sonoro Joseph Kamaru 
(también conocido como KMRU) y el alquimista digital francés Niamké 
Désiré (también conocido como Aho Ssan) crean y estrenan en Madrid 
Limen, una pieza que irrumpe como una poderosa alianza entre dos de las 
voces más importantes de la música electrónica experimental.

KMRU & AHO SSAN
El artista sonoro Joseph Kamaru (también 
conocido como KMRU) y el alquimista digital 
francés Niamké Désiré (también conocido 
como Aho Ssan) son los responsables de 
algunos de los mejores discos de electrónica de 
los últimos años. 

Nacido en Nairobi, Kenia, y actualmente 
afincado en Berlín, KMRU es un joven artista 
sonoro y productor que en poco tiempo ha 
conseguido forjarse un lugar único dentro de 
la escena electrónica de vanguardia. Mientras 
en la música de KMRU reina la calma, en la 
de Aho Ssan prende el caos, no en vano le 
han comparado en numerosas ocasiones 
con Ben Frost. Aunque abordan el sonido 
desde diferentes enfoques, ambos artistas 
se han convertido en nuevos núcleos vitales 
dentro de la tradición de la música radical 
negra, combinando el talento compositivo 
virtuoso con la experimentación tecnológica 
exploratoria y actualmente forman parte de la 
renovación generacional de la escena ambient 
y noise.

El dúo ya había estado trabajando juntos, 
pero fue a través de una propuesta del Festival 
Berlin Atonal cuando comenzó a gestarse el 
proyecto conjunto. Inicialmente, buscaron 
conexiones temáticas dentro de sus prácticas 
individuales que pudieran hacer coincidir los 
paisajes sonoros meditativos de KMRU con 
el expresionismo cyberpunk de Désiré. El 
resultado fue Resurgence, una intensa reflexión 
sobre el post-apocalipsis, inspirada en Akira de 
Katsuhiro Otomo, que ve a los colaboradores 
llevar cada uno de sus sonidos al rojo vivo. Un 
año más tarde, salió al mercado su aclamado 
disco Limen editado por el prestigioso sello 
Subtext. Ambos artistas estaban interesados en 
experimentar con el volumen, la complejidad 
armónica y el aspecto físico del sonido. Es 
un álbum que trabaja con la dualidad del 
maximalismo post-industrial de Emptyset y la 
belleza emocional de Tim Hecker o el propio 
KMRU. Resurgence, Rebirth y Ruined Abstractions 
son los títulos de los tres temas del disco que 
son una clara referencia a Akira, el ave fénix 
inmortal que renace de sus cenizas.

KMRU & AHO SSAN
SOUNDSET SERIES 
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https://www.condeduquemadrid.es/actividades/kmru-aho-ssan-soundset-series
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22 DE MARZO /  19.30H /  PENSAMIENTO Y DEBATE

«EN BUSCA DEL  
ABURRIMIENTO PERDIDO»

CONVERSAN 

Javier Gomá, filósofo, escritor 
y dramaturgo

Francisco Mora, 
neurocientífico

Josefa Ros, especialista en 
Estudios del Aburrimiento

INTRODUCE Y MODERA

María Jesús Espinosa de 
los Monteros, periodista y 

directora de Prisa Audio

Vivimos aceleradamente, angustiados por un flujo incontenible de información 
y bombardeados por alertas y notificaciones. Y, sin embargo, también nos 
angustian la espera, las «horas muertas» y el no hacer nada, que asociamos con 
el aburrimiento. Entendido históricamente como una «molestia del alma», una 
enfermedad que engendraba otros males, y temido por niños y adultos en este 
momento, el aburrimiento nos habla también del poco valor que le damos a nuestras 
experiencias, de una cierta incapacidad de convertir los «momentos vacíos» en 
fuente de inspiración y creatividad, de nuestra huida constante. Pero el aburrimiento 
puede ser otras cosas. Por ejemplo, un modo de liberarnos de la tiranía de la novedad 
y de la industria creada en torno a esta última; un experimento con el tiempo; una 
forma de recuperar la soberanía sobre nuestras emociones y estados.
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JAVIER GOMÁ
Filósofo, escritor y dramaturgo. Desde 2003 
es director de la Fundación Juan March. 
Premio Nacional de Ensayo (2004) por 
Imitación y experiencia, que, junto con Aquiles 
en el gineceo, Ejemplaridad pública y Necesario 
pero imposible, conforma la tetralogía de la 
ejemplaridad. Ha reunido sus microensayos 
en Filosofía mundana. Es autor también de 
Ingenuidad aprendida, La imagen de tu vida y 
Dignidad. Su trilogía teatral se publicó con el 
título Un hombre de cincuenta años y contiene 
Inconsolable, Quiero cansarme contigo o el peligro 
de las buenas compañías y Las lágrimas de Jerjes.

FRANCISCO MORA TERUEL
Profesor Emérito de Fisiología Humana, 
Facultad de Medicina de la UCM. Doctor 
en Medicina (Granada. España); doctor 
en Neurociencia (Oxford. Inglaterra); 
Doctor Honoris Causa (Universidad 
Siglo 21, Argentina); ex-profesor adscrito, 
Departamento de Fisiología Molecular y 
Biofísica, Universidad de Iowa (USA) Es 
representante nacional (España) y miembro 
permanente de la «common room» del 
Wolfson College de la Universidad de Oxford. 
Ha recibido premios y reconocimientos 
de varias instituciones nacionales e 
internacionales por su contribución en el 
campo de la neurociencia y la educación.

JOSEFA ROS VELASCO
Investigadora en la Universidad 
Complutense de Madrid, donde dirige 
el proyecto «Pre-bored. Well-being and 
prevention of boredom in Spanish nursing 
homes». Especialista en Estudios del 
Aburrimiento y presidenta de la International 
Society of Boredom Studies, así como 
editora de volúmenes como The culture of 
boredom (2020) o Boredom is in your mind 
(2019). Su libro más reciente es La enfermedad 
del aburrimiento (Alianza, 2022).

MARÍA JESÚS ESPINOSA DE LOS MONTEROS
Directora de Prisa Audio y anteriormente 
lo fue de Podium Podcast y Podium 
Studios. Licenciada en Comunicación 
Audiovisual por la Universidad Cardenal 
Herrera-CEU y doctora en Historia del 
Cine por la Universidad Complutense de 
Madrid. Es profesora universitaria y escribe 
sobre cultura en diversos medios. Ha sido 
galardonada con dos Premios Onda y 
recientemente elegida por la revista Forbes 
como una de las 100 personas más creativas 
de los negocios de este momento.

https://www.condeduquemadrid.es/actividades/en-busca-del-aburrimiento-perdido
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24 DE MARZO /  20.30H /  MÚSICA

AZIZA BRAHIM
«NOMADABLUES»

PAÍS  Sahara Occidental
GÉNERO  Desert blues

DURACIÓN  70 minutos
ESPACIO  Auditorio

FORMACIÓN

VOZ Y TABAL  Aziza Brahim
GUITARRA  Ignasi Cussò

BAJO Guillem Aguilar
PERCUSIONES Andreu Moreno

COLABORA 
Casa Árabe

la voz del sáHara

Aziza Brahim es una cantante y percusionista saharaui, nacida y crecida en 
los campamentos de refugiados saharauis de Tinduf, Argelia. Nieta de la 
poeta revolucionaria Ljadra Mint Mabruk, estudió en Cuba, giró por Europa 
con el Grupo Nacional Saharaui y reside en España desde 2000. Instalada en 
Barcelona desde 2011 donde ha desarrollado el grueso de su carrera musical: 
cuatro álbumes de estudio, tres de ellos con el prestigioso sello alemán 
Glitterbeat Records, han obtenido el reconocimiento de la crítica y las más 
relevantes listas de ritmos étnicos (World Music Chart Europe, Transglobal 
Music Chart).

La artista propone un recorrido por buena parte de su repertorio original, 
canciones de resistencia y exilio que parten de la tradición de El Haul, la 
música del Sáhara Occidental, para conocer otros ritmos africanos, ibéricos, 
europeos y globales a la búsqueda de un sonido propio que equilibre la 
tradición y la modernidad y que conecte las músicas del desierto con las de 
las grandes ciudades. 

El espectáculo presentará canciones de sus álbumes de estudio con una 
formación de cuarteto eléctrico (guitarra, bajo, batería) que gira en torno al 
tabal (instrumento de percusión tradicional interpretado de manera ancestral 
por las mujeres en la cultura saharaui) para acompañar unas letras que 
expresan poéticamente su experiencia como refugiada, migrante y nómada 
del blues del desierto.
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https://www.condeduquemadrid.es/actividades/aziza-brahim-nomadablues
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24–26 DE MARZO /  20.00H /  ARTES ESCÉNICAS

PAUL B. PRECIADO
«YO SOY EL MONSTRUO  

QUE OS HABLA»

PAÍS  España
GÉNERO  Lectura dramatizada

DURACIÓN  75 minutos
PÚBLICO  General

ESPACIO  Teatro

INTÉRPRETES  Bambi,  
Víctor Viruta, Andy Díaz, Jessica 

Velarde, Paul B. Preciado

EQUIPO TÉCNICO

DISEÑO DE ILUMINACIÓN  
Paco Ariza

COORDINACIÓN Gabi Belvedere
REGIDURÍA Gema Monja

LUCES Silvia Dorado
AUDIOVISUALES Israel 

Menéndez, Marina Cardeña

EN COLABORACIÓN CON  
Centro de Cultura  

Contemporánea Condeduque

En diciembre de 2019, Paul B. Preciado pronunció un discurso ante tres mil 
quinientos psicoanalistas reunidos para las Jornadas de l’École de la Cause 
Freudienne en París. Retomando el texto de Franz Kafka en el que un simio 
que ha aprendido el lenguaje humano se dirige a una academia de científicos, 
Paul B. Preciado se dirige como hombre trans y persona de género no 
binario a la asamblea de psicoanalistas no sólo para denunciar la violencia 
estructural que la psiquiatría, la psicología y el psicoanálisis llevan a cabo 
sobre las personas consideradas como homosexuales, trans, intersexuales, 
o de género no binario, sino también para invitar al psicoanálisis a abrirse a 
las mutaciones de género y sexuales que están teniendo lugar. El resultado es 
un monólogo al mismo tiempo íntimo y político que no sólo se dirige a los 
psicoanalistas sino a cada uno de nosotros y a nuestra capacidad para acoger 
el cambio e imaginar una nueva utopía.

https://www.condeduquemadrid.es/actividades/paul-b-preciado-yo-soy-el-monstruo-que-os-habla-0
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29 DE MARZO /  20.00H /  CINE

DIMITRIS PAPAIOANNOAU
«PRIMAL MATTER» + 

«NOWHERE»

CICLO  Día del teatro
EDAD RECOMENDADA  A partir 

de 12 años
ESPACIO  Salón de Actos

Primal matter
AÑO  2012

PAÍS  Grecia
DURACIÓN  17 minutos

DIRECCIÓN  Dimitris 
Papaioannou

GUION  Dimitris Papaioannou
FOTOGRAFÍA  Stefanos Sitaras

MONTAJE  Dimitris 
Papaioannou

SONIDO  Kostas Michopoulos
PRODUCTORA  Athens Festival, 

2Works
REPARTO  Dimitris 

Papaioannou, Michalis 
Theophanous

Nowhere
AÑO  2012

PAÍS  Grecia
DURACIÓN  40 minutos

DIRECCIÓN  Dimitris 
Papaioannou

GUION  Dimitris Papaioannou

FOTOGRAFÍA  Dimitris 
Papaioannou

MONTAJE  Dimitris 
Papaioannou

SONIDO  Kostas Michopoulos
PRODUCTORA  2Works

REPARTO  Prokopis 
Agathokleous, Thanassis

Akokkalidis,  
Panos Athanasopoulos,  

Maria Bregianni,  
Ilia de Tchaves- Poga

primal matter

Una pieza que trata de mantener la imaginación en el mayor estado de alerta 
posible utilizando un mínimo de materiales, todos ellos encontrados a mano 
dentro del espacio del taller del creador. Una aventura del cuerpo y la mente 
de forma más cruda y despojada.

nowHere

Fue creado por el director de teatro experimental griego, coreógrafo y artista 
visual Dimitris Papaioannou en 2009 con motivo de la inauguración del 
escenario principal del renovado Teatro Nacional griego en Atenas. La obra 
explora la naturaleza del propio escenario teatral, un mecanismo espacial 
transformado continuamente y redefinido por la presencia de individuos 
para denotar cualquier lugar y, sin embargo, diseñado para ser un no-lugar. 
Veintiséis bailarines marcan el espacio usando sus cuerpos, enfrentándose 
a sí mismos en contra de sus dimensiones y capacidades técnicas. Ahora, 
doce años después de su estreno, al fin llega la versión fílmica, firmada por el 
propio Papaioannou.

DIMITRIS PAPAIOANNOU

Nacido en Atenas en 1964, Dimitris 
Papaioannou ganó reconocimiento 
como pintor y dibujante de cómics, antes 
de que su carrera se enfocara hacia las 
artes escénicas, en las que ha ejercido de 
director, coreógrafo, intérprete, diseñador 
de decorados, vestuario, maquillaje o 
iluminación. En 2004, Papaioannou se hizo 
mundialmente conocido por la dirección de 
las Ceremonias de Apertura y Clausura de 
los Juegos Olímpicos de Atenas de aquel año. 
Considerado hoy como el genio de la escena 
griega, sus producciones viajan por todo el 
mundo, en todas, la búsqueda estética es 
una constante. En esta proyección especial 
exploraremos su trabajo como artista 
audiovisual.

FILMOGRAFÍA SELECTA

2021 - Nowhere
2012 - Primal Matter (cortometraje)
2007 - 2
2004 - Olympic Games Athens 2004
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https://www.condeduquemadrid.es/actividades/dimitris-papaionnau-primal-matter-nowhere
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30 Y 31 DE MARZO /  20.00H /  ARTES ESCÉNICAS

BALLET NACIONAL  
DE MARSELLA

«CHILDS /  CARVALHO /   
LASSEINDRA /  DOHERTY» 

PAÍS  Francia
DURACIÓN  70 minutos

GÉNERO  Danza
ESPACIO  Teatro

CONCEPTO  (LA)HORDE -  
Marine Brutti, Jonathan 

Debrouwer, Arthur Harel
COMISIONADO POR  Théâtre 

de la Ville - Paris y Théâtre du 
Châtelet

PRODUCCIÓN  Ballet Nacional 
de Marseille - dirección (LA)

HORDE
COPRODUCCIÓN  Théâtre de la 

Ville y Théâtre du Châtelet
CHILDS CARVALHO LASSEINDRA 

DOHERTY  Elenco del Ballet 
Nacional de Marseille

TEMPO VICINO

LUCINDA CHILDS

ONE OF FOUR PERIODS IN TIME

TANIA CARVALHO

MOOD

LASSEINDRA NINJA

LAZARUS

OONA DOHERTY

En apariencia inconexo, el programa de cuatro coreografías que nos presenta 
en Condeduque el Ballet de Marsella, desde hace un par de años bajo dirección 
del colectivo La (HORDE), es mucho más coherente de lo que parece. En 
principio, no hay un hilo conductor entre la racionalidad matemática de la pieza 
minimalista de Lucinda Childs, la estridencia voguing de Laissandra Ninja, la 
ambigüedad de la obra de Tania Carvalho y esa mirada a los suburbios de Belfast 
que recrea Oona Doherty. Pero es solo apariencia.

Se trata de cuatro creadoras de distintas edades, culturas y nacionalidades, 
que representan cuatro voces femeninas alternativas del mundo de la danza 
y ostentan, cada una a su manera, una escritura coreográfica inclusiva y 
comprometida. La norteamericana Lucinda Childs despliega en Tempo Vicino, 
obra que montó para el Ballet de Marsella en 2009, las constantes racionales y 
obstinadas de su discurso minimalista de los años setenta, que seguía la máxima 
de que la danza no son más que cuerpos que se mueven armónicos por el espacio 
sin apoyo de una narrativa o una emoción. Sus piezas, de un rigor implacable, 
son desafíos matemáticos de movimiento perfectamente sincronizado, en los 
que los cuerpos —sin distinción de género, sin personalidad propia— combinan 
el gesto cotidiano con los elaborados códigos de la danza académica.

Pero mientras el minimalismo obsesivo de Childs tomaba forma en la 
legendaria Judson Church, donde empezó todo, en otra sintonía de la ciudad 
de Nueva York se estaba gestando el voguing, una tendencia urbana que muchos 
años después, la polifacética creadora francesa nacida en Guyana Laissandra 
Ninja trasladaba a París. Para el Ballet de Marsella, fiel a su estilo porno-queer, 
montó Mood, un delirio de purpurina y pelucones en el que los bailarines parecen 
extras de una película de ciencia ficción barata de los años sesenta.

En verdadero contraste, la ascendente creadora irlandesa Oona Doherty, 
que abordaba la masculinidad tóxica de los macarras sin oficio de las calles de 
Belfast en su solo Hope Hunt and the Ascension into Lazarus, lo ha empequeñecido 
y al mismo tiempo agrandado, en los cuerpos del Ballet de Marsella. Lo ha 
minimizado porque su unipersonal de una hora aparece aquí comprimido en 
ocho intensos minutos pero lo ha agrandado porque su personaje, un chico 
malo, se ha multiplicado sugiriendo la proliferación de estas víctimas del sistema, 
que es como ella los ve.

Finalmente, la portuguesa Tania Carvalho que, a manera de díptico, les ha 
montado One of Four Periods in time, obra de contrastes en la que inicialmente 
presenta a los bailarines vestidos como princesas de brillantes calcetines rojos 
para abruptamente pasar a una segunda visión, en la que van con neutros 
bañadores negros ejecutando una especie de rito tribal que a su vez, nos recuerda 
las aburridas rutinas de gimnasio.
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https://www.condeduquemadrid.es/actividades/ballet-nacional-de-marsella-program-childs-carvalho-lasseindra-doherty
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12 DE ABRIL /  20.00H /  CINE

ERIGE SEHIRI
«UNDER THE FIG TREES»

CICLO  Premieres de 
Condeduque

ESPACIO  Salón de Actos

AÑO  2022
PAÍS  Túnez

DURACIÓN  92 minutos

DIRECCIÓN  Erige Sehiri
GUION  Erige Sehiri, Ghalya 

Lacroix, Peggy Hamann
FOTOGRAFÍA  Frida Marzouk

MONTAJE  Erige Sehiri, Hafedh 
Laaridhi, Ghalya Lacroix
SONIDO  Aymen Laabidi

PRODUCCIÓN  Erige Sehiri, 
Didar Domehri

PRODUCTORA  Akka Films, 
Henia Production, Maneki 

Films

REPARTO  Fedi Ben Achour, 
Firas Amri, Ameni Fdhili, 

Feten Fdhili, Fide Fdhili, Gaith 
Mendassi, Abdelhak Mrabti, 

Leila Ouhebi, Hneya Ben 
Elhedi Sbahi, Samar Sifi

FESTIVALES

Festival de Cannes

Para las jóvenes trabajadoras agrícolas, las largas jornadas de trabajo en el 
campo son una forma de ayudar a sus familias, de estar juntas y de escapar 
de la monotonía de la vida rural. Siempre encuentran la manera de divertirse, 
a veces a costa de los demás, especialmente de los trabajadores de más edad. 
El huerto de higos se convierte en un teatro de emociones, donde se juegan 
las relaciones con el trabajo, el amor, la amistad y la tierra.

ERIGE SEHIRI
Erige Sehiri es una directora y productora 
franco-tunecina. Con su propia productora, 
Henia Production, ha desarrollado 
documentales de autor distinguidos en 
festivales como Visions du Réel, IDFA o 
Cinemed. En 2021 escribió, dirigió y produjo 
su primer largometraje de ficción, Under 
the Fig Trees, que ganó varios premios de 
postproducción en el Festival Internacional 
de Cine de Venecia. A continuación, entró 
en la selección de la 54ª Quincena de los 
Realizadores del Festival Cannes 2022.

https://www.condeduquemadrid.es/actividades/erige-sehiri-under-fig-trees


210 211

14, 15 Y 16 DE ABRIL /  MÚSICA

FESTIVAL RELEVO
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PAÍS  Varios
GÉNERO  Varios
ESPACIO  Varios

DURACIÓN  Varios horarios

Relevo es un festival que busca ser eco del siempre efervescente panorama 
artístico nacional, un espacio donde imaginar el futuro de la música 
ofreciendo una ventana para el desarrollo y el descubrimiento de nuevo 
talento. Durante dos jornadas, el Centro de Cultura Contemporánea 
Condeduque acogerá una programación ecléctica y estimulante, con 
músicos noveles, cuyos nombres apenas están en el umbral del runrún de 
la industria musical, aunque en círculos muy cerrados y especializados 
están generando una merecida expectación, pero henchidos de talento. 
Relevo también es un espacio para el intercambio de ideas, un muestrario 
de nuevas propuestas creativas, donde artistas consolidados proporcionan 
herramientas a los jóvenes valores. Paralelamente, el festival también 
cuenta con una programación de conversaciones entre profesionales de las 
industrias creativas y expertos en otros ámbitos relacionados.

Pasado. Presente. Relevo.

https://www.condeduquemadrid.es/actividades/festival-relevo
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18 DE ABRIL /  19.30H /  PENSAMIENTO Y DEBATE

«EL ESPACIO EN BLANCO:  
PLACER Y DESCUBRIMIENTO  

DEL CUERPO DE LAS MUJERES»

Aunque omnipresente en nuestra cultura gracias a las industrias pornográfica, 
médica, publicitaria y de los juguetes sexuales, el órgano genital femenino sigue 
siendo un desconocido para muchos hombres e, incluso, para algunas mujeres. 
En esta conversación, tres voces autorizadas de tres generaciones sucesivas de 
mujeres, artistas e investigadoras nos llevan de regreso al «origen del mundo».

Para descubrir la anatomía y el placer de un cuerpo de las mujeres que 
sigue siendo definido como un cuerpo masculino «mutilado» o «insuficiente». 
Un enorme «espacio en blanco» en el que confluyen la cultura, la religión, 
la economía, el poder y las prácticas políticas y artísticas que en las últimas 
décadas lo han convertido en un territorio a conquistar.
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MIRIAM AL ADIB MENDIRI 
(Almendralejo, 1977). Ginecóloga y obstetra. 
Actualmente dirige y ejerce en sus clínicas de 
ginecología en Badajoz, Madrid y Marbella 
con un enfoque biopsicosocial y humanista. 
Es profesora en el Máster en Sexología de la 
Universidad de Extremadura, divulgadora, 
ponente y escritora y autora de los libros 
Hablemos de vaginas, Hablemos de nosotras, 
Conocer el síndrome de ovarios poliquísticos 
y Entender la endometriosis y del poemario 
Mosaico rojo negro blanco (Anaya, 2022), 
donde lleva al lenguaje poético los procesos 
sexuales y reproductivos de las mujeres.

MARÍA BASTARÓS 
(Zaragoza, 1987). Historiadora del arte, 
gestora cultural y escritora. Ha trabajado 
en el Thyssen Bornemisza y en el Instituto 
Cervantes de Tánger y publicado Historia 
de España contada a las niñas y Herstory: 
una historia ilustrada de las mujeres, en este 
último caso junto a Nacho M. Segarra y la 
ilustradora Cristina Daura, con quienes 
también publicó Sexbook: una historia de la 
sexualidad y la identidad de género, su obra más 
reciente además del libro de relatos No era a 
esto a lo que veníamos (2021). 

ANNA FREIXAS 
(Barcelona 1946). Escritora feminista y 
profesora jubilada de la Universidad de 
Córdoba. Sus líneas de investigación han 
sido el envejecimiento de las mujeres, la 
coeducación, el feminismo y la evolución 
de la investigación y docencia en Psicología 
desde una perspectiva de género. Sus 
publicaciones más recientes son: Tan frescas. 
Las nuevas mujeres mayores del siglo xxi; Sin 
reglas. Erótica y libertad femenina en la madurez 
y Yo, vieja. Apuntes de supervivencia para seres 
libres (2021).

CELIA BLANCO 
(Madrid, 1972). Periodista, escritora y 
divulgadora sobre salud sexual. Ha dirigido el 
programa de la SER «Contigo dentro» y ahora 
lidera el podcast «Con todos dentro». Dirige 
el blog «Mordiscos y tacones» en El País. Es 
autora de la novela Con dos tacones y de los 
ensayos Con todos dentro y Estoy cambiando 
(Alfaguara, 2022). En 2023 inauguró el 
podcast #MetaverXApp, una incursión en el 
mundo del Metaverso con app propia.

CONVERSAN

Miriam Al Adib Mendiri, 
ginecóloga

María Bastarós, historiadora 
del arte, gestora cultural y 

escritora
Anna Freixas, gerontóloga 

feminista y escritora

INTRODUCE Y MODERA

Celia Blanco, periodista, 
escritora y divulgadora sobre 

salud sexual

https://www.condeduquemadrid.es/actividades/el-espacio-en-blanco-placer-y-descubrimiento-del-cuerpo-de-las-mujeres
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19 DE ABRIL /  20.00H /  CINE

SERGE BOZON
«DON JUAN»

Abandonado el día de su boda, Laurent, un actor de teatro que interpreta el 
papel del famoso seductor Don Juan, no puede evitar ver a su exprometida en 
todas las mujeres que conoce. En un intento de reparar su corazón roto y su 
ego, intenta seducirlas a todas, pero ninguna es receptiva a sus elaborados (y 
musicales) avances. Mientras tanto, en el teatro, la actriz principal renuncia y 
la producción incorpora a la exprometida de Laurent como sustituta.

SERGE BOZON 
Serge Bozon es, además de director, también 
conocido por su faceta como actor, habiendo 
trabajado para autores como Jean-Paul 
Civeyrac, Judith Cahen o Cédric Kahn. 
Dirigió varios cortometrajes y, en 1998, se 
dio a conocer con su primer largometraje: 
L’Amitié, en el que cuenta la historia del 
destino sentimental de una mujer que busca 
volver a ver a uno de sus antiguos amantes. 
Reanudó su colaboración con la guionista 
Axelle Ropert para su segunda película 
Mods. Tras un lapso de cuatro años, Bozon 
regresó escribiendo y dirigiendo La France, 
una original aproximación a la Primera 
Guerra Mundial. Galardonada con el Premio 
Jean Vigo en mayo de 2007, también fue 
presentada en la Quincena de Realizadores 
del Festival de Cannes 2007. También en la 
Quincena de los Realizadores del Festival de 
Cannes, obtuvo el premio a la mejor película 
gracias a Tip Top, el año 2013.

CICLO  Premieres de 
Condeduque

ESPACIO  Salón de Actos

AÑO  2022
PAÍS  Francia

DURACIÓN  100 minutos

DIRECCIÓN  Serge Bozon
GUION  Serge Bozon,  

Axelle Ropert
FOTOGRAFÍA  Sébastien 

Buchmann
MONTAJE  François Quiqueré
SONIDO  Renaud Guillaumin

PRODUCCIÓN  Philippe Martin, 
David Thion

PRODUCTORA  Les Films 
Pelléas, Frakas Productions, 

Ciné@, Shelter Prod, Cofinova

REPARTO  Tahar Rahim, 
Virginie Efira, Camille 

Berthomier, Damien Chapelle, 
Alain Chamfort, Louise 

Ribiere, Colline Libon, Elsa 
Esnoult, Marie Desgranges, 

Jean Didion, Alain Raymond, 
Liviu Bora, Christian Rizzo

FESTIVALES

Festival de Cannes

https://www.condeduquemadrid.es/actividades/serge-bozon-don-juan
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22 Y 23 DE ABRIL /  20.00H /  ARTES ESCÉNICAS

LIA RODRIGUES
«FÚRIA» 

PAÍS  Brasil
DURACIÓN  70 minutos

GÉNERO  Danza 
contemporánea
ESPACIO  Teatro

EQUIPO ARTÍSTICO

CREACIÓN

Lia Rodrigues
CREADO EN ESTRECHA 

COLABORACIÓN CON

Leonardo Nunes, Carolina 
Repetto, Valentina Fittipaldi, 

Andrey da Silva, Larissa 
Lima, Ricardo Xavier, no 

name, David Abreu, Matheus 
Macena,Tiago Oliveira, Raquel 

Alexandre

COLABORACIÓN

Felipe Vian, Karoll Silva  
y Clara Cavalcante 

ASISTENTE EN LA CREACIÓN

Amalia Lima
DRAMATURGIA Silvia Soter
COLABORACIÓN ARTÍSTICA  

E IMÁGENES Sammi Landweer
ILUMINACIÓN

Nicolas Boudier
DIRECTORES DE ESCENA

Magali Foubert y Baptistine 
Méral 

MÚSICA Extractos  
de canciones y bailes 

tradicionales de Kanak –  
New Caledonia

PRODUCCIÓN  Chaillot – 
Théâtre national de la Danse 

(París), Festival d’Automne 
(París), le CENTQUATRE-
PARIS, MA scène nationale 

(Montbéliard), Künstlerhaus 
Mousonturm (Frankfurt am 

Main) im Rahmen des Festivals 
Frankfurter Position 2019, 

Kunstenfestivaldesarts (Brüssel), 
Teatro Municipal do Porto, 

Festival DDD - dias de dança 
(Porto, Matosinhos, Gaia), 

Theater Freiburg, Muffatwerk 
(München), Lia Rodrigues 

Companhia de Danças

ESTRENO EN MADRID

«En la favela la gente ha aprendido a reinventarse cada día, a decir que sí 
cuando la vida no deja de decirles que no. La solución a los problemas 
de nuestra sociedad puede venir de la periferia». La que declara es Lia 
Rodrigues, una artista de Brasil, una privilegiada si se la compara con 
cualquiera de las 170.000 personas que viven en Maré, un intrincado y 
laberíntico complejo de chabolas con la densidad poblacional de una ciudad, 
que conforma una de las favelas más grandes, más complejas y peligrosas de 
Río de Janeiro. Pero dentro del grupo de los privilegiados, ella es única. No 
solamente por la conciencia sino por la voluntad y necesidad auténtica de 
hacer de la danza un camino expresivo, constructivo y liberador para la gente 
de este complicado lugar.

Allí instaló la sede de su compañía en 2004. En 2009 fundó el Centro 
de Artes Maré y en 2011 arrancó su Escuela de Danza, que mantiene hasta 
trescientos cincuenta alumnos aprendiendo a bailar. Pero en los años 
ochenta del siglo pasado, Rodrigues estaba muy lejos de la favela, viviendo 
experiencias intensas en el París cosmopolita, donde se integró al elenco del 
clásico May B, de Maguy Marin, pionera la nouvelle danse francesa, que ha sido 
inspiración hasta hoy. A su vuelta a Río, fundó Panorama, en 1992, que sigue 
siendo el festival de danza más importante del país. Pero, en lo personal, su 
labor más relevante es la de su compañía.

Con ellos (más de la mitad son residentes de Maré) ha creado un catálogo 
de coreografías relevantes, que le han servido para edificar una estética y 
un modo escénico sustentado en la supervivencia y la emergencia, que saca 
belleza de los elementos de desecho que usa como escenografía y atrezzo en 
sus producciones. Fúria es ejemplar de su lenguaje. 

Con su título tan ilustrativo, la obra fue creada durante nueve meses 
en 2017, coincidiendo con la campaña electoral que llevó a Bolsonaro al 
poder. En su línea de danza de la resistencia, trabajaron a fondo sobre el 
pensamiento del escritor afro-brasileño Conceição Evaristo, que se plantea 
reflexiones muy pertinentes a la actual situación del país con preguntas 
como: ¿Quién puede hablar? ¿Quién tiene el derecho a hablar? ¿Por qué no se 
escuchan ciertas voces y cómo podemos hacer que se escuchen?… 

La estética de la propuesta sigue su línea habitual. Hay referencias al 
poder, a los oprimidos y a las carrozas festivas del carnaval. Hay bailarinas 
negras pintadas como esculturas doradas, hay materiales de desecho 
fingiendo ser lujosos. Hay danza enérgica, hay palabras, canciones y gritos 
pero, sobre todo, hay furia.
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https://www.condeduquemadrid.es/actividades/lia-rodrigues-furia
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25 DE ABRIL /  20.30H /  PALABRA

LUNA MIGUEL
«LA MUERTE  

DE LA LECTORA»

DURACIÓN  48 horas
FORMATO  Performance

EDAD RECOMENDADA  Todos 
los públicos

ESPACIO  Auditorio

EQUIPO ARTÍSTICO

DIRECCIÓN Y CUERPO

Luna Miguel
CURADURÍA Alicia Valdés

ESCENOGRAFÍA Paola de Diego

AGRADECIMIENTOS A

Raúl E. Asencio, editor de  
La Caja Books; patronas  

y colaboradoras de Los libros 
de Luna.

¿Qué es la lectura somática? ¿Cómo cambia un libro el cuerpo de su lectora? 
Luna Miguel lleva años haciéndose estas preguntas, así como dibujando y 
teorizando alrededor de la corporalización del gesto literario. Como explica 
en su ensayo Leer mata, «el cuerpo cuenta historias», «el cuerpo almacena 
historias», «el cuerpo es el comienzo de todas las historias. También de 
aquellas que se hacen eco de las cronologías de la lectura». Quizá fueron 
estos pensamientos los que la llevaron a enfermar después de leer el Ulises 
de James Joyce en tan solo tres días. Una lectura enfermiza, voraz, pues 
como escribe la filósofa Alicia Valdés: «una lectura inconsciente es siempre 
una lectura encarnada». Más preguntas. ¿Qué puede un cuerpo? ¿Y qué 
puede generar un libro contra un cuerpo? Para averiguarlo, y después de 
haberse puesto a prueba en la autolesiva obra de teatro Ternura y derrota, 
Luna Miguel, o en este caso, la Lectora, volverá a subirse en abril de 2023 
a un escenario configurado por la artista plástica Paola de Diego, en el 
que intentará batir su propio récord de lectura, dejándose mirar por los 
espectadores durante más de cuarenta y ocho horas, en una sesión de leer y 
de leer sin apenas pausa para alimentarse o para descansar, sin posibilidad 
de interactuación con otro ser que no esté hecho de páginas. Sentada en un 
pupitre, deberá devorar todo aquello de cuanto sus ojos puedan alimentarse. 
No se trata de presenciar la gesta de qué rápido lee esa niña, ni tampoco de 
cuánto le cuesta pasar el ecuador de Anna Karenina, o de El libro de Genji, o de 
Los recuerdos del porvenir. De nuevo en palabras de Valdés, se trata más bien 
de contemplar cómo «la literatura se vuelve literal cuando atraviesa nuestro 
cuerpo». ¿Morirá la Lectora? ¿Aguantará el dolor del reto autoimpuesto? ¿Será 
más llevadera la hazaña si a su alrededor todos leen? ¿Si desde las butacas 
otros cuerpos emprenden el mismo viaje? ¿Si quienes normalmente leían 
a Lectora ahora son los que le regalan otros textos con los que distraerse o 
despejarse durante las tediosas horas restantes? 
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https://www.condeduquemadrid.es/actividades/luna-miguel-la-muerte-de-la-lectora
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26 DE ABRIL–25 DE JUNIO /  ARTE /  INSTALACIÓN

MARTA FERNÁNDEZ CALVO
«PLAYA MEDIODÍA»

El proyecto específico que Marta Fernández Calvo está realizando 
para presentar en el Patio Sur del Centro de Cultura Contemporánea 
Condeduque parte de una aproximación poética y ficcional al imaginario 
sobre mares y océanos que existe en las ciudades de interior. La pieza 
propone una mirada a los océanos a través de la fantasía infantil y lo 
femenino: lo que, históricamente, se queda en «tierra firme». Como en 
una ensoñación o en una siesta de verano, una escalera de incendios se 
convierte en una caseta de playa donde unos pulmones cantan con la fuerza 
de un bosque. Son las tonadas de trabajo que cantaban, juntas, las mujeres 
de la aldea gallega de Traspielas mientras sus maridos estaban en el mar, 
yendo o volviendo de Brasil.

PAÍS  España
HORARIOS  De lunes a sábados 
de 10.00 a 21.00 h. Domingos y 

festivos de 10.00 a 14.00 h
ACCESO  Gratuito 

ESPACIO  Patio Sur

COMISARIADO

Iñaki Martínez Antelo

ORGANIZA

MadBlue Summit
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MARTA FERNÁNDEZ CALVO 
Marta Fernández Calvo es artista visual e 
investigadora. Licenciada en Bellas Artes 
por la Universidad de Castilla La Mancha 
y Galardón a las Artes Riojanas (2019) ha 
trabajado como investigadora del Istituto 
Italiano di Cultura en Venecia y está en 
proceso de escritura de su tesis doctoral que 
leerá próximamente en la Facultad de Bellas 
Artes de Cuenca.

Ha desarrollado su práctica a nivel 
internacional en Sudáfrica, Senegal, 
Marruecos, Irlanda, Italia, Méjico, España 
e Inglaterra. Su trabajo ha formado parte 
de exposiciones como «No Soul for Sale» 
en la Sala de Turbinas de la Tate Modern de 
Londres, «Utopia Station» comisariada por 
Molly Nesbit y Rirkrit Tiravanija para la 50 
Bienal de Venecia, «Do it» comisariada por 
Hans Ulrich Obrist y Stefano Boeri para la 
Fundación Bevilacqua La Massa de Venecia, 
«Influx, Reflux, Reflex» en el Centro Cultural 
La Regenta (Las Palmas de Gran Canaria) 
y la Galería Nacional de Johannesburgo, 
«Re-Birth» comisariada por Michelangelo 
Pistoletto en Cittadellarte (Biella-Italia), 
«Dove non si tocca» comisariada por Gabi 
Scardi en Museo Tornielli (Ameno-Italia), 
«La timidez de la copa de los árboles» 
comisariada por Beatriz Alonso para Frac-
Lorraine (Metz-Francia) y MARCO (Vigo), 
«Politics of Food» en Delfina Foundation 

(Londres), «Food Chorus» en Victoria & 
Albert Museum (Londres) y Centro Cultural 
de España en México y «Yo echo para atrás 
las cosas malas», en Zona MACO, SOMA y 
Proyecto Público Prim (Ciudad de México).

Desde 2013, su trabajo está fuertemente 
vinculado a la ciudad de Madrid donde ha 
participado en las exposiciones colectivas 
«Hacer en lo cotidiano», en la Sala de Arte 
Joven de la Comunidad de Madrid, «Salón» y 
«Menguante de la luna de enero», en Galería 
Alegría, comisariadas por Beatriz Alonso. 
«Hasta que el pueblo las canta, la coplas, 
coplas no son », individual en Espacio 
Valverde, «Casa Leibniz», en el Palacio de 
Santa Bárbara, «Circuitos» en Swinton 
& Grant, «No siempre que estuvimos/
estuvimos», en la Casa Museo Lope de Vega 
(Madrid), «Querer parecer noche» comisariada 
por Beatriz Alonso y Carlos Fernández-
Pello en el Centro de Arte de Dos de Mayo 
(Móstoles), «Crear sin prisa», comisariada 
por Alicia Ventura en Tabacalera (Madrid) 
y Gastrofestival en el Centro de Cultura 
Contemporánea Condeduque.

Desde 2020 desarrolla el proyecto 
Cuidadorxs Invisibles, cuya primera edición 
fue realizada en el distrito de Carabanchel con 
el impulso de la convocatoria Art for Change 
de Fundación La Caixa, y que actualmente se 
está desarrollando con La Casa Encendida en 
el distrito Centro de Madrid. 

https://www.condeduquemadrid.es/actividades/marta-fernandez-calvo-playa-mediodia
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26 DE ABRIL–23 DE JULIO /  ARTE /  EXPOSICIÓN

«OCÉANO MAR»
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PAÍS  España
HORARIOS  Martes a sábados 

de 10.00 a 14.00h - 17.00 a 
21.00h / Domingos y festivos 

de 10.00 a 14.00h; Lunes 
cerrado

ACCESO  Gratuito 
ESPACIO  Sala de Bóvedas

COMISARIADO

Iñaki Martínez Antelo

ORGANIZA

MadBlue Summit

«Océano mar» recoge el título de la novela homónima de Alessandro 
Baricco, una obra en la que proliferan ecos y alusiones, invenciones y 
descubrimientos. Por un lado, un pintor que busca el inicio del mar para 
poder retratarlo. Por otro, una mujer que espera que el mar la cure de 
amar demasiado o un cura que evita el mar o un hombre misterioso que 
ha regresado del mar. En la novela, si el mar es el tema, el océano es la 
desmesura, un lugar donde todos acaban acudiendo, un lugar indecible 
donde el tiempo desaparece.

El mar y el océano pueden cambiar nuestra manera de entender el mundo, 
pero también debemos cambiar nosotros la manera de entender el océano 
y el mar. Como en la novela, las historias de esta exposición funcionan 
como breves pinceladas, poéticas y conceptuales, exigentes y evocadoras, 
todas unidas por su atracción hacia el mar. Si Baricco en su novela pretende 
«decir el mar» esta exposición trata de «expresarlo» adentrándonos en sus 
complejidades y sus misterios. 

https://www.condeduquemadrid.es/actividades/oceano-mar
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28 DE ABRIL /  20.30H /  MÚSICA

BACHAR MAR-KHALIFÉ
«ON/OFF»

PAÍS  Líbano, Francia
GÉNERO  Jazz / Canción
DURACIÓN  70 minutos

ESPACIO  Auditorio

FORMACIÓN

PIANO, TECLADOS, VOZ

Bachar Mar-Khalifé

COLABORA 
Casa Árabe

ESTRENO EN MADRID

poesía pianística liBanesa

Bachar Mar-Khalifé continua la tradición de orfebres de la melodía Ide la 
cultura árabe. Nacido en el Líbano en 1983, pero residente en París desde 
los seis años, este joven talento de la música sin fronteras se mueve por un 
instinto atravesado por la belleza, por la poesía de una cultura centenaria 
que, en su teclado, descubre nuevas formas de vida hasta el punto de abrirle 
un futuro donde la emoción se revindica desnuda, sin etiquetas. 

Cantante, compositor y virtuoso del laúd, este prodigioso pianista se 
formó en el Conservatorio Nacional de Música y Danza de París con su 
hermano Rami Khalifé para después publicar su primer álbum, Oil Slick, una 
auténtica declaración de intenciones que le llevó diez años en crear. Tras 
posteriores discos y colaboraciones con formaciones como la Orquesta 
Nacional de Francia y el Ensemble Intercontemporain, y artistas tan 
diversos como Bojan Z, Carl Craig, Francesco Tristano, Murcof, Kery James, 
Chapelier Fou, Christophe o el trío K / D / M., Bachar estrena en Madrid su 
quinto disco, On/Off, grabado en su casa familiar en el norte de Beirut. 

La grabación se realizó en diciembre de 2019, al ritmo de las protestas 
populares que sacudieron el Líbano y, a su manera, el músico contribuye 
a ello con este nuevo trabajo, pues las emociones se liberan con mensaje 
propio. El disco consta de once temas, escritos y compuestos en aquel hogar, 
así como un dúo grabado en 2017 con Christophe. Las composiciones se 
mueven entre sentimientos armónicos de jazz, melodías libanesas, gestos 
electrónicos y una profunda y extraña belleza. 
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https://www.condeduquemadrid.es/actividades/bachar-mar-khalife-onoff
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28 Y 29 DE ABRIL /  20.00H /  ARTES ESCÉNICAS

DANIEL ABREU
«DALET (DA)» 

PAÍS  España
DURACIÓN  60 minutos

GÉNERO  Danza
ESPACIO  Teatro

EQUIPO ARTÍSTICO

DIRECCIÓN Y CREACIÓN  

Daniel Abreu
ASISTENCIA DE DIRECCIÓN  

Mar Rodríguez
ASISTENCIA A LA 

DRAMATURGIA Janet Novás

INTERPRETACIÓN Daniel Abreu, 
Abián Hernández, Diego 

Pazo, Mauricio Pérez, Daniel 
Rodríguez y David Vilarinyo

MÚSICOS Hugo Portas  
y Elisa Tejedor

ILUMINACIÓN Pedro Yagüe
ESCENOGRAFÍA Luis Crespo
PROYECCIÓN David Benito

VESTUARIO La compañía
SASTRE Gabriel Besa

DISEÑO Y REALIZACIÓN  

DE VESTUARIO FANTASÍA  
Esteban Cedrés

FOTOGRAFÍA marcosGpunto
DISTRIBUCIÓN Elena Santonja

Subvencionado por  
La Comunidad de Madrid.

Colabora con su programa de 
residencias artísticas el Centro 

Coreográfico María Pagés, 
Centro Coreográfico Canal y  

la Compañía Nacional de 
Danza

Dalet es una letra del alfabeto hebreo que hace referencia a la puerta. Una 
puerta sin dintel que permite ir a través de. Un ir desde el vacío a la forma 
sin dimensiones. Es una travesía del desierto, un símil con la vida, con las 
grandes etapas como el nacimiento, la adolescencia, el matrimonio, la 
muerte. Su presencia nos invita a cambiar de lugar, de mundo. 

Se da en la condición de carencia, de recibir aquello que no se posee y con 
ello el aprendizaje del agradecimiento a través de la humildad.

Exige, por tanto, una gran modestia, rendición, reverencia… Un paso 
obligatorio que se da infinitas veces en el camino de la evolución.

Cada cambio en nuestra vida marca una muerte y un renacimiento. La fe 
y la confianza nos ofrecen la fuerza para lanzarnos a lo desconocido. Es esta 
puerta al mundo, el espacio a través del cual penetra la luz en la materia. Es la 
energía que nos permite cambiar de lugar. 

Nuestra forma de hablar o en este caso de danzar, es la que marca el lugar 
al que accedemos y puede abrirse tanto a los infiernos como a niveles más 
elevados. La miseria o la plenitud.

Esta idea de paso y camino es el punto de inicio para acercarme a una 
narrativa danzada en la que varios personajes actúan e interactúan en la 
toma de decisiones. 
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https://www.condeduquemadrid.es/actividades/daniel-abreu-dalet-da
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29 DE ABRIL /  19.00H /  ARTES ESCÉNICAS

ISABEL DE NAVERÁN
«ENVOLTURA, HISTORIA  

Y SÍNCOPE»
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PAÍS  España
GÉNERO  Conferencia 

performativa
DURACIÓN  150 minutos

PÚBLICO  General
ESPACIO  Salón de Actos

AUTORA  Isabel de Naverán
PRESENTACIÓN  

Pedro G. Romero

LIBRO

AUTORA Isabel de Naverán
EDITORIAL Caniche 

COLECCIÓN Letra Caniche
ASISTENCIA EN LA 

INVESTIGACIÓN Andrea Rodrigo 
CORRECCIÓN 

ORTOTIPOGRÁFICA Isabel Lerma
FOTOGRAFÍAS Vicente Paredes

DISEÑO GRÁFICO Setanta
TRADUCCIÓN AL EUSKERA  

Irene Hurtado
TRADUCCIÓN AL INGLÉS  

Toni Crabb

CON EL APOYO DE

Caniche editorial, Azkuna 
Zentroa (Bilbao), Programa de 
becas de investigación Topo, 

AZALA (Lasierra, Álava), 
Departamento de Cultura 
y Política Lingüística del 

Gobierno Vasco

Envoltura, historia y síncope es el nombre de una zona de investigación de largo 
aliento que Isabel de Naverán desarrolla desde 2016 en torno a la relación 
de los cuerpos con la gran Historia y a las historias llamadas menores de los 
gestos y movimientos en danza.

Envoltura, historia y síncope es también un libro –publicado en la colección 
Letra Caniche de la editorial Caniche– que adopta la forma de conferencia 
performativa en la que los contenidos e imágenes que acompañan el 
proyecto y que están presentes en el libro, se despliegan haciendo lugar a una 
situación de conexión en vivo de las imágenes, las palabras y los gestos. La 
conferencia performativa ofrece un acceso a la investigación desde la práctica 
de las vinculaciones sensibles del material documental, de las anécdotas, 
observaciones, uniones y quiebros de los cuerpos e imágenes estudiados. 
Se trata de una acción que entreteje contenido y forma, revelando cómo 
la producción de conocimiento siempre se da en un lugar necesariamente 
situado y condicionado por sus materialidades intelectuales y sensibles.

18 de julio de 1936, Bayona. Tras conocer la noticia del alzamiento, Antonia 
Mercé y Luque, bailarina y bailaora española apodada la Argentina, en 
fatídica sintonía con la Segunda República, sufre un síncope y muere. Tiene 
46 años. Se quiebra la historia y se quiebra la artista. Isabel de Naverán 
persigue, en estrecho diálogo con las imágenes, el eco de ese golpe, una 
convulsión individual que contiene, de forma representativa y simbólica, el 
dolor colectivo que se avecinaba y que ha resonado a través de otros artistas.

«Bailar es siempre bailar otros cuerpos —asegura de Naverán—, repetir y, 
al mismo tiempo, hacerse presente en la diferencia; ser capaz de interiorizar 
los movimientos de otros, de dejarse permear. Una capacidad extraordinaria 
que unía a la Argentina a otros artistas coetáneos como Federico García 
Lorca. Ambos fueron agentes activos de una escucha atenta hacia otros 
cuerpos y ambos sufrieron en el suyo propio las consecuencias del horizonte 
que se cerraba».

https://www.condeduquemadrid.es/actividades/isabel-de-naveran-envoltura-historia-y-sincope
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3 DE MAYO /  20.00H /  CINE

RICHARD LINKLATER
«WAKING LIFE»

CICLO  Dream a Little Dream
EDAD RECOMENDADA  Todos 

los públicos
ESPACIO  Salón de Actos

AÑO  2001
PAÍS  Estados Unidos

DURACIÓN  97 minutos

DIRECCIÓN  Richard Linklater
GUION  Richard Linklater

FOTOGRAFÍA  Richard 
Linklater, Tommy Pallotta

MONTAJE  Sandra Adair
SONIDO  Ethan Andrus

PRODUCCIÓN  Tommy Pallotta, 
Jonah Smith, Anne Walker-

McBay, Palmer West
PRODUCTORA  Fox Searchlight

REPARTO  Ethan Hawke, Julie 
Delpy, Wiley Wiggins, Trevor 
Jack Brooks, Timothy Speed 
Levitch, Glover Gill, Laura 

Hicks, David Sosa, Alex Jones

PREMIOS

FESTIVAL DE CINE DE VENECIA

Mención especial Premio 
Linterna Mágica, Mejor 

Película Cine del Provenir

Un anónimo protagonista mantiene conversaciones con personas distintas 
que parecen entrar y salir de su vida arbitrariamente. Una frase, «dream 
is destiny» (el sueño es el destino), expresa la idea básica de la película: 
atreverse a entrar en el incontrolable mundo de los sueños, tan apasionante 
como inquietante y oscuro, y permitirse disfrutar al máximo del instante 
eterno que dura.

RICHARD LINKLATER

Richard Stuart Linklater es un director de 
cine, productor y guionista estadounidense. 
Es conocido por películas que giran 
principalmente en torno a la cultura 
suburbana y los efectos del paso del tiempo. 
Entre sus filmes se encuentran las comedias 
Slacker (1990) y Dazed and Confused (1993); las 
películas románticas de la trilogía Before… 
Before Sunrise (1995), Before Sunset (2004) 
y Before Midnight (2013); la comedia de 
temática musical School of Rock (2003); las 
películas de animación Waking Life (2001) 
y A Scanner Darkly (2006) y el drama de 
madurez Boyhood (2014). Ha ganado diversos 
galardones en Festivales como Berlín, 
Venecia o Austin y ha estado nominado 
en los Premios Oscar en tres diferentes 
ocasiones, incluyendo su nominación a 
mejor película con Boyhood.

FILMOGRAFÍA SELECTA

2016 - Everybody Wants Some!
2014 - Boyhood
2001 - Waking Life
1995 - Before Sunrise

https://www.condeduquemadrid.es/actividades/richard-linklater-walking-life
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4 DE MAYO /  20.00H /  ARTES ESCÉNICAS

JAVIERA DE LA FUENTE
«ENVIOLETÁ» 

CICLO  Canela fina
PAÍS  España, Chile

DURACIÓN  75 minutos
EDAD RECOMENDADA  A partir 

de 12 años
ESPACIO  Teatro

EQUIPO ARTÍSTICO

IDEA ORIGINAL, CODIRECCIÓN, 

BAILE Y VOZ Javiera de la Fuente
APARATO Pedro G. Romero 

CODIRECCIÓN ARTÍSTICA

Idoia Zabaleta
CODIRECCIÓN COREOGRÁFICA 

Y BAILE Francisca Crisóstomo

CURATORÍA Y ESCRITURA

Isabel de Naverán
PAISAJE SONORO Y THEREMÍN

Martín Benavides
COMPOSICIÓN Y GUITARRA

José Torres
CANTE Cristina Tovar

MÚSICA ORIGINAL

Violeta Parra
ILUMINACIÓN Y DIRECCIÓN 

TÉCNICA Benito Jiménez
REALIZACIÓN VESTUARIO

Carmelilla

COPRODUCE

Centro de Cultura 
Contemporánea Condeduque

AGRADECIMIENTOS A

Belén Maya, Colombina Parra, 
Javiera Parra, Museo Violeta 
Parra, Factoría Cultural de 

Sevilla

ESTRENO

Festival Flamenco de Nimes en 
enero 2023

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. 

Envioletá es un proyecto híbrido que pretende pensar, escribir y decir, danzar 
o mover, subvertir y entonar parte del legado poético, sonoro y performativo 
de la cantora chilena Violeta Parra. Nos valemos de una etapa oculta e 
iniciática en que la Violeta, ahora sinónimo de chilenidad, se sumergiera en 
el mundo de la canción popular andaluza, el «género español» que recorriera 
Latinoamérica en los 40 y 50. Decimos que Envioletá es una serie de estados 
de contradicción, una forma de hacer y de estar que bebe y se aloja en Violeta 
Parra y el flamenco, indistintamente, y en el quehacer chileno y flamenco 
de Javiera de la Fuente. Desde ahí un nuevo cuerpo, un cuerpo itinerante y 
paradójico que se remueve, la promesa de una danza que es muchas danzas y 
ninguna, cuerpos y relatos afectados y movidos entre aquí y allá.
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https://www.condeduquemadrid.es/actividades/javiera-de-la-fuente-envioleta
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6 DE MAYO /  19.00H /  ARTES ESCÉNICAS

ÇA MARCHE
«LOS FIGURANTES.  

UN RETRATO POLIÉDRICO  
DE LA IMAGEN  

DE LA INFANCIA» 

CICLO  Canela fina
PAÍS  España

DURACIÓN  60 minutos
EDAD RECOMENDADA  A partir 

de 16 años
ESPACIO  Teatro

EQUIPO ARTÍSTICO

DIRECCIÓN Y AUTORÍA  
Nico Jongen

INTÉRPRETES Un grupo de 
figurantes acompañados por 

Mariona Signes

ESPACIO E ILUMINACIÓN  
Marc Salicrú

SONIDO Aurora Bauzà
DISEÑO Y CONFECCIÓN DE 

VESTUARIO Mariona Signes
DRAMATURGIA Roberto Fratini

ACOMPAÑAMIENTO DE 

MOVIMIENTO Joaquín Collado
PRODUCCIÓN Laura Viñals

FOTOGRAFÍA Sílvia Poch  
& Jordi Soler

COLABORAN

Festival TNT, Teatre Lliure, 
Beca Despertalab ‘21

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. 

En Los figurantes un grupo de niños de entre cuatro y cinco años juega sin ser 
consciente de que un público adulto los mira. 

Los figurantes es una máquina de observar. Reproduce los filtros de una 
mirada adulta que, invariablemente sesgada por la culpa y el deseo, se dirige 
a la infancia como al más proyectivo, al más delirante y finalmente al más 
enigmático —quizás el más oscuro— de los espectáculos. 

De esta ficción amorosa en la que todo un público de adultos anhela 
reconocerse, los niños solo son figurantes: son en cambio ogros y hombres 
del saco, aquí, quienes desde la oscuridad deletrean signos, descodifican 
indicios, fabrican presagios; son ellos los protagonistas, los intérpretes, los 
profanadores; son ellos quienes expugnan la tautología de la infancia. 

Los nuevos ogros anidan en la mirada multitudinaria de un mundo adulto, 
amoroso, atento y escrupuloso, que pretende, como San Cristóbal, salvar 
a la infancia para que la infancia le salve de su cinismo; que se encarga de 
ella, carga con ella y finalmente se la carga; que la lleva apasionadamente 
en volandas hacia el desastre; que, con tal de volverla sagrada, la sacrifica. 
No hay monstruo más temible que un ángel de la guarda. ¿O será que los 
monstruos ya son menos temibles que los guardianes bien intencionados?

El proyecto cuenta con el apoyo del Festival TNT Terrassa, Teatre Lliure 
Barcelona, Centro de Cultura Contemporánea Condeduque Madrid, Nau 
Ivanow Barcelona, TenerifeLAV, Graner centro de creación y artes vivas, 
Institut Ramon Llull y OSIC Departamento de Cultura de la Generalitat de 
Cataluña.
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https://www.condeduquemadrid.es/actividades/ca-marche-los-figurantes-un-retrato-poliedrico-de-la-imagen-de-la-infancia
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9 DE MAYO /  20.30H /  PALABRA

DILES QUE MI VIDA  
FUE MARAVILLOSA

«LA CULPA»

Podcast en directo
DURACIÓN  60 minutos
FORMATO  Spoken word

EDAD RECOMENDADA  Todos 
los públicos

ESPACIO  Auditorio

PRODUCCIÓN  
Alberto Torres Blandina

REALIZACIÓN  Miguel Espigado
AYUDANTE PRODUCCIÓN 

SONORA  Laura Romero

COLABORAN

María Fernanda Ampuero, 
Jéssica Belda, Jorge Carrión, 

Marilena De Chiara, Gonzalo 
Escarpa, Jimena Marcos, 

Mississippi, Ignatius Oscoz, 
Gabriela Pavinski, Los Peligro 

(Ché y Liliana Peligro), Weldon 
Penderton, Mr. Perfumme, 

María Rodrigo, Kike Ruíz 
(Muno Na Baka), Lucas Vidaur 

(Confeti de Odio) y Maxi 
Villarroya

Diles que mi vida fue maravillosa es un podcast colectivo de oralidad desbocada 
donde el ensayo sonoro se mezcla con la experimentación, los audios de 
Whatsapp con el spoken word y el humor con la filosofía. Este capítulo especial 
en directo girará alrededor de la culpa y contará con 20 colaboradores cuyas 
distintas voces y tonos generan un diálogo: relatos personales, spoken word, 
monólogos, propuestas sonoras o ensayos sonoros que se mezclan en una 
suma irónica, desacralizadora y profunda que analiza y da cuenta de la 
sociedad en la que vivimos.

El show seguirá la misma estructura collage que el resto de capítulos del 
podcast. Miguel Espigado será el DJ que irá mezclando en directo las voces de 
los 20 colaboradores junto a música y samplers. El ritmo será rápido y ameno, 
además de variado: historias personales, divulgación, arte sonoro, poesía, 
monólogos, minicanciones… con ese tono desenfadado y, a la vez, profundo 
que caracteriza al podcast.

https://www.condeduquemadrid.es/actividades/diles-que-mi-vida-fue-maravillosa-la-culpa
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10 DE MAYO /  20.00H /  CINE

JÉRÔME BEL
«RETROSPECTIVE»

EDAD RECOMENDADA  A partir 
de 12 años

ESPACIO  Salón de Actos

AÑO  2001
PAÍS  Estados Unidos

DURACIÓN  97 minutos

DIRECCIÓN  Jérôme Bel
GUION  Jérôme Bel

FOTOGRAFÍA  Céline Bozon, 
Pierre Dupouey, Aldo Lee, 

Olivier Lemaire, Marie-Hélène 
Rebois

MONTAJE  Yaël Bitton, Oliver 
Vulliamy

PRODUCCIÓN  Jérôme Bel
PRODUCTORA  R.B. Jérôme Bel

REPARTO  Taous Abbas,  
Fanny Alton, Cédric Andrieux, 

Sheila Atala, Sonja Augart, 
Michèle Bargues, Jérôme Bel, 

Ryo Bel, Malik Benazzouz

FESTIVALES

Festival de Buenos Aires 
Festival de Marsella

ESTRENO EN MADRID

En esta nueva creación, una película en forma de resumen o recopilación, 
Jérôme Bel prosigue sus exploraciones sobre la dimensión política de la danza. 
Al confrontar archivos del pasado con actuaciones en vivo en el presente, nos 
permite contemplar el pensamiento en ciernes.

JERÔME BEL

Jérôme Bel es un coreógrafo y bailarín 
francés considerado como uno de los 
representantes más destacados de la 
renovación de la danza. Su formación 
comenzó en el Centro Nacional de Danza 
Contemporánea de Angers (Francia). Entre 
1985 y 1991 bailó para diversos coreógrafos 
en Francia e Italia y en 1992 fue asistente del 
director y coreógrafo Philippe Decouflé para 
las ceremonias de los XVI Juegos Olímpicos 
de Invierno de Albertville. Sus obras se 
caracterizan por ser «antiespectaculares» 
ya que se desarrollan a partir de acciones 
simples y escenografías sencillas. La puesta 
en escena se reduce al mínimo y concede así 
mayor importancia al cuerpo del intérprete.

FILMOGRAFÍA SELECTA

2019 - Retrospective

https://www.condeduquemadrid.es/actividades/jerome-bel-retrospective
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11 DE MAYO /  20.30H /  MÚSICA

YELI YELI
(ÁLVARO ROMERO

& PEDRO DA LINHA)
«YELI YELI»

PAÍS  España, Portugal
GÉNERO  Flamenco-kuduro

DURACIÓN  60 minutos
ESPACIO  Teatro

COPRODUCEN 
Bienal Flamenco de Sevilla y 

Centro de Cultura Contemporánea 
Condeduque

ESTRENO EN MADRID

La cultura, como idioma universal, aporta a nuestro día a día un conjunto 
de palabras y emociones que atraviesan nuestra existencia, golpeando tanto 
nuestros sueños como recuerdos. Todo es mágico en torno a la creación 
artística y una genialidad, cuando se agitan conciencias y sensibilidades 
inéditas, como por ejemplo, cuando en el caso de la música, se nos regala 
una banda sonora para reafirmar nuestras convicciones, proponer otras 
distintas y continuar formulando cuestiones para seguir creciendo como 
personas; pues ya se sabe, lo importante no es la respuesta, sino la pregunta. 
Este pudiera ser el planteamiento de esta aventura que ahora nace, en donde 
la electrónica de vanguardia y el flamenco tradicional actúan como puntos 
de partida para una indagación sobre los rumbos, flujos y derivas de estos 
nuevos babilonios, desde una mirada actual que recorre los sonidos del 
pasado conectándolos con el presente/futuro. 

Igual que el ritual del pañuelo que da nombre al proyecto —Yeli Yeli— para 
comprobar que las gitanas llegan vírgenes al matrimonio, hace referencia 
a los cantes de alboreá. Romero y Da Linha llegan vírgenes al espacio de 
creación, inocentes e ingenuos, sin saber qué va a ocurrir, sin ningún tipo 
de prejuicios, sin miedo alguno al saber que no han manchado el pañuelo 
porque han sido violadas y que son impuras porque quizás, en el proceso, ya 
cayeron en la deshonra. 

En este caso el cante tradicional con el que trabaja Álvaro Romero 
se emplea como herramienta crítica de pensamiento, haciendo de las 
letras un espejo en el que el público puede mirarse y verse los lunares, las 
arrugas propias de la edad o las cicatrices de viejas heridas. Romero lanza 
preguntas al aire como si fueran «oles» escritos en lenguaje matemático y, 
sin detener su cante ni un solo momento, da claves para construir un relato 
sobre quiénes somos y sobre quiénes hemos sido. De este modo, la escena 
se convierte en un jardín en el que florecen cuestiones sobre la memoria 
histórica, la identidad colectiva, los roles de género o la violencia machista.

Pedro da Linha, por su parte, procede de los arrabales de Lisboa, 
siendo actualmente considerado como el gran revolucionario de la escena 
electrónica portuguesa, y el más audaz sucesor de Buraka Som Sistema. 
Es productor, entre otros, de Pedro Mafama, también presente en la 
programación musical de esta temporada en Condeduque.

https://www.condeduquemadrid.es/actividades/yeli-yeli-alvaro-romero-pedro-da-linha-yeli-yeli
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19–21 DE MAYO /  20.00H /  ARTES ESCÉNICAS

JÉRÔME BEL
«GALA»

PAÍS  Francia, España
DURACIÓN  90 minutos

EDAD RECOMENDADA  A partir 
de 7 años

ESPACIO  Teatro

EQUIPO ARTÍSTICO

CONCEPCIÓN Jérôme Bel
ASISTENTE Maxime Kurvers

ASISTENTES A CARGO DE LA 

REORGANIZACIÓN Chiara 
Gallerani and Henrique Neves

VESTUARIO Los bailarines, 
R.B. Jérôme Bel

ASESORAMIENTO ARTÍSTICO Y 

DIRECCIÓN EJECUTIVA

Rebecca Lee

MANAGER DE PRODUCCIÓN

Sandro Grando
ASESORAMIENTO TÉCNICO

Gilles Gentner
COPRODUCCIÓN

Dance Umbrella (Londres), 
TheaterWorks Singapore /   

72-13, KunstenFestivaldesArts 
(Bruselas), Tanzquartier Wien, 

Nanterre-Amandiers centre 
dramatique national, Festival 

d’Automne à Paris, Theater 
Chur (Chur) y TAK Theater 

Liechtenstein (Schaan) - 
TanzPlan Ost, Fondazione La 

Biennale di Venezia, Théâtre de 
la Ville (París), HAU Hebbel am 

Ufer (Berlin),  

BIT Teatergarasjen 
(Bergen), La Commune 

centre dramatique national 
d’Aubervilliers, Tanzhaus nrw 
(Düsseldorf ), House on Fire 

con el apoyo del programa 
cultural de la Unión Europea

CON EL APOYO DE

CND Centre national de la 
danse (Pantin) y Ménagerie de 

Verre (París)

Hay en Jérôme Bel (París, 1965) una preocupación que ha estado presente a lo 
largo de toda su carrera como coreógrafo, que abarca poco más de lo que va 
de siglo. La democratización del escenario ha sido y sigue siendo una práctica 
constante, que le ha alejado de las grandes estrellas pero también, poco a poco, 
del bailarín profesional común. Si la danza es inherente al hombre desde los 
tiempos ancestrales, si bailar y ver bailar supone un placer (aún inexplicable) 
propio de los humanos, entonces el derecho a danzar sobre un escenario lo 
tenemos todos. No existe en su universo el cuerpo viable, la perfección técnica ni 
la pirueta de infarto. La suya, desde hace mucho tiempo, es una danza hecha por 
gente que baila. Gala, exitosa pieza que viene presentando desde 2015, lejos de 
ser excepción, es ejemplar de esta filosofía. 

En cada lugar donde se presenta se escoge un variopinto y heterogéneo grupo 
de ciudadanos sin experiencia escénica previa que, tras un entrenamiento que no 
requiere técnica ni estudios previos, va a reclamar su derecho como ser humano 
de bailar para ser visto. Mujeres y hombres, negros y blancos, obesos y delgados, 
discapacitados y capacitados, torpes y listos, pobres y ricos, bellos y feos, 
jóvenes, niños, mayores… gente, simplemente gente. Esos son los protagonistas 
de esta propuesta que se representa, irónicamente, como si fuera una gala, la más 
glamurosa forma y fórmula de la representación escénica.

Al inicio de Gala, Bel nos presenta una serie larga de diapositivas que nos 
muestran escenarios vacíos. Desde abigarrados escenarios de grandes casas 
de ópera a sencillos tablaos de teatros de barrio. La insistencia en presentarlos 
vacíos nos empuja de forma automática a lo que quiere, que es que nos hagamos 
la gran pregunta. ¿Quién puede habitarlos? ¿Quién tiene permiso para acceder 
y quién no? ¿Qué significa la representación escénica? ¿Qué es lo distintivo que 
tiene un artista: la técnica, la belleza, el peso, el color?…

Toda esta investigación tuvo su punto de arranque en 2001 cuando 
estrenó The Show Must Go On, que sorprendió y deleitó a las audiencias con su 
espontaneidad y al mismo tiempo, calculada sencillez. Bel ponía en valor el 
potencial de lo popular y, como Isadora, parecía querer volver a los orígenes, 
a ese momento en que la danza era espontánea, salía del cuerpo y no se había 
sofisticado, cuando no existía la técnica ni el rigor escénico. Quería regresarnos 
a ese momento en el que solo había disfrute. Del que baila, por supuesto, pero 
también del que se queda quieto a ver bailar. Desde entonces y hasta ahora, 
explorando diversos caminos y probando diversas maneras, la obra de Jérôme 
Bel ha permanecido preocupada siempre por una idea fija: la democratización 
del escenario. 

https://www.condeduquemadrid.es/actividades/jerome-bel-gala
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24 DE MAYO /  20.00H /  CINE

BI GAN
«LARGO VIAJE HACIA  

LA NOCHE»

CICLO  Dream a Little Dream
EDAD RECOMENDADA  Todos 

los públicos
ESPACIO  Salón de Actos

AÑO  2018
PAÍS  China

DURACIÓN  133 minutos

DIRECCIÓN  Bi Gan
GUION  Bi Gan

FOTOGRAFÍA

David Chizallet, Yao Hung-i
MONTAJE  Yanan Qin
SONIDO  Danfeng Li

PRODUCCIÓN  Zuolong Shan
PRODUCTORA  Huace Pictures, 

Zhejiang Huace Film & TV, 
Dangmai Films

REPARTO  Tang Wei, Sylvia 
Chang, Vivien Li, Huang Jue, 
Chen Yongzhong, Lee Hong-

Chi, Luo Feiyang

FESTIVALES

Festival de Cannes
Festival de Oslo

Festival de New Jersey  
Festival de San Sebastián

Luo Hongwu regresa a Kaili, su ciudad natal, de la que huyó hace varios años. 
Comienza la búsqueda de la mujer que amaba, y a quien nunca ha podido 
olvidar. Ella dijo que su nombre era Wan Quiwen.

BI GAN

Bi Gan (nacido el 4 de junio de 1989) es 
un director de cine, guionista, poeta y 
fotógrafo chino. Nació en la ciudad de Kaili, 
Guizhou. Su primer largometraje, Kaili 
Blues, se estrenó en 2015 y ganó el premio 
al mejor director novel en la 52ª edición de 
los Golden Horse Awards y el premio a la 
mejor ópera prima en el Festival de Cine de 
Locarno. En 2017, Bi escribió y dirigió su 
segundo largometraje Long Day’s Journey into 
Night. La película también está basada en la 
provincia de Guizhou y se estrenó en 2018, 
siendo críticamente aclamada en el Festival 
de Cannes.

FILMOGRAFÍA SELECTA

2022 - Po Sui Tai Yang Zhi Xin (cortometraje)
2018 - Long Day’s Journey into Night
2015 - Kaili Blues
2007 - Jingang Jing (cortometraje)

https://www.condeduquemadrid.es/actividades/bi-gan-largo-viaje-hacia-la-noche
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24 Y 25 DE MAYO /  20.30H /  MÚSICA /  PALABRA

TOUNDRA  
& MANU BRABO 

«UKRAÍNA»

PAÍS  España
IDIOMA  Español e inglés

GÉNERO  Música instrumental /  
fotoperiodismo de guerra

DURACIÓN  60 minutos
EDAD RECOMENDADA  A partir 

de 12 años
ESPACIO  Auditorio

FORMACIÓN

TOUNDRA Esteban Girón, Álex 
Pérez, Alberto Tocados  

y David López

Manu Brabo (Premio Pulitzer 
Fotografía, fotoperiodista de 

guerra)

Fernando González «Gonzo»

Manu Brabo y Esteban Girón, dos artistas asturianos se conocieron hace 
relativamente poco. Manu era fan de Toundra. Esteban era fan de Manu. 
Uno siempre quiso ser rockero. Otro quería ser periodista de guerra en 
su adolescencia. Cuando se conocieron, a los pocos minutos se forjó una 
relación de amistad sincera, basada en el cariño sincero y una profunda y 
mutua admiración. Cuando Manu se va a la guerra, deja a sus amigos de 
Toundra preocupados y expectantes a ver qué nuevas genialidades pueden 
ver en el trabajo del famoso sportinguista. Cuando Toundra saca nueva 
música, Manu siempre les manda un mensaje de «me parece increíble, como 
siempre». Ahora, en medio de la guerra de Ucrania, Manu les manda material 
con el que la banda puede inspirarse y aplicar las tensiones propias de su 
música al reflejo de la mayor de las atrocidades: la guerra.

https://www.condeduquemadrid.es/actividades/toundra-manu-brabo-ukraina
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26 DE MAYO /  20.30H /  MÚSICA

LOS VOLUBLE
«FLAMENCO IS NOT A CRIME +   

JALEO IS A CRIME»

PAÍS  España 
GÉNERO  Live Cinema /   
Flamenco / Electrónica

DURACIÓN  70 minutos +  
70 minutos  

ESPACIO  Auditorio

COLABORAN /  COPRODUCEN 

Telegrama, Festival de 
Flamenco de Nîmes y la Bienal 

de Flamenco de Sevilla

ESTRENO EN MADRID DE

«JALEO IS A CRIME»

Flamenco is not a crime y JALEO IS A CRIME son dos acercamientos desde la 
remezcla, la cultura crítica y el live cinema propiciados por Los Voluble para 
aproximar dos géneros como la electrónica y el flamenco. Puntos de unión 
que se consolidan a través de la experiencia visual que consiguen generar 
utilizando la pantalla como un instrumento más. La improvisación flamenca 
o la pureza de la electrónica se remezclan en vivo en esta doble sesión. Los 
Voluble dan rienda suelta a dos propuestas que terminan de componer un 
discurso plagado de referencias, capas y matices. 

Inspirados por el movimiento  «free party is not a crime», Los Voluble 
presentaban una propuesta en la que el flamenco y la electrónica se 
cruzan con la cultura crítica y el political remix video. Siguiendo la senda de 
planteamientos articulados en espectáculos anteriores como  Raverdial  o En 
el nombre de, en torno a la fiesta, lo común de la remezcla y la complejidad de 
lo colectivo, Pedro y Benito Jiménez proponen dos acercamientos directos 
al flamenco y sus contraposiciones: el purismo frente a la vanguardia o la 
experimentación, la actitud frente a la aptitud flamenca o su paralelismo 
y conexión con otros géneros musicales como el Gqom, footwork, dub 
experimental, grime o reggaeton, entre otros muchos saltos estilísticos.

Un trabajo de investigación que sigue la senda de sus propias raíces para 
profundizar en archivos y construir un nuevo live cinema que sigue utilizando 
de manera singular deblas, tonás o martinetes procesados por su mirada y 
su atenta escucha a los ritmos contemporáneos. Los Voluble quieren seguir 
explorando la pantalla y las herramientas audiovisuales como un campo 
posible de lo flamenco. El paso de lo oral a la grabación en discos accesibles 
por todo el mundo supone un cambio radical en las formas de relacionarse 
con las músicas sin partituras.
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https://www.condeduquemadrid.es/actividades/los-voluble-flamenco-not-crime-jaleo-crime
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Nuestro cuerpo, nuestro género y nuestro sexo han sido definidos e 
interpretados durante los siglos xx y xxi de diversas maneras y a través 
de distintos enfoques. El cuestionamiento de buena parte de ellos en 
la contemporaneidad ha acabado conformando un laberinto lleno de 
controversias, además de un fenómeno global. El ensayista e historiador 
de las ideas Éric Marty disecciona todos esos cuestionamientos para 
distinguir cuerpo, sexo y género en un recorrido que va desde Jean 
Paul Sartre, Jacques Lacan, Deleuze, Barthes, Derrida y Michel Foucault 
hasta Judith Butler. «El sexo regresa hoy bajo la forma de espectro, incluso el 
espectro más insistente de nuestra humanidad contemporánea, suscitador 
de las vocaciones de los nuevos Hamlet, cuyo to be or not to be adopta la forma 
de una imprevisible y legítima cantinela planetaria: ¿de qué sexo soy? That is 
the question», asegura Marty. El autor conversará con la ensayista, profesora e 
investigadora en pensamiento político contemporáneo Laura Llevadot.
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ÉRIC MARTY 
(París, 1955). Escritor, ensayista y profesor 
de Literatura Francesa de la Universidad 
de París Diderot-París 7; especialista en 
literatura contemporánea e historia de las 
ideas. Ha sido el editor de la obra completa 
de Roland Barthes en ediciones Seuil. Dos 
de sus ensayos más importantes fueron 
traducidos al castellano: Roland Barthes, el 
oficio de escribir (2007) y ¿Por qué el siglo xx 
tomó a Sade en serio? (2014). Su libro más 
reciente es El sexo de los Modernos. Pensamiento 
neutral y teoría de género (Manantial, 2022).

LAURA LLEVADOT 
(1970). Profesora de Filosofía 
Contemporánea de la Universidad de 
Barcelona (UB), donde dirige el proyecto de 
investigación «Pensamiento contemporáneo 
posfundacional». Ha centrado su labor 
investigadora en el pensamiento político 
contemporáneo, especialmente en el 
posestructuralismo francés, y destaca su 
conocimiento de figuras como Jacques 
Derrida o Søren Kierkegaard. Sobre 
estas cuestiones, destacan publicaciones 
como Filosofías post-metafísicas. 20 años 
de filosofía francesa contemporánea (2012) 
y Kierkegaard Through Derrida (EUA, 
2013). Dirige la colección de ensayo 
«Pensamiento político posfundacional», 
de la editorial Gedisa, de la que ha firmado 
el volumen Jacques Derrida: democracia 
y soberanía (2019). Recientemente ha 
publicado el ensayo Mi herida existía antes 
que yo. Feminismo y crítica de la diferencia 
sexual (Tusquets, 2022).

30 DE MAYO /  19.30H /  PENSAMIENTO

ÉRIC MARTY
«CUERPO, SEXO Y GÉNERO:  

UN LABERINTO 
CONTEMPORÁNEO»

CONVERSAN

Éric Marty, escritor, ensayista 
y profesor universitario

Laura Llevadot, ensayista, 
editora y profesora universitaria

COLABORAN

Embajada de Francia, Institut 
Français Espagne y editorial 

Manantial

https://www.condeduquemadrid.es/actividades/eric-marty-cuerpo-sexo-y-genero-un-laberinto-contemporaneo
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31 DE MAYO /  20.00H /  CINE

HÉLÈNE CATTET 
Y BRUNO FORZANI

«AMER»

CICLO  Dream a Little Dream
PÚBLICO  A partir de 12 años

ESPACIO  Salón de Actos

AÑO  2009
PAÍS  Bélgica, Francia

DURACIÓN  87 minutos

DIRECCIÓN  Hélène Cattet, 
Bruno Forzani

GUION  Hélène Cattet,  
Bruno Forzani

FOTOGRAFÍA  Manuel Dacosse
MONTAJE  Bernard Beets

SONIDO  Iannis Héaulume
PRODUCCIÓN  François 

Cognard, Eve Commenge
PRODUCTORA  Anonymes 

Films, Tobina Film, Canal+, 
Département des Alpes-

Maritimes, CNC

REPARTO  Marie Bos, Delphine 
Brual, Harry Cleven, Bianca 
Maria D’Amato, Cassandra 

Forêt, Sylvain Giraud, 
Charlotte Eugène Guibeaud, 

Bernard Marbaix, Jean-Michel 
Vovk

FESTIVALES 

FESTIVAL DE SITGES

Premio Noves Visions

Esta obra fragmentaria, que carece de diálogos, penetra en la vida de una 
niña que es observada por el ojo de una cerradura. Film experimental y de 
impecable factura que avanza a golpe de sensaciones, siempre filmadas a flor 
de piel.

HÉLÈNE CATTET Y BRUNO FORZANI

Hélène Cattet y Bruno Forzani son dos 
cineastas afincados en Bruselas (Bélgica). 
Han trabajado como equipo de guionistas 
y directores durante toda su carrera 
profesional. Cattet y Forzani debutaron 
en el largometraje en 2009 con Amer, una 
coproducción internacional entre Francia 
y Bélgica que se define como un homenaje 
posmoderno al cine giallo. La película 
recibió el aplauso general de la crítica y les 
valió una nominación al Premio Magritte 
en la categoría de Mejor Película y el Premio 
Noves Visions en el Festival de Sitges, el más 
prestigioso de su género. 

FILMOGRAFÍA SELECTA

2022 - Laissez bronzer les cadavres
2013 - L’étrange couleur des larmes de ton corps
2012 - O is for Orgasm (cortometraje parte de 
The ABCs of Death)
2009 - Amer

https://www.condeduquemadrid.es/actividades/helene-cattet-y-bruno-frozani-amer
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1–11 DE JUNIO /  20.00H /  ARTES ESCÉNICAS

CELSO GIMÉNEZ 
«LAS NIÑAS ZOMBI»

PAÍS  España
DURACIÓN  85 minutos aprox.
EDAD RECOMENDADA  A partir 

de 14 años
ESPACIO  Teatro

EQUIPO ARTISTICO

COMPAÑÍA Celso Giménez
CREACIÓN Celso Giménez

EN ESCENA Natalia Fernandes, 
Teresa Garzón, Belén Martí 

Lluch
DISEÑO DE ESCENOGRAFÍA  

Y VESTUARIO Marcos Morau

VÍDEO Albert Coma
DISEÑO DE SONIDO  

Adolfo García
COORDINACIÓN TÉCNICA 

Roberto Baldinelli
AYUDANTE DE DIRECCIÓN 

Iván Mozetich
DISTRIBUCIÓN Y COMUNICACIÓN 

Art Republic (Iva Horvat  
y Elise Garriga)

FOTOGRAFÍA Y DISEÑO GRÁFICO 

Mario Zamora
PRODUCCIÓN Elena Barrera

UNA PRODUCCIÓN DEL 

Festival Grec, Centro  
de Cultura Contemporánea 
Condeduque y La Tristura

COLABORAN

MA Scène National, Grand 
Theatre Groningen 

Condeduque produce la primera pieza de Celso Giménez como creador 
en solitario, al margen de su trabajo como miembro de La Tristura y de 
otras colaboraciones como las que ha realizado con La Veronal, El Conde 
de Torrefiel o Mucha Muchacha. Esta pieza, sin embargo, no está lejos de 
los presupuestos temáticos y formales de obras como Renacimiento o CINE, 
de La Tristura, pues como en ellas, la voluntad aquí es abordar episodios 
de nuestra Historia reciente proponiendo una profunda investigación del 
lenguaje escénico, en busca de los puntos que conectan íntimamente el 
presente pero alejándose de las estéticas tradicionalmente asociadas a estas 
cuestiones. 

En escena vamos a ver a tres chicas contando una historia fantástica 
que, a ratos, parece real. Ríen y bailan. Surgen preguntas: ¿por qué tenemos 
los nervios tan frágiles? ¿Por qué casi todo nos hiere? ¿De dónde viene este 
terrible miedo a vivir? ¿Qué tiene que ver con todo esto nuestra Historia 
reciente? Hablar de Historia reciente es mirar 100 años atrás, quizás algo 
menos. La gran herida de este país se llama Guerra Civil y está muy lejos 
de cicatrizar. Los hijos de los que lucharon, sobre todo de los vencidos, 
evitaron hacerse preguntas y vivieron con la memoria guardada en una 
cajita al fondo de un cajón. Los nietos ya sí, ya podían cuestionar y, quizás, 
empezar a comprender. A Celso le han contado desde siempre, como un 
cuento secreto, la historia del hermano de su abuela, que también se llamaba 
Celso pero que vivió 40 años bajo otra identidad, la de un hombre que 
vio morir asesinado. «Será imposible —asegura Celso— que en esta pieza 
clarifique históricamente lo que sucedió. Tampoco es esa mi intención ni 
mi misión. Pero todo lo que me han ido contando me hace pensar en cómo 
afectan la herencia y las genealogías a nuestras vidas. Me lleva a construir 
esta pieza tratando de imaginar cómo somos los nietos, las niñas zombi 
que no llegamos siquiera a saber bien qué sucedió y, sin embargo, estamos 
transformadas a nivel educacional, cultural y sentimental, por estas historias 
que, al mismo tiempo, parecen películas lejanas de zombis y vampiros».
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https://www.condeduquemadrid.es/actividades/celso-gimenez-las-ninas-zombie
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2 DE JUNIO /  20.30H /  MÚSICA

ONIPA
PAÍS  Ghana, Reino Unido
GÉNERO  Afro-futurism, 

electrónica, afrobeat
DURACIÓN  70 minutos

ESPACIO  Auditorio

FORMACIÓN

GUITARRA, ELECTRÓNICA

Tom Excell
VOZ, PERCUSIÓN, BALAFÓN

Kweku Sackey
BATERÍA Finn Booth

BAJO, ELECTRÓNICA, PERCUSIÓN

Dwayne Kilvington
SAXOFÓN, ELECTRÓNICA

Joe Henwood

ESTRENO EN ESPAÑA

el latido de la nueva áfrica

En el inicio de todo estuvo África. El latido del continente negro hoy 
encuentra justo altavoz en la diáspora de muchos de sus artistas que, 
conquistando el mundo, no renuncian a la reivindicación de su cultura y sus 
valores. La voz de Onipa hoy nos llega desde una de las grandes capitales 
musicales del momento, Londres, aunque en su propuesta musical todo 
suena a Ghana, su país de origen. Reivindican el abrazo de los pueblos a 
través de un festín musical cargado de energía, ritmos vibrantes, electrónica 
audaz, danzas primitivas… Es lo que definen «afrofuturismo». 

Onipa es un proyecto afrofuturista de Ghana/Londres fundado en 2018 
por K.O.G (fundador de K.O.G y Zongo Brigade) y Tom Excell (fundador 
de Nubiyan Twist). Junto a sus compañeros de banda Finn Booth (Nubiyan 
Twist) y Wonky Logic (Steam Down). Desde su actuación de debut en el 
festival The Great Escape, han actuado en otros importantes certámenes 
del Reino Unido y Europa, incluidos Glastonbury (Truth Stage), Shambala 
(Dance Tent), Fellabration (Paradiso, Ámsterdam) y espectáculos 
inolvidables en Zanzíbar y La Reunión en 2020. También fueron invitados 
por Africa Express a actuar en Australia para la celebración del centenario 
de Nelson Mandela, así como en The Circus de Damon Albarn en Leyton, 
Londres.

Su álbum debut We No Be Machine se lanzó en marzo de 2020 con 
excelente acogida por la prensa, cuyo eco se calló por culpa de la pandemia. 
Ello, no obstante, no impidió que Onipa grabase una presentación en vivo 
inmersiva en los Peter Gabriels Real World Studios para WOMAD, además 
de exhibirse en SXSW y We Out Here en línea. Actualmente giran con las 
músicas desatadas de su último disco, de título revelador, Tapes of Utopia, 
donde lo orgánico se mezcla con lo electrónico, el ayer con el mañana, la 
tradición con la experimentación de la cultura urbana contemporánea. Ellos 
lo cuenta a su manera: Tapes of Utopia se remonta a la época de las cintas de 
casete africanas que se vendían en los mercados callejeros, una reinvención 
de la cultura mixtape que combina géneros desde tonos analógicos de 
Afrobeat, Highlife y Soukous hasta el rap y la electrónica afrofuturista. Tapes 
of Utopia simboliza una época en la que la tecnología estaba descentralizada, 
una visión de la utopía en la que los humanos son liberados por una 
tecnología segura que beneficia a las personas, no a la élite.

https://www.condeduquemadrid.es/actividades/onipa-tapes-utopia
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7 DE JUNIO /  20.00H /  CINE

ALAIN RESNAIS
«EL AÑO PASADO  
EN MARIENBAD»

CICLO  Dream a Little Dream
EDAD RECOMENDADA  Todos 

los públicos
ESPACIO  Salón de Actos

AÑO  1961
PAÍS  Francia, Italia

DURACIÓN  91 minutos

DIRECCIÓN  Alain Resnais
GUION  Alain Robbe-Grillet
FOTOGRAFÍA  Sacha Vierny

MONTAJE  Jasmine Chasney, 
Henri Colpi

SONIDO  Jean-Claude 
Marchetti, René Renault,  

Guy Villette
PRODUCCIÓN  Pierre Courau, 
Anatole Dauman, Raymond 

Froment
PRODUCTORA  Cineriz, 

Cocinor, Terra Film, Precitel, 
Cormoran Films, Argos 

Films, Como Films, Les Films 
Tamara, Cinétel, Silver Films

REPARTO  Delphine Seyrig, 
Giorgio Albertazzi, Sacha 

Pitoeff, Françoise Bertin, Luce 
Garcia-Ville, Pierre Barbaud, 
Françoise Spira, Jean Lanier, 
Gérard Lorin, Gilles Quéan

FESTIVALES 

FESTIVAL DE VENECIA 

León de Oro a la Mejor Película

En un barroco hotel, un extraño, X, intenta persuadir a una mujer casada, A, 
de que abandone a su marido, M, y se fugue con él. Se basa en una promesa 
que ella le hizo cuando se conocieron el año anterior, en Marienbad, pero la 
mujer parece no recordar aquel encuentro.

ALAIN RESNAIS

Nacido en una familia de agricultores, 
se apasionó desde muy joven por la 
denominada cultura popular. En 1990, 
realizó su primer cortometraje, Les héros 
sont immortels. Después, en 2001, produjo 
y dirigió Ce vieux rêve qui bouge, que le valió 
el Premio Jean-Vigo y que presentó en el 
Festival de Cannes 2001. Guiraudie se inició 
en los largos metrajes con Pas de repos pour 
les braves. Después vinieron Voici venu le 
temps, Le roi de l’évasion y, más tarde, L’inconnu 
du lac, película de gran éxito en el Festival 
de Cannes 2013 y sobre la que Guiraudie 
declaró que había sido una consecuencia de 
confrontar con su propia sexualidad.

FILMOGRAFÍA SELECTA

2022 - Viens je t’emmène
2016 - Rester vertical
2013 - L’inconnu du lac
2009 - Le roi de l’évasion

https://www.condeduquemadrid.es/actividades/alain-resnais-el-ano-pasado-en-marienbad
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14 DE JUNIO /  20.00H /  CINE

DIEGO LLORENTE
«NOTAS SOBRE  
UN VERANO»

CICLO  Premieres de 
Condeduque

ESPACIO  Salón de Actos

AÑO  2022
PAÍS  España

DURACIÓN  83 minutos 

DIRECCIÓN  Diego Llorente
GUION  Diego Llorente

FOTOGRAFÍA  
Adrián Hernández

MONTAJE  Diego Llorente
SONIDO  José Luis Toral

PRODUCCIÓN  Diego Llorente, 
Rubén G. Revilla

PRODUCTORA  Failo Cine, 
Báltico

REPARTO  Katia Borlado, 
Antonio Araque, Álvaro 
Quintana, Rocío Suárez

FESTIVALES

Festival de Gijón

Marta (Katia Borlado), una profesora adjunta en la universidad, está a punto 
de irse a vivir con su novio Leo, pero antes, decide pasar unos días en Gijón 
junto a sus padres. Es allí donde se reencuentra con amigas y antiguos 
amores de la infancia, como Pablo (Álvaro Quintana), con el que tendrá una 
recaída amorosa y trastocará todos sus planes de futuro. ¿Volverá a Asturias 
a retomar su relación con Pablo? ¿O seguirá en Madrid junto a Leo? El verano 
se acaba y Marta tendrá que decidir entre lo que le dice la cabeza y lo que le 
dice el corazón.

DIEGO LLORENTE

Nacido en Pola de Siero (Asturias) en 1984, 
es licenciado en Filología Francesa por 
la Universidad de Oviedo. Ha realizado 
estudios de guion en la Escuela Internacional 
de Cine y Televisión, Cuba y de realización 
en la New York Film Academy, Nueva York. 
Además de publicar dos libros, ha dirigido 
varios cortometrajes y tres largometrajes 
que se han proyectado en Festivales como 
Memphis o Gijón. En 2022 estrena su nuevo 
trabajo, Notas sobre un verano.

FILMOGRAFÍA SELECTA

2022 - Notas sobre un verano
2019 - Desaparecer (cortometraje)
2018 - Entrialgo
2014 - Estos días

https://www.condeduquemadrid.es/actividades/diego-llorente-notas-sobre-un-verano-celia-viada-caso-las-vidas-posibles-de-hermelinda
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La mediación es cultura, como lo es el intercambio, la fiesta y el aprendizaje. 
Engloba encuentros y desencuentros de personas y comunidades, 
acompañados por profesionales de distintos ámbitos que podemos ensayar 
en multitud de formatos. En esta tercera temporada tomamos patios y plazas 
para volver y revolver, jugar, bailar y crear, para cruzarnos en un crisol de 
propuestas. Con (re)vuelta al patio continuamos explorando el lugar de la 
infancia y las familias en las instituciones culturales, tomando literalmente 
el patio con sesiones de juego codiseñadas junto a creadores y comunidades 
locales. Las danzas de mis memorias trabajará con personas mayores desde 
el movimiento y celebraremos una verbena en la que compartir lo vivido, y 
todo lo que queda por vivir. Regresa Pínta la calle, nuestra jornada de dibujo 
al aire libre y celebración del arte callejero, siendo esta nuestra tercera 
colaboración con el longevo festival arraigado en el barrio, Pinta Malasaña. El 
ciclo Bailar, recordar, resistir presenta dos grandes encuentros, un salsódromo 
y una kiki ball (donde disfrutar y aprender sobre voguing), contando con 
las comunidades migrantes y racializadas que sostienen estos proyectos 
en nuestra ciudad. Un secreto a voces toma el testigo de los proyectos 
comunitarios de las temporadas anteriores, buscando generar encuentros 
con asociaciones, grupos y escuelas cercanas para fomentar la escucha y 
posibilitar nuevos vínculos con el entorno.

Christian Fernández Mirón

«LAS DANZAS DE MIS 
MEMORIAS»

P. 270

«UN SECRETO A VOCES»
P. 272

«BAILAR, RECORDAR  
Y RESISTIR»

P. 274

«(RE)VUELTA AL PATIO»
P. 276

«PINTA LA CALLE»
P. 278 



270 271

Las danzas de mis memorias pretende generar un espacio seguro donde cada 
participante pueda contactar, recuperar y compartir su archivo corporal. A 
través de estos encuentros, se llevará a cabo una recuperación arqueológica 
de movimientos, danzas y ritmos. Sesiones lúdicas y creativas con las que 
reconstruir las danzas del pasado desde las memorias y deseos del presente. 
Y donde podamos disfrutar de la inmaterialidad de la danza para dar 
importancia a lo intangible, lo inacabado, aquello que no podemos recordar 
del todo. Un viaje, donde a través de la expresividad de nuestros cuerpos, nos 
encontraremos con nuestra memoria del folklore, los movimientos de los 
guateques o los gestos cotidianos que nos recuerdan a una época. 

Se convoca a un grupo de participantes para compartir este proceso de 
aprendizaje colectivo y de disfrute, dando pie a un archivo común de danzas 
y recuerdos que culminará en un festejo donde compartir y celebrar el 
proceso con todo aquel que desee acompañarnos.

Rojo Pandereta es un proyecto expandido, en esta ocasión tomando forma 
de laboratorio de mediación intergeneracional. Javier Vaquero y Oihana 
Altube extienden así uno de sus intereses principales tras una investigación 
en danza alrededor de la obra de Don Quijote de la Mancha y el ballet 
coreografiado por Marius Petipa, con la que desafiaron convenciones y se 
reapropiaron de símbolos de la Marca España para navegar el conflicto de las 
identidades españolas. 

SEPTIEMBRE–DICIEMBRE /  10.30H /  MEDIACIÓN 

FECHAS 27 de septiembre,  
11 y 25 de octubre, 8, 15, 22 y 29 

de noviembre y 13, 20 y 22  
de diciembre

PÚBLICO Mayores de 65 años
ESPACIO Sala de Ensayo Danza 

y Teatro

MÁS INFORMACIÓN 

condeduquemadrid.es

ORGANIZA 

Rojo Pandereta

«LAS DANZAS DE  
MIS MEMORIAS»
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https://www.condeduquemadrid.es/actividades/convocatoria-las-danzas-de-mis-memorias-2022-2023
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Un secreto a voces es un proceso de difusión de prácticas y líneas de trabajo, 
así como de escucha que activa el Centro de Cultura Contemporánea 
Condeduque con el objetivo de propiciar una mayor vinculación con su 
contexto para incentivar la generación de redes y el fortalecimiento del 
entramado social y cultural no sólo de su contexto inmediato, sino de la 
propia ciudad.

El proceso se plantea como un ejercicio de divulgación de prácticas y 
líneas de trabajo e interés de la institución, para que la ciudadanía las conozca, 
se las apropie e interaccione con ellas, consiguiendo el mayor potencial de la 
actividad de la institución gracias al conocimiento de sus programas por parte 
del contexto. 

Así mismo, supone todo un proceso de escucha activa a la población 
potencialmente usuaria del Centro de Cultura Contemporánea Condeduque, 
recogiendo necesidades, deseos y expectativas que sean coherentes con las 
líneas de acción del centro y que tengan como objetivo activar o repensar 
propuestas para que las que estén, quieran quedarse y las que no están, se 
sientan apeladas.

SEPTIEMBRE–MAYO /  MEDIACIÓN

PÚBLICO General
ESPACIO Varios espacios

MÁS INFORMACIÓN  

E INSCRIPCIÓN

condeduquemadrid.es

ORGANIZA 

Pedagogías invisibles

«UN SECRETO A VOCES»
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https://www.condeduquemadrid.es/actividades/un-secreto-voces
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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. Coordinado por 
Claudia Claremi, el ciclo consiste en dos conferencias bailables de salsa 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 practica internacional, han sufrido 
la exotización, el whitewashing, la explotación comercial y la apropiación 
cultural. Tras las ediciones pasadas, esta temporada del ciclo Bailar, recordar, 
resistir evoca el mundo latino, la historia, la desigualdad, el género y el baile 
como una vía de autoafirmación e incluso resistencia. 

OCTUBRE–MAYO /  17.00–21.00H /  MEDIACIÓN

«BAILAR, RECORDAR, 
RESISTIR»

SESIÓN #1 Salsódromo
Con La Parcería y SalsódromoMadrid
@laparceria @salsodromo_madrid
La sesión celebrará el décimo aniversario del 
Salsódromo en Madrid y será una propuesta 
de pinchada musical en vinilo acompañada 
de audiovisuales y de una contextualización 
histórica. La salsa, iniciada en los años 60 
por músicos latinos en Estados Unidos, 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. Se 
bailarán los ritmos que la componen y las 
letras que atestiguan la desigualdad social, 
la discriminación racial y la existencia 
migrante.

SESIÓN #2 La Sazón Mini Ball
Con Galaxia La Perla + Cali
@galaxialaperla @calithemango
La sesión celebrará la cultura ballroom 
a partir de una Mini Ball organizada por 
integrantes racializades de la escena de 
Madrid. El vogue es una forma de baile 
propia del ballroom, cultura que nació en 
Nueva York dentro de las comunidades 
afro, latinxs, migrantes, trans y disidentes 
sexuales. Las balls se desarrollan a modo 
de concurso y representan un espacio de 
autoafirmación y resistencia colectiva. 
La sesión se plantea desde ese espacio 
de reivindicación y combina un concurso 
abierto con distintas categorías y una serie 
de intervenciones explicativas del contexto 
cultural del ballroom.
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FECHAS 

SALSÓDROMO

15 de octubre
LA SAZÓN MINI BALL

13 de mayo

PÚBLICO General 
ESPACIO Patio Central
AFORO Limitado hasta 

completar aforo

MÁS INFORMACIÓN 

E INSCRIPCIÓN

condeduquemadrid.es

https://www.condeduquemadrid.es/actividades/bailar-recordar-resistir-0
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(re)vuelta al patio muta en esta tercera edición para poner en el centro de 
su proyecto el patio de Condeduque y el juego. El juego como un espacio 
de experimentación, aprendizaje e investigación donde el mundo se pone 
entre paréntesis y, simultáneamente, en el que el mundo se discute, se agita 
y se reelabora. Esta edición pretende contestar preguntas tales como: ¿a 
qué juegan las familias? ¿Cómo han variado los juegos, qué tradiciones se 
han perdido y qué nuevos juegos han aparecido? ¿Qué parámetros rigen los 
juegos, más allá de la competitividad? ¿Puede un centro cultural activar otras 
formas de jugar a través de la co-creación con artistas y colectivos sociales? 

(re)vuelta al patio plantea utilizar el patio de Condeduque durante seis 
sábados por la tarde para dar cabida a la experimentación a través del juego, 
ser punto de encuentro de familias cercanas al centro y convocar a otras más 
alejadas o menos asiduas de este lugar. Cada una de las sesiones de juego 
será co-diseñada entre el equipo de hablarenarte y un/a artista, educador/a 
o colectivo social especialmente vinculado con las prácticas lúdicas. De este 
modo, se buscará conectar con familias, públicos y comunidades diversas, 
invitándolas a imaginar y gestionar una sesión de una programación cultural 
abierta.

OCTUBRE–JUNIO /  16.30–19.30H /  MEDIACIÓN 

FECHAS 29 de octubre,  
19 de noviembre, 11 de febrero, 
11 de marzo, 20 de mayo y 3 de 

junio

PÚBLICO Familiar
FORMATO Taller participativo

ESPACIO Patio Central

SESIONES

SESIÓN 1

Sábado 29 de octubre 
Artes jugatorias 

SESIÓN 2 

Sábado 19 de noviembre 
Acciones para el frío

SESIÓN 3 

Sábado 11 de febrero 
De la calle al patio

SESIÓN 4 

Sábado 11 de marzo 
Imágenes que cabalgan

SESIÓN 5 

Sábado 20 de mayo 
De ida y vuelta 

SESIÓN 6 

Sábado 3 de junio 
Patio scout

MÁS INFORMACIÓN  

E INSCRIPCIÓN

condeduquemadrid.es

ORGANIZA

hablarenarte

«(RE)VUELTA AL PATIO»
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https://www.condeduquemadrid.es/actividades/revuelta-al-patio
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«PINTA LA CALLE»

PÚBLICO General 
FORMATO Dibujo y pintura al 

aire libre 
ESPACIO Patio Sur

y Plaza de Guardias de Corps
AFORO hasta completar 

aforo. Será necesario que 
los participantes aporten su 

propio material

MÁS INFORMACIÓN 

E INSCRIPCIÓN

condeduquemadrid.es

ORGANIZAN

Madrid Street Art Project y 
Somos Malasaña

PATROCINAN

Mahou y Pebeo

7 DE MAYO /  12.00–18.00H /  MEDIACIÓN 

Te invitamos a nuestra segunda jornada de dibujo y pintura al aire libre, 
expandiendo el imaginario de lo que puede ser el arte callejero, y abriéndolo 
a cualquier persona interesada, sin importar sus capacidades, edad o 
trasfondo. Pasaremos un domingo al descubierto, celebrando una acción 
creativa y colectiva dentro y fuera de las paredes de Condeduque (en el Patio 
Sur y en la Plaza de Guardias de Corps), dinamizada por profesionales del 
arte y la educación, con retos de dibujo en grupo y apariciones inesperadas.

Todo el mundo está invitado. A diferencia de los tradicionales concursos 
de pintura al aire libre, aquí no se premiará la competitividad sino que 
fomentaremos el juego, la experimentación y el placer: se trata de socializar 
a través del dibujo al descubierto, perder el miedo y disfrutar habitando la 
ciudad de maneras que inspiren nuestro día a día. Contaremos con cuatro 
dinamizadores (artistas y educadores) y un grupo de performers (para poses 
y dibujo al natural). ¡Recuerda traer tus materiales preferidos de dibujo y/o 
pintura!

Pinta la calle es nuestra tercera colaboración con el festival Pinta Malasaña 
en su octava edición, una iniciativa cultural arraigada en el barrio, organizada 
por Somos Malasaña y Madrid Street Art Project desde 2016. Continuamos 
con este formato participativo tras el éxito de Una historia del arte urbano 
madrileño, con Alberto de Pedro y Nuria Mora, y la anterior edición de Pinta 
la calle. Durante todo el día, las calles del barrio se llenarán de intervenciones 
artísticas realizadas por decenas de creadores en directo, incluyendo una 
intervención efímera, de carácter participativo, especialmente diseñada para 
el edificio.
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RESIDENCIAS

III CONVOCATORIA 
RESIDENCIAS DE ARTES 

ESCÉNICAS 
P. 284

RESIDENCIAS

V CONVOCATORIA 
RESIDENCIAS MUSICALES 

CONDEDUQUE–JAZZ 
P. 286

LABORATORIO ARTÍSTICO

ESCUELA DE INVIERNO 
P. 288

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 se ha abierto una convocatoria para 
seis residencias artísticas, con la cesión de espacios del centro. Igualmente 
continuaremos con la tercera edicion de una experiencia pedagógica 
novedosa, la 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 Violeta Gil, una de las fundadoras de la 
compañía La Tristura. 
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SEPTIEMBRE–JUNIO /  RESIDENCIAS

III CONVOCATORIA 
RESIDENCIA DE ARTES 

ESCÉNICAS

MÁS INFORMACIÓN

condeduquemadrid.es 
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ra 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 Residencias del Centro.  
El periodo de desarrollo del proyecto tendrá una duración máxima de cinco 
semanas y un mínimo de dos semanas. 

DOTACIÓN ECONÓMICA De 2.000 a 5.000 euros, según el proyecto. 

SELECCIONADOS EN LA CONVOCATORIA 2022-2023 

Bárbara Sánchez «La Puchereta» con el proyecto MORTA SPLENDOR 
Gastón Core con el proyecto Antes que caiga la noche 
Josefina Gorostiza con el proyecto Las cantatas eufóricas 
Óscar Bueno Rodríguez con el proyecto Vientos 
Macarena Recuerda Shepherd con el proyecto COSA. Intervenir un cuerpo 
Talia de Vries y El Manisero con el proyecto Noir c’est pas noir 
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RESIDENCIAS

V CONVOCATORIA  
RESIDENCIAS MUSICALES 

CONDEDUQUE–JAZZ

Condeduque, como centro de cultura contemporánea que apoya la creación, 
difusión e investigación artística y cultural, acoge la V Convocatoria de 
Residencias Musicales centradas en la composición de jazz. A diferencia 
de ediciones anteriores, la de este año tiene como objeto final el apoyar la 
creación de una obra/repertorio original de jazz, dirigida exclusivamente a 
músicos y compositores de jazz residentes en Madrid, o que habitualmente 
trabajen en Madrid, menores de 30 años.

De esta manera el grupo/artista seleccionado tendrá ocasión de trabajar y 
desarrollar en nuestro Auditorio ese nuevo repertorio durante una semana en 
el mes de septiembre, para luego presentarlo en concierto el 5 de noviembre, 
en el marco del Festival Internacional de Jazz de Madrid, JAZZMADRID’22-23, 
mediante una actuación remunerada según se determina en las bases de la 
convocatoria.

Hasta ahora la Residencia de Jazz albergaba también propuestas sin 
limitación de edad, pero es justo reconocer que el encaje y objetivos de la 
misma descubren todo su sentido en los jóvenes, de ahí que, de ahora en 
adelante, estén dirigidas a menores de 30 años. Esta temporada arrancamos 
con esta nueva filosofía convocando una residencia, pudiendo ampliarlas en 
próximas ediciones. En el caso del jazz hecho o pensado en Madrid, además, 
no es ya sólo una apuesta de futuro, sino el reflejo de una feliz realidad —la de la 
excelente salud creativa de nuestros jóvenes músicos— que se demuestra cada 
noche.

SELECCIONADO CONVOCATORIA 2022-2023 

Manuel Borraz
FECHA 5 noviembre
ESPACIO Auditorio
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MÁS INFORMACIÓN

condeduquemadrid.es 
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OCTUBRE–MARZO /  LABORATORIO ARTÍSTICO

ESCUELA
DE INVIERNO

PÚBLICO  General
FORMATO  Sesiones semanales
HORARIO  De 17.00h a 21.00h

DIRECCIÓN

Violeta Gil

FECHAS

1ER MÓDULO

Del 17 al 20 de octubre
2º MÓDULO

Del 14 al 17 de noviembre
3ER MÓDULO

Del 12 al 15 de diciembre
4º MÓDULO

Del 23 al 26 de enero
5º MÓDULO

Del 13 al 16 de febrero
6º MÓDULO

Del 13 al 16 de marzo

MÁS INFORMACIÓN  
condeduquemadrid.es

Este proyecto formativo-artístico tiene por objeto seleccionar un máximo 
de quince participantes en un proyecto pedagógico atendiendo a la creación 
en sí misma por encima de géneros y disciplinas. Habitualmente las escuelas 
intentan acotar y separar la creación en gremios, roles y técnicas; esta 
actividad pretende investigar en los lugares de unión entre los diferentes 
lenguajes. En la vida, en la casa, en la escuela hay muchas reglas y a menudo 
nos olvidamos de preguntarnos: ¿qué es lo que verdaderamente nos importa, 
lo que nos motiva? Nuestra Escuela de invierno, está dirigida a personas 
que estén desarrollándose en el ámbito de la creación artística en cualquier 
disciplina (artes escénicas, cine, literatura, arquitectura, fotografía, diseño, 
música, etc.). Se realizarán un total de veinticuatro sesiones de trabajo 
presenciales y obligatorias, en seis diferentes módulos entre octubre de 2022 
y marzo de 2023.

El taller contará con diferentes invitadas, como Carla Simón, Elena López 
Riera, Le Parody y Celso Giménez, entre otros.

El coste de la matrícula asciende a 300 euros. En este sentido, el Centro 
de Cultura Contemporánea Condeduque becará a dos de los quince 
participantes, que estén y demuestren estar en situación de desempleo en el 
momento de la inscripción.

A lo largo de estos meses, diferentes profesores pondrán en común sus 
herramientas artísticas con estos participantes, con el propósito de que 
cada uno pueda aprender y aprehender lo que más le interese para su propio 
desarrollo como creador. Se generará, pues, un grupo de trabajo teórico-
práctico en el que poder desarrollar y contrastar métodos y herramientas de 
creación. A lo largo de estos meses se intentará 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.

«Durante cuatro años dirigí mi propia escuela en Sarajevo. Fue una de las 
mejores experiencias de mi vida, porque en cada curso había 20 directores 
de todas las esquinas del mundo. Cada uno era distinto. Y mi objetivo no era 
educarles, sino darles paz, libertad y ayudarles a encontrarse a sí mismos. 
Nuestro poder reside en nuestras diferencias. Los profesores, habitualmente, se 
dedican a decir cuál es la forma correcta de hacer las cosas, pero en el siglo xxi 
ya no hay reglas y puedes hacer una maldita película como te dé la gana. Sé tú 
mismo, confía en ti, escucha tus instintos». (Béla Tarr)
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NOSOTROS

DIRECCIÓN

C/ Conde Duque, 11. 28015 Madrid

HORARIO
Martes a sábado de 10.00h a 21.00h
Domingo de 10.00h a 14.00h
El horario de taquilla es de 17.30h a 20.30h  
de martes a viernes.

Los fines de semana la taquilla abrirá una hora 
antes del inicio de la función.

METRO Ventura Rodríguez (L3), Plaza de 
España (L3), San Bernardo (L2) y Noviciado (L2)
BUS 1, 2, 44, 74, 133 y 749
MINIBÚS 002
BICIMAD Tótem 13 (C/ Conde Duque, 11)

CONTACTO
TELÉFONO DE INFORMACIÓN Y TAQUILLA

649 426 125
TELÉFONO DE ATENCIÓN AL ESPECTADOR

91 318 47 P. 00 (de lunes a domingo de  
11.00h -14.00h y 16.30h - 20.30h) 
TELÉFONO DE INFORMACIÓN DE EXPOSICIONES

91 480 04 01 (08.00h - 14:30h)

CORREO 

entradas@madrid-destino.com

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.

VENTA DE ENTRADAS

ENTRADAS GENERALES

VENTA ENTRADAS ONLINE

www. tienda.madrid-destino.com/es/ 
conde-duque

VENTA ANTICIPADA TAQUILLA

Una hora antes del inicio del espectáculo
tendrá preferencia la venta del mismo.

DESCUENTOS

Los descuentos no son acumulables  
y solamente serán aplicables a: escénicas
(teatro y danza) música y palabra internacional.

DESCUENTOS 25%

·  Mayores de 65
·  Menores de 14
·  Carnet de estudiante
·  Grupos de 20 o más personas (*venta a través 

del teléfono de atención al espectador y 
taquilla.)

·  Integrantes de las asociaciones profesionales 
de artes escénicas y estudiantes de arte 
dramático y otras disciplinas artísticas 
presentando acreditación.

DESCUENTOS 20%:

·  Desempleados
·  Familias numerosas
·  Diversidad funcional + acompañante
·  Persona con movilidad reducida + 

acompañante

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.  
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PRECIOS

· Consultar en la página web porque parte de la programación es gratuita. 
Gastos de gestión no incluidos.

· En espectáculos gratuitos, será necesaria la descarga previa de invitación en  
la web de Condeduque.

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

CON LA COLABORACIÓN 
Y PARTICIPACION DE

INSTITUTOS CULTURALES

OTRAS ENTIDADES

CON EL APOYO DE

22

PRECIO

ARTES ESCÉNICAS DE 12€ A 22€

FAMILIAR 8€

CINE 3,50€

CINE  
MI PRIMER FESTIVAL 3,50€

CINE / CONCIERTO 
MI PRIMER FESTIVAL 8€

MEDIACIÓN 3.50€

PALABRA DE 10€ A 18€

MÚSICA INVERFEST DE 12€ A 20€

RESIDENCIAS JAZZ 10€

FESTIVAL BLAM !!! 14€

COLABORADOR PRINCIPAL



ADMINISTRACIÓN

Claudia Forneiro, Soledad González 
y Marina González

COORDINACIÓN GENERAL

Marc Martí

COORDINACIÓN TÉCNICA

Goyo Chacón y Manuel Llorens

DIRECCIÓN ARTÍSTICA

Natalia Álvarez Simó

GERENCIA

María Andura

GESTIÓN

Loreto Alba, 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

Ana Morales y Raúl Romo  

PUBLICIDAD

Ernesto Leguina

SALA, TAQUILLA Y PROTOCOLO

María Blázquez y Ana Rodríguez

TÉCNICA

Equipo técnico Teatros de Madrid Destino

WEB Y REDES SOCIALES

Laura Álvarez

TEXTOS ESCÉNICAS

Álvaro Vicente y Omar Khan

CRÉDITOS FOTOGRÁFICOS 
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