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	Olmedo Clásico 2007

	II Festival de Teatro en la Villa del Caballero

	ESPECTÁCULOS Y COMPAÑÍAS DE TEATRO


VIERNES 20 Y SÁBADO 21
Centro de Artes Escénicas San Pedro

Obra: Del rey abajo, ninguno, Rojas Zorrilla

Compañía: Compañía Nacional de Teatro Clásico

Dirección CNTC: Eduardo Vasco
Dirección de la obra y versión: Laila Ripoll

Lugar: Centro de Artes Escénicas San Pedro

Hora: 22:30  Duración: 110 min.

Precio: 9 €

“Es tan popular esta comedia en España, que apenas hay joven medianamente educado que no recite de memoria algunos trozos de ella; en los teatros de las ciudades se representa continuamente, y aun en los lugares y aldeas es muy conocida por ser la primera que sacarán a relucir, cuando pasan por ellas las trashumantes compañías de cómicos de la lengua. Puede decirse, pues, que esta comedia es la más generalmente conocida en España de todas las de nuestro inmenso repertorio”. Así comenzaba Don Eugenio de Ochoa, en 1838, el prólogo a Del rey abajo, ninguno en su Colección de los mejores autores españoles. Al cumplirse cuatrocientos años del nacimiento del toledano Francisco de Rojas Zorrilla, uno de los autores más interesantes de la generación de Calderón de la Barca, la Compañía Nacional de Teatro Clásico estrena este año la obra más conocida y valorada de su repertorio a través de los siglos”. 
FRANCISCO ROJAS ZORRILLA

En 1607 nace en Toledo Francisco de Rojas Zorrilla, hijo de una distinguida dama y de un alférez, que pronto trasladó la familia a la corte, para desempeñar su trabajo como mayordomo de un marqués.
No sabemos qué clase de estudios cursó el poeta, aunque parece claro que obras como Obligados y ofendidos revelan su conocimiento del mundo estudiantil y, según se deduce de otras comedias, el toledano sabía de leyes. Lo cierto es que en 1632 era un célebre dramaturgo, que llenaba los corrales y participaba en justas poéticas y fiestas cortesanas. Su mayor éxito se sitúa entre 1635 y 1640, años dorados de la comedia nueva, cuando estrena piezas tan divertidas como Entre bobos anda el juego o Abre el ojo y sus grandes tragedias: Lucrecia y Tarquino, Casarse por vengarse o Del rey abajo, ninguno.
Se casó en 1640 con Catalina Yáñez Trillo de Mendoza y tuvo un hijo. La actriz María Escobedo le había dado ya una hija en 1936, que llegaría a ser una famosa comedianta, conocida con el nombre de La Bezona. En 1643 inició el pleito por el hábito de la orden de Santiago, que el rey Felipe IV le había concedido como premio y que se le negaba por su ascendencia judía; incluso se le atribuyó un pariente quemado por la Inquisición. Sin embargo,  obtuvo finalmente este reconocimiento en 1645. 

Los últimos años de su vida se vieron afectados por el cierre de los teatros con motivo del luto real. Murió en 1648 repentinamente, a los cuarenta años y en la plenitud de su carrera como dramaturgo. Quizás en alguna pendencia que desconocemos.

CARNE Y ESCENARIO
Del rey abajo, ninguno; El labrador más honrado, García del Castañar o El Conde de Orgaz se publicó por primera vez en Zaragoza en el año de 1650. Muchos años han pasado desde que Rojas Zorrilla alumbrara este texto con un título tan extenso como imposible y, afortunadamente, poco o nada se parece nuestra sociedad a aquella del reinado de Felipe IV, el Rey Planeta, Felipe el Grande (“Grande, a manera de hoyo; más grande cuanta más tierra se le quita”, observaba un satírico de la época), a aquella sociedad de privados y apariencias. 

Pero quizá precisamente esto sea lo que más nos seduce de este texto: su apariencia, es decir, su ilimitada teatralidad. En un mundo bombardeado por la imagen hueca y vacía, en un mundo donde la mayor tontería tiene su minuto de gloria en las televisiones, donde el horror se nos hace cotidiano porque lo contemplamos, impasibles, mientras nos calentamos una lata de fabada en el microondas, necesitamos del teatro, un teatro que conmueva, que nos haga sentir. Necesitamos de un teatro, ahí es nada, teatral. Y eso, como decía Karl Vossler a propósito de Lope, sí que da alas y no el Red Bull.

Del rey abajo ninguno es la teatralidad en su estado más puro. Confluyen los palacios y las aldeas, los reyes y los porqueros, la música, el baile, el lirismo absoluto, el horror, el amor, el miedo, el honor y, sobre todo, la culpa. 

García del Castañar es un personaje enorme, excesivo en todos los sentidos. Atormentado, orgulloso de su origen pero, al mismo tiempo, estigmatizado por ser hijo de un traidor; noble por origen y villano por vocación, devoto del Rey, capaz de matar a un jabalí con sus manos y a la vez delicado, poético, confundido, injusto, una fiera ilustrada... Juego de espejos, contradicciones, barroco, teatro. No es de extrañar que fuera el favorito de Isidoro Maiquez, que parece que se sentía como pez en el agua interpretando a tan tierna bestia escénica.

Menosprecio de corte y alabanza de aldea, sin duda alguna. Cortesanos sinvergüenzas, decadentes, hipócritas y codiciosos frente a aldeanos nobles, divertidos, amorosos, valientes y, ¿por qué no?, también, en ocasiones, mezquinos. 
Luz y sombra, el rabel frente a la viola, los oscuros corredores del Alcázar no son nada frente al muro encalado y la fresca sombra del patio de la aldea. Cecinas, perdices, queso, arrope y aceitunas, una explosión de la sensualidad, del gozo de la buena mesa, de la pasión de la caza, el amanecer, el campo... Del otro lado honores y prebendas, el rancio protocolo borgoñón, bufones, esclavos y hombres de placer. 
Una corte, un reino y un imperio en decadencia que alumbran un siglo artístico esplendoroso, un riquísimo patrimonio etnográfico y tradicional y un idioma enorme: esos son nuestros poderes, los mimbres con los que tejer el cesto. Y también el propio teatro del siglo XVII, el teatro como un todo en el que conviven los “sabios y críticos bancos” con los pitos y las llaves de la cazuela o con los ruidosos y terribles mosqueteros; espectáculo en el que el más desvergonzado y chocarrero entremés sucede a un delicado soneto o a una décima cuajada de metáforas.

Contamos con los bailes y la música, con la estructura mágica del corral de comedias, con los lienzos de Velázquez, con unos actorazos comprometidos, entregados y generosos, con nuestra tradición oral y con nuestro amor por la palabra.

La ensalada está servida: humor y tragedia, personajes complejos e inacabables, deliciosos anacronismos, situaciones límite, sentimientos a flor de piel, música, ritmo, verso, carne y escenario. 

Ahora sólo queda que nosotros, teatreros del siglo XXI, sepamos combinarlos y traducirlos, que sepamos comunicar ese caudal fresco y terrible que es Del rey abajo, ninguno. Ojalá lo consigamos.








Laila Ripoll

Directora del montaje y autora de la versión
REPARTO

 (por orden de intervención)

Azafata de la reina 
Elena Rayos
El rey Miguel Cubero
Don Mendo José Luis Santos
Don Gonzalo Diego Toucedo
El Conde de Orgaz Juan Meseguer
Tello Pedro Almagro
Bufón Víctor Rubio
La reina Ione Irazábal
Don García Joaquín Notario
Doña Blanca Pepa Pedroche
Bras Toni Misó
Teresa Montse Díez
Paje / Ginés Iñigo Asiain
Belardo Francisco Piquer
Caballero de plata Sergio Mariottini
Violín Barroco Melissa Castillo
Teorba y guitarra Mabel Ruiz
Percusión y Zanfona Rodrigo Muñoz
Vihuela de arco Arquímedes Artal
EQUIPO ARTÍSTICO

Peluquería y maquillaje Joel Escaño

Asesor de costumbres canciones, bailes y tradiciones Marcos León
Asesor de Verso  Vicente Fuentes

Iluminación  Luis Perdiguero

Vestuario Almudena R. Huertas

Escenografía 
Miguel A. Coso 

 Juan Sanz

Dirección musical Alicia Lázaro



DIRECCION Y VERSIÓN  LAILA RIPOLL
DOMINGO 22 DE JULIO

Palacio del Caballero
Obra: Los misterios del Quijote o el ingenioso caballero de la palabra

Compañía: Rafael Álvarez “El Brujo”

Dirección: Rafael Álvarez “El Brujo”
Lugar: Corrala del Palacio del Caballero
Hora: 22:30 Duración: 120 min.
Precio: 9 €

Profundizar en la inmensa obra de Don Miguel de Cervantes Saavedra es profundizar en Don Quijote de la Mancha. No es bastante leerla, comprenderla... hay que interpretarla, adaptarla y escenificarla de tal manera que el texto fluya y regrese a este siglo con plena actualidad.

Tras estos textos de lujo no hay sólo una labor de erudición (les aseguro que la hay), hay amor, humor y una búsqueda de lo esencial: la búsqueda de lo que es. O lo que pudo ser. O lo que, a lo mejor, terminan descubriendo que será.

El Brujo siempre será él. Actor capaz de enamorar al público, hipnotizarle, emocionarle y divertirle. Piensen y sorpréndanse, como hago yo en este momento, que este señor de la escena —a la sazón Rafael Álvarez— dice simple y llanamente que él es Cervantes, Don Quijote o Sancho, por parentesco y porque así lo ha escrito la historia. Algo sí puedo asegurarles: todo es absolutamente cierto. Bienvenidos al mundo donde la línea entre lo real y lo irreal no existe. 
Bienvenidos al Teatro.






Emilio Pascual
“COMO UN RÍO DE ORO”
 “Después de este recorrido, llegar al QUIJOTE era algo inevitable. Aunque hace años se me hubiera antojado un imposible abordarlo como monólogo, en realidad el primer peldaño del ascenso por esta mi escalera de Jacob en el teatro estaba puesto ya desde que acometí el Lazarillo de Tormes, hace ahora doce años. Sin embargo, la narración de El Lazarillo en primera persona, facilitaba de manera extraordinaria la forma teatral del monólogo. Se diría hecho para una sola voz, una conciencia sola, vive y cuenta lo vivido en el relato. Y nada ni nadie –ni siquiera el ciego- quedan fuera de esa única voz y de ese aliento. 
Pero ¿Cómo ser Quijote y hablar por boca de Sancho y viceversa? ¿Cómo integrar en una sola voz esa llama doble grabada desde niño en mi memoria? Siempre vi una silueta, eterno par, hidalgo y escudero-apéndice, bajo un sol de justicia —no sé porque siempre imagino La Mancha en un tórrido verano— caminando en la adusta llanura hacia un viaje sin retorno...

Pero de la sabiduría la palabra fluye en ambos “como un río de oro” y es siempre una misma voz. Un gran estudioso de la obra (Américo Castro) dice de la permanente profusión de las parejas o “emparejamientos” como espacio humano de los acuerdos o desconciertos (QUIJOTE- SANCHO, MARCELA-GRISOSTOMO, CURA-BARBERO, etc.) que expresan “las armonías y los desacuerdos que tienen lugar en el sentir reflexionante (si cabe hablar así) del alma de cada uno” Pero según nuestro personaje —conferenciante y juglar, sujeto activo del monólogo—, este recurso formal de dualidad va mucho más lejos: “es una confrontación que invita a correr el velo de ilusión tras el que se esconde una luminosa síntesis trascendente”. El espectáculo de una incorruptible y única realidad: Soy, soy la voz y por ello puedo ser QUIJOTE o SANCHO y hasta, si es preciso, los “doce pares de Francia”.

Dos máscaras —Quijote y Sancho— en el juego hábil de un misterioso y oculto bululú. A veces no se puede decir quién es más sabio. Dos marionetas que improvisan un gracioso y estudiado contrapunto. En ocasiones se diría que hasta —¡Oh maravilla!— da la impresión de que intercambian los papeles. En tres palabras: ¡dos buenos cómicos!
Pero ¿Quién habla por boca de Sancho? ¿Quién responde en el papel de hidalgo sabio, irónico caballero, al encumbrado y, sin embargo, rústico escudero? ¿Quién es quién en realidad?

El “espíritu de las profundidades” —verdadero autor de la obra— abre las puertas a un maravilloso retablo de imágenes que emergen desde el reino oscuro de los sueños. Un carácter diferenciado, cada personaje, un perfil propio con vida autónoma. Pero quien habla es una sola voz. Habla —¿canta?— para celebrar el matrimonio del sentido con la insensatez. Es la voz de la sabiduría. “madre del amor, del temor, de la ciencia y de la santa esperanza. Regalada (soy) a todos mis hijos como un don eterno. Pero, sobre todo, a aquellos que son escogidos por Dios” (de los Proverbios de Salomón). El caballero conoce este don, así como la renuncia que implica su carisma. Amor, sin duda, acción sin miedo. 

Por la experiencia de la aventura accede al conocimiento de aquello que por la fe ya ha sido hallado. Es el camino del caballero, del elegido, del instrumento de la voz”.

Rafael Álvarez

EQUIPO ARTÍSTICO

Autor

Rafael Álvarez

Dirección

 Rafael Álvarez 

Diseño de Iluminación

Miguel Ángel  Camacho

Escenografía

 Miguel Ángel Camacho-Rafael Álvarez
Directora de Producción

 Herminia Pascual

Colaboración Literaria

Emilio Pascual

Ayudante de Dirección

Óskar Adiego

Ayudante de Escenografía

Francisco Gutiérrez Cata 

Música

Javier Alejano
Violoncelo

Sergei Mesropian 

Percusión

Juan Carlos Pelufo

Vestuario

Elisa Sanz

Pinturas Originales

Pedro Extremera

Fotografía

Chicho 

Música

Popular andaluza- Sufí 

Realización Escenográfica

 Artilugi, S.L. - Odeón Decorados 
Realización de Vestuario

Chus Tristanto 

Diseño de Publicidad

Miguel Sosa - José Vargas 

Imprenta

 Trébol 

Estudio de Grabación

 El lado izquierdo 

Distribución 

Gestión y Producción Bakty, S.L
Asesoría Jurídica y Fiscal: Verneuil & Asociados
LUNES 23 DE JULIO

Centro de Artes Escénicas San Pedro
Obra: Misterio del Cristo de los Gascones
Compañía: Nao d´amores

Dirección: Ana Zamora

Lugar: Centro de Artes Escénicas San Pedro

Hora: 22:30 Duración: 60 min.

Precio: 9 €

El espectáculo recrea la ceremonia litúrgica que debía representarse en la iglesia de San Justo en Segovia, para la cual se construyó El Cristo de los Gascones, una de las piezas más significativas del patrimonio artístico segoviano. A través de una dramaturgia realizada a partir de textos históricos de diversa procedencia, mediante la investigación e interpretación en directo de piezas musicales que pudieron articular una ceremonia de este tipo, se desarrolla una puesta en escena que combina el trabajo actoral con el teatro de títeres, y que supone un acercamiento a los orígenes del teatro moderno. Un viaje al final de la Edad Media para transitar un microcosmos construido a base de símbolos, figuras alegóricas y metáforas, en el que cada parte está en función de un todo.

TEATRO PRIMITIVO
Nao d’amores, compañía de consolidada experiencia en el repertorio dramático renacentista —recordamos los Autos de Gil Vicente representados en La Abadía, con dirección de Ana Zamora—, realiza ahora una inmersión en el apasionante mundo del teatro primitivo. Se trata de la recreación libre de una ceremonia de la Pasión, como solía oficiarse en la iglesia de San Justo de Segovia. El único testimonio que se conserva de aquella celebración es el Cristo de los Gascones, una curiosa talla románica, en madera policromada y con los brazos articulados, que probablemente era suspendida de la bóveda del presbiterio. Así, durante la celebración de la Semana Santa, el sacerdote podía explicar el desarrollo de la pasión, muerte y resurrección de Cristo.
Este Misterio del Cristo de los Gascones —una dramaturgia a partir de diversos textos históricos y piezas musicales— cobra vida en una puesta en escena fundamentada en la combinación del trabajo actoral y el teatro de títeres. Un viaje al final de la Edad Media, impregnado de símbolos, figuras alegóricas y metáforas.
La obra es una producción de Nao d’amores en colaboración con la Junta de Cofradías de Semana Santa de Segovia.
Dramaturgia y dirección: Ana Zamora | Dirección musical: Alicia Lázaro | Nao d’amores | Con la colaboración de: Junta de Cofradías de Segovia y Teatro de La Abadía






EQUIPO ARTÍSTICO
Dramaturgia y dirección  Ana Zamora
Interpretación y manipulación del Cristo  Elvira Cuadrupani/ David Faraco

Alejandro Sigüenza Nati Vera / 

Interpretación musical Alicia Lázaro 

(vihuela y zanfona)

 
 
Elvira Pancorbo 

(flautas, cromorno y chirimía)

 
 
Isabel Zamora

 (espineta y cornamusa)

 
 
Sofía Alegre 

Alba Fresno 

(viola da gamba)

Arreglos y dirección musical Alicia Lázaro
Trabajo de títeres David Faraco
Diseño y realización del Cristo  Miguel Ángel Coso

Sofie Krog / David Faraco
Diseño y realización de escenografía Richard Cenier
Vestuario  Deborah Macías
Iluminación  Miguel Ángel Camacho

 (A.A.I.)
Coreografía  Lieven Baert
Trabajo de verso  Ernesto Arias
Ayudante de dirección  Elena Rayos
Coordinación técnica  Amalia Portes
Regiduría  Elena Manzanares
Realización de vestuario  Ángeles Marín/ Nuria Martínez
Fotografía  Iván Caso/ Miguel Ángel Coso
Diseño gráfico  Agenda Comunicación
Página web  Ástor Ayllón
Gestoría  Alfonso Fernández 

Consultores SL
Producción ejecutiva  Henar Montoya
Distribución y comunicación  Luisa Hedo

MARTES 24 DE JULIO

Palacio del Caballero

Obra: “The tragedie of prince Zi Dan” (Hamlet), Shakespeare

Compañía: Shangai Peking Opera Troupe (China)

Dirección: Shin Yukun

Lugar: Corrala del Palacio del Caballero

Hora: 22:30 h. Duración: 90 min.

Precio: 9 €

(En chino con sobretítulos en castellano)
Todo ocurrió en el antiguo reino de ChiCheng. Después de la muerte del rey por una mordedura de serpiente venenosa, su hermano, Yong Shu, fue coronado monarca y se casó con Jiang Rong, apenas dos meses después. Así comienza esta versión china de Hamlet. 

La ópera de Pekín es la forma teatral china más famosa y combina la danza, el teatro, la música y la acrobacia. En ella los personajes se relacionan con tipos de voz: los protagonistas masculinos son barítonos; los secundarios masculinos (generalmente amantes o estudiantes imberbes) cantan en falsete; y los personajes femeninos virtuosos, en alto falsete.  

Los actores utilizan un elaborado maquillaje o máscaras. Entre los instrumentos se incluyen el laúd de arco y el punteado, tambores, campanas, gongs, címbalos, flautas de bambú y oboes.



REPARTO Y EQUIPO ARTÍSTICO

PROTAGONISTAS 
Prince Zi Dan
Fu, Xi Ru

Jing Rong  Guo, Rui Yue

Yin Li
Zhao, Huan

Yong Su  Chen, Yu
Yin Pu
 Yan, Qing Gu
(40 artistas en escena)
Director  Shi, Yu Kun
Adaptación y Director Artístico   Feng, Gang
Compositor  Ping, Guo Xian
Coreógrafo  Chen, Yi Na
MIÉRCOLES 25 DE JULIO
Palacio del Caballero

Obra: Ventana Rojas
Compañía: Morboría Teatro

Dirección: Eva del Palacio

Lugar: Corrala del Palacio del Caballero

Hora: 22:30 h. Duración: 105 min.

Precio: 9 €

Tres obras, entre las más representativas del teatro de Rojas, son la base de un espectáculo servido por siete intérpretes: Donde hay agravios no hay celos, Entre bobos anda el juego y Abre el ojo. Los actores encarnan a seis personajes-tipo: el galán, el figurón, el gracioso, la dama, la contradama y la doncella. Entre ellos se trenza una selección de escenas que recogen los momentos más característicos de las cuatro obras. En su conjunto, el espectáculo funciona como una antología que concentra los rasgos arquetípicos. 
Hay, además, un octavo personaje: alguien que dice ser nacido en Toledo y escribir comedias. Es el nexo de unión entre las diferentes escenas: las presenta, las comenta, y hace confidencias al público acerca de cómo se crearon. Para lo cual debe confesar su secreto: En realidad, todos los personajes que allí aparecen se le colaron por la ventana; se le colaban siempre por la ventana. Él la cerraba. Pero no se sabe cómo ellos conseguían siempre entrar y llenar las estancias de su casa. Imposible desalojarlos. Sólo escribiéndolos conseguía librarse de ellos.
La Ventana Rojas, de A. Arnel

“El paso del tiempo no siempre es justo con los artistas, y si, en su momento, Rojas Zorrilla gozó en vida del aplauso y admiración del público, siendo uno de los autores dramáticos más famosos del momento, hoy son raras las ocasiones de ver en escena obras de este brillante autor. 

Con la puesta en escena de esta comedia pretendemos recuperar la memoria de Rojas Zorrilla y contribuir a la difusión de sus obras; también entre nuevos espectadores: un público joven, inquieto, deseoso de nuevas experiencias y que la mayoría de las veces no ha tenido ocasión de descubrir la capacidad de seducción, juego y complicidad que ofrece el teatro…

Esta obra cuenta con los elementos suficientes para conseguirlo: amor, suspense, intriga, duelos, engaños, cuernos, equívocos, celos…Y además tiene un carácter didáctico”.
Eva del Palacio
REPARTO
Entre bobos anda el juego

Pedro, galán  Diego Morales
Isabel, dama  Alejandra Lorente
Andrea, criada  Eva del Palacio
Luis, enamorado de Isabel  Santiago Nogués

Lucas, prometido de Isabel  Félix Casales
Alfonsa, hermana de Lucas  Malena Gutiérrez

Pintor  Paco Sánchez

Donde hay agravios no hay celos
Don Juan  Diego Morales

Don Lope  Félix Casales
Sancho  Santiago Nogués

Beatriz, criada  Malena Gutiérrez
Doña Inés  Ana Burrel
Doña Ana  Alejandra Lorente

Abrir el ojo

Doña Clara  Eva del Palacio

Marichispa, criada  Alejandra Lorente

Don Clemente  Félix Casales

Cartilla  Santiago Nogués

Doña Hipólita  Malena Gutiérrez

Doña Beatriz  Ana Burrel

Criado  Paco Sánchez

EQUIPO ARTÍSTICO
Espacio escénico  Miguel Brayda, 






Eva del Palacio

Realización escenografía Artefacto

Realización Atrezzo Fernando Aguado; Ana del Palacio

Música Original  Carlos Pérez Mántaras

Diseño Iluminación Javier Botella

Luz y Sonido Kiko García

Fotografía  Carlos Bandrés

Gerencia Javier Puyol

Diseño Gráfico  Miguel Brayda

Diseño Vestuario  Ana del Palacio






Fernando Aguado & Eva del Palacio

Realización Vestuario  Ana del Palacio; Rosa Fernández

Realización Zapatos y Sombreros  Fernando Aguado

Caracterización y máscaras  Fernando Aguado, Álvaro Aguado






Eva del Palacio

Construcción máquina viento Antiqua Escena

Maestro de Armas  Nacho Fernández

Regiduría  Paco Sánchez

Oficina   Julia Aguado

Producción  MORBORIA S.L.
Dirección  Eva del Palacio

JUEVES 26 DE JULIO

Palacio del Caballero

Obra: El sueño de una noche de verano.
Compañía: Footsbarn Theatre. Francia.
Dirección: Patrick Hayter
Lugar: Corrala del Palacio del Caballero

Hora: 22:30 h. Duración: 105 min.

Precio: 9 €
(obra en versión original en lengua inglesa)

El carnavalesco Sueño de una noche de verano, creado por Footsbarn Théatre, es un mundo en sí mismo; de hecho la compañía es un festival en sí mismo, una increíble combinación de estilos e influencias, de nacionalidades y de culturas, en la que todo se mezcla en un inverosímil torrente de puro teatro. El norte, el sur, el este y el oeste se conjugan en esta producción donde se encuentran payasos, procesiones de carnaval, danzas tribales, Kabuki, Comedia del Arte, farsa y surrealismo, en torno a un sentido único de maravilla, de placer y de magia. 
Es una obra alegre que aborda aspectos desafortunados: la inconstancia de los afectos humanos, la conexión entre amor y locura,  el hecho de que el  hombre se sienta dominado por fuerzas que están fuera de su control, la inseguridad de nuestra noción de lo real.  El hallazgo de este montaje de Footsbarn es que logra incorporar este lado oscuro, sin que la obra de teatro lo sea.
Footsbarn Theatre es una compañía internacional de primera fila que trabaja en todo el mundo, tanto en su propia carpa de circo como en distintos teatros. Ha adquirido prestigio por sus interesantes adaptaciones de clásicos como Shakespeare y Molière, que logran traspasar la barrera que supone la lengua original y por su  impronta teatral, popular y única, su música mágica, máscaras, vestuario y puestas en escena.
Fundada por Oliver Foot y Jean Paul Cook en 1971, en los inicios todos los miembros vivían y ensayaban en la propiedad de la familia Foot, de donde deriva su nombre actual “Footsbarn”. Desde el principio, su inimitable seña de identidad ha sido la producción de un teatro que rompe las barreras y tradiciones, alcanzando espectáculos plenos y fantásticos. 

Al principio, los escenarios de la Footsbarn eran los mercados de las plazas y calles donde, de una manera modesta, se conseguía un acercamiento a una nueva forma de teatro creando una riqueza inusual a través de las máscaras y el vestuario. La reputación del grupo creció rápidamente  y en un par de años se convirtió en una compañía de teatro itinerante, pionera y autónoma. 

Cuando se habla de Footsbarn no se habla simplemente de teatro sino de un pueblo entero. Las familias forman parte del corazón de la compañía, parejas y niños no se dejan en casa sino que se incorporan al viaje. Incluso viajan con ellos excelentes profesores que cuidan de la educación de los niños. 

EQUIPO ARTÍSTICO
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VIERNES 27 DE JULIO

Palacio del Caballero

Obra: El Lindo Don Diego, Agustín Moreto
Compañía: Darek Teatro.
Dirección: Denis Rafter

Versión: Rafael Pérez Sierra
Lugar: Corrala del Palacio del Caballero

Hora: 22:30 h. Duración: 120 min.

Precio: 9 €
La gran originalidad de la comedia cuyo protagonista es el "figurón" consiste en que siendo como es el galán el personaje que en la comedia de capa y espada representa el dechado de todas las virtudes, valor, nobleza y apostura, se convierte en este caso por sorpresa en una caricatura de esas mismas virtudes. El lindo es un galán presuntuoso y afectado, también provinciano, que ve en su persona perfecciones que nadie reconoce. Se trata de una de las comedias más hilarantes de nuestro teatro, en la que Agustín Moreto reúne todos sus tesoros: la comicidad de situaciones y la comicidad verbal, junto con lo más acendrado de su poesía lírica, y un enredo de un mecanismo perfecto.

Los personajes de la obra son personajes vivos y reales precisamente porque tienen que defenderse e incluso burlar el mundo inventado, irreal y fantástico de Don Diego, y en ese juego la comicidad se multiplica, porque ese galán atípico que es el “figurón” hace competencia al gracioso y a su pareja la doncella, que son los que tienen de ordinario a su cargo la risa, superándolos en las situaciones más disparatadas. 

La popularidad de la obra empuja a muchas compañías a encararse con ella esperando el éxito inmediato, sin embargo el personaje de Don Diego no esta al alcance de cualquier actor y lo mismo ocurre, aunque en menor grado, con el resto del reparto.

En esta ocasión, una sólida compañía, encabezada por Fernando Conde y Alejandra Torray, con la dirección de Dennis Rafter, la aportación a la estética del espectáculo de Pedro Moreno, como escenógrafo y figurinista, y de Juan Gómez Cornejo, el diseño de luz, junto con la acertada versión de Rafael Pérez Sierra, dan plena seguridad a la categoría del mismo.

DAREK TEATRO, S. L., comienza su andadura con la producción de “El Lindo Don Diego”. Podríamos haber elegido algo más sencillo, algo más ligero, algo más cómodo, pero nuestra intención es la de hacer teatro, teatro.
Nos arriesgamos —y no me refiero a la parte económica— a que nos tachen de pretenciosos en nuestra primera producción. No nos importa, hacen falta empresas o empresarios que inviertan, tanto dinero como interés en producciones que aúnen calidad literaria, creación artística, buenos actores, sin importarles a priori si serán rentables o no sus esfuerzos.

Nosotros queremos en la medida de nuestras posibilidades poner en pie textos que nos gusten; somos amantes del teatro y tenemos el convencimiento de que los espectadores reconocerán nuestro esfuerzo.

La obra se estrenó en abril de 2005 en el Teatro Calderón de Valladolid, y desde esa fecha hemos realizado múltiples funciones por toda la península, habiendo actuado, entre otros, en el Teatro Villamarta de Jerez, en el Campoamor de Oviedo, en el Arriaga de Bilbao, en el Gayarre de Pamplona, en el Teatro Circo de Albacete, en el Romera de Murcia, en el Palau de Altea, en el Principal de Castellón, en el Ciudad de Marbella, en el Alameda de Málaga, así como en distintos teatros de la Comunidad de Madrid (Pozuelo, Móstoles, Parla y Getafe).
Igualmente hemos presentado la obra en distintos espacios al aire libre, como en los festivales de Cáceres, Almagro y Peníscola, en Caravaca de la Cruz, en Salamanca, el Lucentum (Alicante) y en el Patio Central Conde Duque de los Veranos de la Villa de Madrid.

REPARTO

Don Diego, Fernando Conde
Doña Inés, Alejandra Torray
Don Juan, Ricardo Vicente
Don Tello, José Hervás
Mosquito, Adolfo Pastor
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Criada, Marta Suarez
Criada, Maite Basago
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SÁBADO 28 Y DOMINGO 29 DE JULIO

Palacio del Caballero

Obra: Los locos de Valencia, Lope de Vega
Compañía: Teatro Corsario.
Dirección y Versión: Fernando Urdiales.

Lugar: Corrala del Palacio del Caballero

Hora: 22:30 h. Duración: 110 min.

Precio: 9 €
En Los locos de Valencia Lope de Vega retrata la locura de amor, uno de los temas recurrentes a lo largo de su obra. De manera ingeniosa y divertida construye el enredo amoroso en un espacio tan particular como es el Hospital de locos. La intriga, lejos de las habituales comedias de capa y espada, tiene un carácter burlesco próximo a la farsa y, curiosamente, los personajes, huyendo de una realidad exterior que les amenaza, encuentran su Arcadia, su escenario de loco enamoramiento en el ámbito del manicomio. 
Lope de Vega escribió Los locos de Valencia a raíz de su estancia en esta ciudad entre 1589 y 1590.Tenía 27 años por entonces y ya había pasado por la cárcel, había guerreado en la Armada Invencible, se había casado con Isabel de Urbina y cumplía en este tiempo una condena de ocho años de destierro fuera de Madrid.

Desde finales de la década de 1570, Valencia era un rico centro comercial a la vez que una capital brillante desde el punto de vista cultural. Nuestro autor no había dado aún con la fórmula definitiva de la comedia nueva, que más adelante explicará en su Arte Nuevo de hacer comedias. En su elaboración debieron de influir dramaturgos valencianos tales como Cristóbal de Virués, Tárrega y Guillén de Castro, entre otros. Otra circunstancia destacable, que sin duda contribuyó a configurar el primer teatro lopesco, fue la influencia de los cómicos italianos que utilizaban Valencia como acceso portuario a la Península, importando su famoso género teatral, la Commedia dell’Arte, que contribuyó a que esta ciudad fuera en este tiempo una importante plaza teatral.

LA COMPAÑÍA
El Teatro Corsario se forma en 1982 y, desde entonces, el equipo artístico y técnico ha permanecido estable prácticamente en su totalidad. A lo largo de todos estos años el repertorio de la Compañía ha sido muy diverso, caracterizándose sus últimos montajes por el tratamiento de temas y autores clásicos en lengua castellana, por un lado, y, por otro, por la puesta en escena de títeres de terror para adultos.

El repertorio clásico se inicia a finales de 1985 con un trabajo sobre las primeras piezas cómicas del teatro castellano, que desemboca en el montaje estrenado en 1986 con el título de Sobre Ruedas, a partir de los pasos de Lope de Rueda. Un año después se estrena Pasión, que viene a inspirarse en el trayecto que, desde los misterios medievales hasta el teatro religioso del Siglo de Oro, recorre la imaginería procesional barroca.

En 1989 la Compañía monta El Gran Teatro del Mundo, de Calderón de la Barca. Este montaje supuso, por un lado, la revisión de un género tan particular como es el Auto Sacramental, expresión genuina de la Contrarreforma y del Barroco español, y por otro, el uso del verso como herramienta formal que configura todo el espectáculo.

Asalto a una ciudad (1991), de Lope de Vega, en versión de Alfonso Sastre, recupera para nuestro repertorio una de las obras menos conocidas de Lope, aunque no por ello menos vigente. La crítica antibelicista que contiene y los sucesos que describe en torno al asedio de la ciudad flamenca de Maastrich, hacen que el espectador actual pueda realizar una lectura próxima a la de los sucesos y a la coyuntura económica por la que pasa Europa en este momento.

Amar después de la muerte (1993), de Calderón de la Barca, es también una obra poco conocida pero que está a la altura de las mejores de Calderón. En ella se cuentan los amores desgraciados entre dos moriscos inmersos en los conflictos étnicos y religiosos que tienen lugar entre las comunidades cristiana y musulmana, años después de la toma de Granada por los Reyes Católicos. Los desgraciados sucesos conducen a la guerra de La Alpujarra, auténtica guerra civil, y a la expulsión de los moriscos de los reinos de España.

Clásicos Locos (1994), es una recopilación de entremeses barrocos, más concretamente de los denominados de figuras, cuyos personajes populares y estrafalarios se mueven en un contexto cuya comicidad reside en la burla y en la trasgresión de las proporciones, la armonía y el decoro. Nuestra antología ofrece una pintoresca galería de figuras agrupadas en torno a enredos de carácter surreal, absurdo, loco, en el límite entre lo creíble y lo irreal, lo que les aproxima a ciertas formas dramáticas contemporáneas como el teatro del absurdo y el teatro dentro del teatro.

También en 1994 la Compañía estrena un montaje de marionetas: La maldición de Poe (Tíiteres de Terror) basado en los relatos de Edgar Allan Poe y cuya técnica de manipulación es el bunraku, en la que cada articulación de los muñecos es movida por actores -casi invisibles en la frontera de la luz-. La historia que se cuenta es la de una pareja de amantes adolescentes, Edgar y Annabel, que sufren un destino terrorífico y tratan de escapar de los macabros juegos que la muerte inventa. Con este montaje el Teatro Corsario enriquece su campo de trabajo a la vez que trata de diversificar la oferta teatral a programadores y público.

La vida es sueño (1995), de Calderón de la Barca, es el tercer montaje que el Teatro Corsario realiza sobre este autor. El hecho de que la Compañía había adquirido cierto grado de madurez tras más de diez años trabajando con los clásicos españoles les animó a ello, a sabiendas de que se trata de una de las cumbres del teatro español y también una de las obras más difíciles del repertorio clásico.

Coplas de la muerte (1997), no ha sido construido con un texto teatral determinado, sino a partir de textos poéticos a caballo entre la Edad Media y el renacimiento: El Libro de Buen Amor, del Arcipreste de Hita (escrito hacia 1340); la Danza de la Muerte (finales del s. XIV), y las Coplas por la muerte de su padre, de Jorge Manrique (hacia 1478). Tres visiones sobre la muerte complementarias que mostramos a través de una visión innovadora, en absoluto arqueológica, a la luz de la simbología y de los signos escénicos propios de este fin de siglo en el que tanto se ha enriquecido el desarrollo de la puesta en escena.

Vampyria (1998), es el segundo trabajo de marionetas de terror de la Compañía. A partir de un texto de Jesús Peña, el montaje está inspirado en la literatura y el cine de vampiros. Concebido como espectáculo para adultos, Vampiria se caracteriza por la acción trepidante, los voluminosos muñecos y decorados, la amplitud del espacio escénico y la contundente música compuesta para la obra.

Estrenada en el mes de febrero de 1999, Edipo Rey, de Sófocles, es la primera tragedia griega que la Compañía lleva a la escena, en el convencimiento de que la vigorosa propuesta de Sófocles conmoverá sin duda al público de hoy.

En abril del año 2000, se estrenó El mayor hechizo amor, de Calderón de la Barca, en coproducción con el Teatro Calderón de la Barca de Valladolid. El texto es una mezcla de formas teatrales y la puesta en escena sorprende tratando de dar acomodo a esta historia mágica de Ulises y Circe. Es la recuperación de un texto que, como se ha podido comprobar, agradece el público de hoy.

En julio de 2001, y en el marco del Festival de Almagro, la Compañía estrena Titus Andronicus de William Shakespeare, en lo que podríamos llamar su “bautismo shakesperiano”.

El verano de 2002 conoció el estreno de Don Gil de las calzas verdes, de Tirso de Molina; esto es, la incorporación al repertorio de la Compañía de la forma comedia en toda su dimensión.

En diciembre de 2003 la Compañía estrenó su último trabajo, Celama, de Luis Mateo Díez, dando un salto nuevamente hacia el teatro y las historias de ahora mismo.

En octubre de 2005 se abre una nueva línea de actuación con el estreno de La Barraca de Colón, un texto de Fernando Urdiales en el que, mediante el recurso escenográfico de una barraca de feria, desfila una troupe de artistas de circo y variedades, marginales y defectuosos, que representan a su modo la vida del Almirante, aportando una visión iconoclasta del héroe que nos acerca a su perfil más humano y a su faceta de engañador engañado, de perdedor, en definitiva, que es la alegoría más común del héroe contemporáneo.

EL DIRECTOR
Fernando Urdiales nace en Valladolid en 1951, donde finaliza sus estudios de Medicina. Desde los años setenta colabora como actor en el TEU de la Universidad de Valladolid, en el Corral de Comedias, en Teloncillo y en el Teatro Estable de Valladolid. Su dedicación se consolida con la creación del Teatro Corsario (1981), del que es  fundador. A partir de este año abandona la práctica de la medicina e inicia su trayectoria profesional en el teatro.

En el Teatro Corsario se hace cargo de la dirección escénica, dramaturgia, adaptaciones y versiones, y diseño escenográfico.

A partir de 1986 inicia una serie de montajes de raíz clásica y popular, como Sobre Ruedas, basada en los Pasos de Lope de Rueda, y Pasión, espectáculo inspirado en la imaginería barroca castellana.

Ha recibido muchos reconocimientos, entre los que destacan el Premio Castilla y León de las Artes; la Medalla de Oro de Teatro Provincia de Valladolid; el Premio Valladolid de Teatro por Coplas por la muerte; el Premio a la mejor dirección escénica, de la Asociación de Directores de Escena de España; el Premio Norte de Castilla; el Premio Ciudad de Palencia, a la mejor dirección-adaptación por la puesta en escena de Edipo Rey. Con Celama, una adaptación de la obra de Luis Mateo Díez, recibió varios premios tanto por el montaje como por la adaptación. Por el espectáculo La barraca de Colón, de cuyo texto es autor, ha merecido el Premio Max a la Compañía Revelación 2007. 
Ha impartido numerosos seminarios acerca de la puesta en escena de los clásicos españoles y participa habitualmente en ciclos sobre el Siglo de Oro español. Es miembro de la Asociación de Directores de Escena de España (ADE) y de la Unión de Actores de Castilla y León.
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                            Erífila   Rosa Manzano
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                             Fedra   Mercedes Sáiz
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                           Martín   Jaime Rodríguez
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                          Liberto   Jaime Rodríguez

                             Peret    Julio Lázaro

                 El Caballero   Borja Semprún
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