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Carmen

Compañía de Danza Española Aída Gómez

Del 23 de agosto al 3 de septiembre de 2006

Intérpretes: Aída Gómez (Carmen), José Huertas (Don José), Primitivo Daza (Escamillo), Eduardo Carranza (Lillas Pastia), Montse Vidal (Manuelita) y Fermín C. de Mora (Zúñiga).

Cuerpo de baile: Rocío Muñoz, Sara Martín, Rocío Osuna, María Jiménez, Yolanda Barrero, Yolanda Murillo, Sara Nieto, María Alonso, Bárbara Moreno, Maximiliano Rebman, Juan Carlos Sánchez, Francisco Morgado, David Martín, Carlos Rodríguez y Emilio Serrano.
Música: José Antonio Rodríguez (música original) / Bizet

Dirección musical: José Antonio Rodríguez

Dirección de escena: Emilio Sagi

Dirección artística y coreografía: Aída Gómez

Basada en una novela de Prosper Merimée, Carmen llevó a la fama a Georges Bizet, un joven compositor, ganador de muchos premios, pero que apenas llegó a disfrutar de ese éxito, debido a que murió tres meses después de su estreno.
La acción se desarrolla en Sevilla a finales del siglo XIX. Carmen la cigarrera entabla una pelea con Manuelita en el interior de la fábrica de tabacos, rajándole la cara, lo que provoca su detención por parte del Teniente Zúñiga, quien encarga a don José, cabo del Regimiento de Dragones de Alcalá, su traslado a prisión. Carmen seduce a don José, quien intenta su liberación, por lo que es arrestado y degradado.

Pasado el tiempo, Carmen se cita en la taberna de Lillias Pastia con don José, pero aparece el torero Escamillo, del que se queda prendada. Tras diversos abatares, la cigarrera se encuentra con don José y decide dar por terminada su relación, devolviéndole el anillo que éste le regaló como prueba de su amor. El cabo, cegado por los celos, hunde su puñal en el cuerpo de Carmen, mientras el público de la plaza vitorea el torero Escamillo.
Belmonte, la danza hecha toreo
 
Compañía Rubén Olmo
 
Del 5 al 10 de septiembre de 2006
 

 

Dirección artística y coreografía: Rubén Olmo

Dirección escénica: Estever Ferrer

Producido por: Oriol Subirana
Intérpretes: Rubén Olmo, Ana Agraz, Adrián Mejías, Sara Campos, David Coronel, Mª Jesús Bustos, Eduardo Leal, Eli Ayala, David Coria,  Vanesa Vento, Jonatan Miro, Victoria Rodríguez, Antonio Corredera y Vera León 
Músicos: Jesús “el Almendro” y Antonio Españadero 

 

Cuando el arte se vive con pasión, la vida se resiente. El éxtasis de los estímulos creativos convive con la agonía de la falta de horizontes y éxito y fracaso se cifran en una escala que nadie entiende en el universo exterior al artista. 

 

Sobre esa íntima herida habla Belmonte, un espectáculo en el que Rubén Olmo dialoga con el torero. Un diálogo cómplice, de creador a creador, un diálogo sobre la ilusión y el aprendizaje, pero, ante todo, un diálogo sobre el miedo. Ni la escena ni el ruedo, ni el público ni el toro. El temor del artista proviene de un lugar más profundo, donde la ausencia de sentido equivale a la muerte.

 

Belmonte es la historia de una vida, de la búsqueda del pase perfecto, de la faena estremecedora, de lo sublime frente al toro. Una biografía que baila danza española, con una puesta en escena que nos lleva a participar de las dudas, el delirio y la gloria de un artista de un modo vibrante.

 

 
De Manolo a Escobar
 

13, 14, 16 y 17 de septiembre de 2006
 

 

Intérpretes: Manolo Escobar, Guillermo Marín y Marc Rosich 

Autor: Marc Rosich

Dirección: Xavier Albertí

 

 

De Manolo a Escobar no es una gala de Manolo Escobar al uso, sino todo lo contrario. Es un espectáculo eminentemente teatral donde Manolo en persona va desgranando los temas más significativos de su carrera, al tiempo que se hace un emotivo repaso de su vida y de lo que ha significado su icono para sus seguidores.

 

El espectáculo, dirigido por Xavier Albertí y escrito por Marc Rosich, quiere huir de las grandes orquestaciones, los cuerpos de baile, los palmeros y toda la imaginería folclórica, para hacer un irónico guiño al cabaret literario y a los lugares comunes del relato biográfico. Se trata de una propuesta intimista y llena de humor que tiene como principales ingredientes a la mítica voz de Manolo Escobar, el piano cómplice de Guillermo Marín y la palabra de Marc Rosich.

 

Al fin y al cabo, el repaso de la vida de Manolo Escobar se convierte en una mirada atrás desde el hoy, en la radiografía de nuestros últimos cincuenta años de historia y la banda sonora de un tiempo que a todos nos ha tocado vivir, con sus contradicciones, sus riquezas, sus alegrías y sus tristezas.

El lago de los cisnes / Giselle / Gala coreográfica Alicia Alonso

Ballet Nacional de Cuba

Dirección: ALICIA ALONSO
Del 21 de septiembre al 8 de octubre de 2006

Intérpretes: Joel Carreño, Anette Delgado, Rómel Frómeta, Bárbara García, Víctor Gilí, Hayna Gutiérrez y Viengsay Valdés (primeros bailarines), Sadaise Arencibia, Miguel Ángel Blanco, Elier Bourzac, Yolanda Correa, Félix Rodríguez y Javier Torres (bailarines principales), Ernesto Álvarez, Taras Domitro, Ivette González, Linnet González, Idania La Villa, Javier Sánchez y Aymara Vasallo (primeros solistas), Jessie Domínguez, Ivis Díaz, Betina Ojeda, Lisette Ojeda, Yanela Piñera, Carlos Quenedit, Karelia Sánchez y Marina Villanueva (solistas), Ernesto Díaz, Amanda Fuentes, Ernesto Méjica, Omar Morales, Alejandro Sené, Dayron Vera y Alejandro Virreyes (corifeos) y Laura Álvarez, Anayansi Betancourt, Adiene García, Ania Hidalgo, Alfredo Ibáñez, Vilma Machín, Analucía Prado, Liván Pujada, Mercedes Piedra, Jorge Villazón y Raúl Mazorra (cuerpo de baile)

El Ballet Nacional de Cuba, con la presencia de Alicia Alonso, regresa este año al Teatro Albéniz para reanudar sus tradicionales temporadas en Madrid, esta vez, con una significativa muestra de su repertorio, integrado por estrenos y grandes obras de la tradición del ballet clásico, que muestran una enriquecedora diversidad de estilos.

El lago de los cisnes

Del 21 al 24 de septiembre

Coreografía: Alicia Alonso, sobre la original de Marius Petipa y Lev Ivánov

Música: Piotr Ilich Chaikovski

Escenografía: Ricardo Reymena

Vestuario: Francis Montesinos y Julio Castaño

Iluminación: Ruddy Artiles


Producción del Ballet Nacional de Cuba y Teatres de la Generalitat Valenciana

Esta obra, una de las más famosas del repertorio tradicional, tuvo su estreno en el Teatro Bolshoi de Moscú, el 20 de febrero de 1877. Fue reestrenada en una nueva y exitosa escenificación el 27 de enero de 1895, en el Teatro Marinski de San Petersburgo, con los actos primero y tercero coreografiados por Marius Petipa, y el segundo y cuarto por Lev Ivánov.

En la versión creada por Alicia Alonso, la conocida estructura argumental, coreográfica y musical Petipa-Ivánov-Chaikovski se sintetiza en tres actos y un epílogo. 

De acuerdo con la estética del Romanticismo, su argumento es una cándida historia que incluye prodigiosas transformaciones, encantamientos y monstruos malignos, pero en ella aparece el amor como una fuerza  triunfante sobre los más terribles poderes. El lago de los cisnes es una de las obras maestras de la historia de la danza teatral, que perdura como ejemplo excepcional del estilo y los modos expresivos de la danza de toda una época.

Giselle

Del 27 de septiembre al 1 de octubre

Coreografía: Alicia Alonso, sobre la original de Jean Coralli y Jules Perrot

Libreto: Théophile Gautier, Vernoy de Saint-Georges y Jean Coralli, inspirado en una leyenda popular germánica recogida por Heinrich Heine

Música: Adolphe Adam

Diseños: Salvador Fernández
En el repertorio del Ballet Nacional de Cuba, Giselle ocupa un lugar especial por ser el título más solicitado y aclamado internacionalmente, entre las obras del repertorio tradicional.

La historia de Giselle en el ballet cubano comienza aún antes de la fundación de esta compañía en 1948. El 2 de noviembre de 1943, Alicia Alonso debutó en el rol principal, en el Metropolitan Opera House de Nueva York. Más que una noche memorable, aquella función fue el inicio de una relación artista-personaje que trascendería el ámbito puramente teatral para dar paso al nacimiento del mito, a la espiral ascendente. Los augurios sustentados por la crítica de entonces, se harían realidad en aquella primera encarnación de la noble campesina convertida en espíritu danzante, en la que ya se apreciaba el germen de la futura perfección.

Alicia Alonso, la artista, ha trascendido Giselle más allá de la órbita recorrida por la obra. El concepto de su puesta en escena elude aspectos ajenos a la sensibilidad y a la cultura del espectador contemporáneo, hasta donde el argumento y el estilo de la obra se lo han permitido. La concisa narración, ligada al diseño de los bailes y a su situación dentro de Giselle, traza una 
parábola entre los dos actos y logra una manifiesta homogeneidad estilística, equilibrio dramático y coreográfico desarrollado orgánicamente del primero al segundo acto; uniformidad no alcanzada en todas las puestas de este ballet y que ha contribuido a que la versión del Ballet Nacional de Cuba se proclame como la más lograda de cuantas se encuentran en el repertorio internacional.

La versión coreográfica de Giselle, realizada por Alicia Alonso ha sido incorporada al repertorio de prestigiosas agrupaciones dancísticas internacionales como el Teatro Colón (Buenos Aires, Argentina, 1958), el Teatro Griego (Los Ángeles, California, Estados Unidos, 1958), el Ballet de la Ópera de París (Francia, 1972); el Ballet del Teatro de Bellas Artes (México, 1976); el Ballet de la Ópera del Estado de Viena (1980); el Ballet del Teatro San Carlo (Nápoles, Italia, 1981), y el  Ballet del Teatro Nacional Eslovaco (1989).

En 1966 Alicia Alonso recibió el Grand Prix de la Ville de París, en el IV Festival Internacional de la Danza, celebrado en el Teatro de los Campos Elíseos, por su versión coreográfica e interpretación personal del ballet Giselle.

Gala coreográfica Alicia Alonso

(Umbral / Romeo y Julieta  (escena de la alcoba) / Verbum / Pas de Deux Clásico  / La flauta mágica)

Del 4 al 8 de octubre

El trabajo de Alicia Alonso en este campo, célebre, sobre todo, por sus famosas versiones de los grandes clásicos, será mostrado ahora en algunas de sus creaciones más recientes, con esta gala compuesta por obras de muy diverso carácter y temática, en la que se muestra la riqueza y amplitud del concepto estético de la creadora.

Umbral, con música de de Johann Christian Bach, nos trae el homenaje de Alicia Alonso a uno de sus grandes maestros, George Balanchine. Y, en espera del estreno madrileño, la coreógrafa nos adelanta la escena final de otra de sus más exitosas creaciones: Shakespeare y sus máscaras, con música de Charles Gounod, sobre los personajes de Romeo y Julieta, de William Shakespeare.

Por su parte, Verbum es un sorprendente acercamiento, por medio de la danza al descubrimiento del genoma humano, acompañado por la música del eminente compositor catalán Joan Guinjoán.

Además, en toda esta semana, los programas incluirán también un virtuoso paso a dos clásico tradicional, distinto cada día, como una muestra de este aspecto del trabajo de la artista.
Por último, una verdadera novedad: el estreno en Europa de la versión de Alicia Alonso de una obra del clasicismo virtualmente olvidado por la escena contemporánea. Se trata de La flauta mágica (cuyo argumento no tiene ninguna relación con la ópera homónima de Mozart), ballet estrenado en 1893, con coreografía de Lev Ivánov, apoyada en una de las más inspiradas partituras de Ricardo Drigo y, que recientemente, ha sido recreada por Alicia Alonso. La flauta mágica es una chispeante comedia danzada, que exige de sus intérpretes gran virtuosismo técnico e histrionismo.
Festival de Otoño 2006 
 
The End of the Moon
 
Laurie Anderson
11 y 12 de octubre
 

Creación e interpretación: Laurie Anderson

Diseño de iluminación: Jennifer Tipton

Diseño de software: Jody Elff

Música-Teatro

Idioma: inglés (con subtítulos en español)
País: EE.UU.
The End of the Moon recoge la experiencia de Laurie Anderson como primera “artista residente” en la NASA. Un trabajo en solitario que combina palabra con música electrónica y violín en una puesta en escena íntima. El título hace referencia al contraste entre tecnología y la idea romántica de la luna: ahora que capitalismo y tecnología cruzan sus caminos, ¿quién será el dueño de la luna?

 

La obra es una combinación de diario de viajes, teorías personales, historias y sueños, en la que analiza la relación entre guerra, estética, carrera espacial, espiritualidad y consumismo. Comienza con una pregunta: ¿qué es belleza y por qué? A partir de ahí se despliegan numerosas, pequeñas y extrañas escenas en busca de una respuesta. Y planeando por encima de todo, la cuestión del tiempo: cómo lo percibimos, cómo nos afecta, cómo nos cambia. Y las historias, las que nos contamos a nosotros mismos para seguir adelante. Se trata de la segunda entrega de una trilogía que comenzó con Happiness (2002), considerada por su autora como un “poema épico” en el que pintar un gran cuadro de la cultura estadounidense contemporánea.

 

“La idea de hacer ‘solos’ proviene de mi ambición de ser trovadora, de simplemente absorber el mundo e intentar contarlo de una forma ligera. Intento entender más las cosas y producir menos material. Creo que ya hay demasiado material en el mundo”.

 

 

Festival de Otoño 2006
  
Ovunque Proteggi
 
Vinicio Capossela
 
13 de octubre
 

Música original y dirección musical: Vinicio Capossela

Diseño de iluminación: Loic Hamelin

Sonido: Marco Tagliola

Música

País: Italia
 

Histriónico, seductor, circense… Vinicio Capossela, responsable de la dirección y de la producción artística, crea un extraordinario espectáculo durante sus conciertos. El músico italiano recrea literalmente en el palco -que acoge la sugestiva ambientación de un verdadero teatro de sombras- las canciones de su nuevo álbum Ovunque Proteggi.

 

Su sabiduría para fusionar todos los estilos unida a las letras mordaces, irónicas y, a menudo, surrealistas, hacen de este cantautor uno de los músicos más completos de su tierra. Capossela no tiene miedo al riesgo de mezclar música electrónica con instrumentos étnicos, experimentales y tradicionales. Desde un salmo, al sonido de un cuerno, pasando por la serenata mexicana, el jazz o el techno futurista... Para el artista germano-italiano no hay límites, su música es el reflejo de su viaje, de su paso por la vida y de su forma de vivir. En sus trabajos está igual de presente la literatura, existiendo una gran atención y cuidado por la palabra, con las que construye sus propias representaciones. Cada canción es una representación.

 

 

 

Festival de Otoño 2006
  
 
El alma
 
Nuevo Ballet Español
 
Del 18 al 22 de octubre
 

Coreografía y bailarines solistas: Ángel Rojas y Carlos Rodríguez

Música original: Gaspar Rodríguez, Daniel Jurado, Jerónimo Maesso, Antonio Rey…

Bailarines: Esther Esteban, Cristina de Vega, María López, Pilar Artesera, Pilar González, Ricardo López, Iván Martín, Jesús Carmona, Emilio Ochando y Chevi Muraday.

Diseño de escenografía: Gabriel Carrasca

Danza

País: España (Comunidad de Madrid)
 

El Nuevo Ballet Español festeja sus diez años de trayectoria con El alma, un compendio de algunos de sus trabajos, que refleja su particular visión de la danza española y el flamenco. El espectáculo incluye cuatro coreografías anteriores y dos trabajos nuevos. En la primera parte, la compañía baila Sangre, en la que, según los bailarines, “de la más refinada pureza también se obtiene una fusión, ofreciendo ritmo de bulerías y danza trepidante”.

 

A continuación, Ángel Rojas y Carlos Rodríguez interpretan, junto a Chevi Muraday, Y tronó: “Cuando el público se hace cómplice de tres bailarines nace la magia de la danza. Lluvia de botas flamencas”; le sigue Tanguedia, con música de Astor Piazzolla, interpretada en directo por el grupo Ensemble Nuevo Tango.

 

Ya en la segunda parte ofrecen Gotas de sabor, definida por Rojas y Rodríguez como “gotas de compás, de raza. Flamenco en estado puro”. La representación se cierra con los dos estrenos: El alma, con “dos hombres, dos fuerzas encontradas… Rondeña para dos almas gemelas”; y Sin límites, donde toda la compañía baila la música de Gaspar Rodríguez y Daniel Jurado presentando el “sonido atronador de los palillos que se mezclan con la tradición en constante evolución, entre zapateados y giros sin límites”.

 

Festival de Otoño 2006
  
 
Peer Gynt, de Henrik Ibsen
 
Teatre Romea
 
27, 28 y 29 de octubre
Dirección: Calixto Bieito

Dirección adjunta: Joseph Galindo

Traducción: Joan Sellent y Anne-Lise Cloetta

Dramaturgia: Xavier Zuber

Intérpretes: Joel Joan, Roser Camí, Carles Canut, Mingo Ràfols, Boris Ruiz, Javier Gamazo, Miquel Gelabert, Dani Klamburg, Amparo Moreno, Victòria Pagès... 

Diseño de escenografía: Alfons Flores

Diseño de iluminación: Xavi Clot

Teatro

Idioma: catalán (con sobretítulos en español)

País: España (Cataluña)

 

Peer Gynt es un fanfarrón charlatán y provinciano que realiza un viaje para conocerse a sí mismo y autoafirmarse. Acabará regresando a su hogar y descubriendo que el egoísmo no es la respuesta. Henrik Ibsen lanza así una ácida mirada a la estrechez de miras de las pequeñas comunidades, al tiempo que refleja la lucha del ser humano entre sus bondades -heredadas de la cultura judeocristiana- y las más escondidas pasiones y egoísmos, mostrando cómo intentamos escapar de nuestras más salvajes pasiones, del infierno de los instintos.

 

La obra fue escrita sin una voluntad clara de llevarla a escena, por lo que su autor gozó de una gran libertad al adentrarse en cuestiones como el tiempo y el espacio, la realidad y la fantasía, el consciente y el inconsciente. Para Calixto Bieito, director de esta versión, la vida de Peer en la última hora de la obra está reflejada en un espejo distorsionado. Las escenas de la boda y de los trolls parecen un sueño de un joven borracho que se debate entre la lujuria y su conciencia. “Ante la inmensidad de la pieza -con cuarenta escenas y más de cien personajes- uno no tiene más remedio que intentar un alarde de imaginación y libertad. No en vano estos son temas de la obra”. 

 

Festival de Otoño 2006
Bal Caustique
 
Cirque Hirsute
 
31 de octubre y 1 de noviembre
 

Creación: Damien Gaumet

Dirección y diseño de escenografía: Marcus von Wachtel

Coreografía: Cirque Hirsute

Intérpretes: Damien Gaumet y Mathilde Sebald

Diseño de vestuario: Pascal Jacob

Música: recopilación y fusión de Damien Gaumet

Circo

Países: Bélgica, España (Comunidad de Madrid) y Francia
 

Sobre un escenario casi vacío, vestigio de un suntuoso salón de palacio, una cómoda flota en el aire como si fuera el péndulo de un viejo reloj. Enrollados en cintas aéreas, sentados sobre trapecios, dos insólitos personajes buscan equilibrios improbables y se hacen preguntas sobre el objeto volante. Son una rica heredera, que tras despilfarrar su fortuna fumando opio, vive entre vapores alucinógenos, y su sirviente, un hombre de gran corazón traumatizado por una guerra que nunca hizo, fiel a su ama en todas sus divagaciones. Ambos sumergen al espectador en un mundo inspirado en el absurdo y la poesía.

 

A golpes de humor negro y vahos de opio, se transparenta la fragilidad de las relaciones humanas, una mezcla de amor, locura, crueldad y ligereza, salpicada de momentos imprevistos. Bal Caustique es un espectáculo de teatro-circo atípico, centrado en disciplinas aéreas, entre las que destaca un alto nivel en Trapecio Washington, la especialidad de la célebre Pinito del Oro. Acrobacias, cintas aéreas, trapecio, manipulación de objetos y danza para ilustrar la especial relación de los protagonistas, inmersos en un universo onírico a la manera del poeta Charles Baudelaire.

 

 

Festival de Otoño 2006
 
 
Scream and Whisper
 
KARAS / Saburo Teshigawara
 
3, 4 y 5 de noviembre
 

Creación, dirección, coreografía, diseño de escenografía, iluminación y vestuario: Saburo Teshigawara

Colaboración artística: Kei Miyata

Bailarines: Kei Miyata, Rihoko Sato, Azusa Yoshida, Chisato Ohno, Vaclav Kunes, Bruno Péré y Jeef

Música: SAND, Neil Spencer Griffits.

Danza

País: Japón

 

Scream and Whisper es un programa mixto formado por tres partes. Comienza con un solo de Kei Miyata en el que se alternan ritmos. Luego, cinco bailarines caminan sin cambiar su posición del escenario en un devenir hipnótico, oriental, con una forma suave de mover piernas y brazos. Los gritos se transforman a través del cuerpo.

 

La segunda parte está constituida por un dúo de veinte minutos interpretado por Rihoko Sato y Vaclav Kunes, centrado en la física y la poesía procedentes de los susurros. Una serpentina dobla y desdobla los dos cuerpos, susurrando y chillando. Los gestos de la pareja sugieren una especie de rasguño en la piel -una metáfora de la agresión y el deseo, presentes en la relación amorosa-.

 

La tercera parte está formada por la versión revisada de la primera parte de Green. Comienza con un solo de Miyata, que rompe la fragilidad del dúo. Toda la compañía ocupa el escenario gritando y disfrutando con su propia danza. La energía de todos los bailarines estalla de varias formas. La iluminación y la música electrónica completan este cuadro en el que silencio, murmullos y gritos se suceden. El público puede sentir que su respiración acompaña a la de los bailarines. El propio Teshigawara ha definido la obra como “la respiración de emoción”, “el latido del corazón” o “la circulación de la sangre”.

IV Mostra Portuguesa
 

 

Iberia
 

Rosa Torres Pardo, Lola Greco y José María Gallardo del Rey
 

6 y 8 de noviembre
 

Intérpretes: Rosa Torres-Pardo (piano), Lola Greco (baile) y José María Gallardo del Rey (guitarra)

Idea y desarrollo: Rosa Torres-Pardo

Coreografía: Lola Greco

Arreglos y adaptaciones musicales: José María Gallardo del Rey

Escenografía: Eduardo Arroyo

Dirección escénica: Ignacio García 
Iluminación: Olga García (A.A.I.)

Dirección de proyecto: Emilio Gimeno 

 

He interpretado y me he enfrentado ante el público en numerosas salas de conciertos a Iberia, de I. Albéniz, en su versión completa. Como es sabido, su dificultad técnica y expresiva es enorme, especialmente si se aborda en su totalidad. La propia música inspira la fuerza y el ánimo necesarios para pasar de una gran alegría a la melancolía más profunda, siempre dentro de un pianismo virtuoso y desbordante. 

 

A lo largo de su preparación y en mi imaginación iban apareciendo imágenes de una mujer bailando y cantos o rasgueos de guitarra en los cuales me inspiro para buscar la anhelada libertad de expresión del artista.

 

Es entonces cuando surge la idea de este sencillo espectáculo que dé máxima expresión a la genial obra de Isaac Albéniz, cuya composición cumple a lo largo de estos años su centenario (1905-1908).

   

Así, en el fondo del escenario, completamente vacío, cuelga o se apoya sobre un muro una cabeza de toro de tonos dorados y, en otro lugar, un gran número de retales de telas en diversos rojos se amontonan evocando sangre derramada. Estos serán los elementos que formaran la escenografía además de un gran piano de cola y una guitarra. 

 

Rosa Torres-Pardo

 
IV Mostra Portuguesa
Un amor infinito
Madredeus 

7 de noviembre
Intérpretes: Teresa Salgueiro (voz), Pedro Ayres Magalhães y José Peixoto (guitarras clásicas), Carlos María Trindade (sintetizadores) y Fernando Júdice (bajo acústico)
Aunque sea ya algo habitual referirse cualquier expresión artística portuguesa como manifestación de la saudade, lo cierto es que el arte de Madredeus es una inmejorable muestra de ese sentimiento de nostalgia y melancolía. 

Definida por  Pedro Ayres, compositor y alma del grupo, como "un estado que permite  experimentar sentimientos contradictorios o cultivar pensamientos acerca del amor, de la vida y del tiempo”, para Madredeus, el grupo portugués de mayor proyección internacional, la saudade es  simplemente “la clave y la razón por la que hacemos música". Una música llena de poesía y delicadeza, con la cristalina voz de Teresa Salgueiro al frente, que convierte sus conciertos un acontecimiento único.

El más reciente disco de Madredeus, publicado en 2005, lleva por título Faluas do Tejo y es un homenaje a la ciudad de Lisboa, punto de partida del maravilloso viaje musical al que nos invita la exquisita formación portuguesa. Este trabajo llega tras la publicación en el año 2004 de Un amor infinito, que fue a su vez un tributo a la anónima audiencia que tan cálida acogida les ha brindado por todo el mundo. 

Ahora, en el 2006, Madredeus ofrece por diferentes escenarios de mundo su espectáculo Un amor infinito, cuyo repertorio recoge temas de los dos últimos álbumes mencionados. Madredeus volverá a entregarse a su público. Y las canciones serán siempre tan distintas como distintos sean los sentimientos que Teresa evoque al cantar...

El mágico prodigioso,
de Calderón de la Barca
  
Del 11 al 26 de noviembre de 2006
 

 

Dirección: Juan Carlos Pérez de la Fuente

Versión y composición musical: Daniel Pérez

Escenografía: Ana Garay

Vestuario: Javier Artiñano

Iluminación: Juan Gómez-Cornejo (A.A.I.)

Intérpretes: Jacobo Dicenta (Cipriano), Beatriz Argüello (el demonio), Cristina Pons (Justina), Manuel Aguilar (Clarín), Alejandra Caparrós (Livia), Sergio de Frutos (Lisandro), Luis Carlos de la Lombana (Fabio), Rodrigo Poisón (Lelio), Leandro Rivera (Moscón), Israel Ruiz (criado), Nicolás Vega (Floro) y Xavier Elorriaga (Gobernador de Antioquía).

Calderón de la Barca escribió El mágico prodigioso para formar parte de las celebraciones del Corpus Christi del pueblo de Yepes, en 1637, por encargo del Ayuntamiento de esta localidad toledana. La comedia, que se desarrolla en Antioquia durante el siglo III, combina elementos del mito de Fausto con episodios de las vidas de los mártires Cipriano y Justina, sin que falten escenas con reminiscencias a la comedia de enredo del Siglo de Oro.

 

Cipriano, un sabio pagano, retirado en los bosques próximos a Antioquia, reflexiona, en la primera escena, sobre las limitaciones del conocimiento humano, acerca de cuestiones existenciales y sobre el discernimiento para conocer al verdadero Dios. Sus preocupaciones acercan la figura de este personaje a las inquietudes del hombre contemporáneo. En medio de estas cavilaciones, se le aparece el demonio y entablan una discusión intelectual, que no consigue ni sacarle de sus dudas, ni acercarle a los postulados del diablo.

 

Ante esta derrota, el demonio intenta tentar a Cipriano con la belleza de Justina, por la que rivalizan dos galanes: Lelio y Floro. Tras diferentes aventuras, donde ambos galanes compiten en ingenio, Cipriano que, inicialmente se aprestaba a dirimir la disputa, queda prendado por los encantos de Justina, decidiendo abandonar sus estudios para dedicarse a seducir a la dama.

 

Los fracasos amorosos de Cipriano se suceden y el diablo le propone un trato sellado con sangre: la posesión de Justina a cambio de su alma. El demonio, revestido de sus poderes mágicos, inicia su trabajo con 
músicas, presentación de maravillosos placeres y con otra serie de argucias, pero la dama utiliza su libertad para rechazar este acoso y el demonio, para no perder su trato, presentará a Cipriano un engaño. A partir de este momento, se desencadenan una serie de escenas en las que entran en conflicto los tres personajes principales, y que, a su vez, se ven contrapunteadas por episodios en los que intervienen otros personajes. Entre todos la comedia avanza hacia un final sorprendente.

 

La versión respeta el texto y realiza algunas actualizaciones de palabras que han perdido su sentido; al mismo tiempo, reduce algunas líneas de acción secundarias, de manera que los conflictos esenciales como la lucha entre el bien y el mal, la predestinación frente a la libertad, la superación de lo transitorio por lo trascendente, etcétera, quedan resaltados.

 
Coppélia
 
Ballet de la Comunidad de Madrid - Víctor Ullate

 
Del 29 de noviembre al 10 de diciembre de 2006
Dirección general: Víctor Ullate

Dirección artística: Eduardo Lao

Coreografía: Eduardo Lao 

Música: Leo Delibes

Escenografía: Paco Azorín

Vestuario: Pedro Moreno

Iluminación: Nicolás Fischtel (A.A.I.)

Bailarines: Natalia Arregui, Zara Calero, Sophie Cassegrain, Leyre Castresana, Ana Noya, Eri Nakamura, Christina Pizzardini, Marta Rodríguez Coca, Nandita Shankardass, Mónica Tardáguila, Natalia Tapia, Kara Wilkes, Dorian Acosta, Paolo Arcangeli, Mathew Bledsoe, Cristiano Colangelo, Leonard Engel, Xabier Irurzun, Raúl Montes, Reinol Morales, Yevgen Uzlenkov, Rubén Ventoso y Luca Vetere.

 

 

El Ballet de la Comunidad de Madrid-Víctor Ullate incorpora a su repertorio una versión nueva de uno de los ballets de gran formato más representados internacionalmente. El coreógrafo y director artístico de la compañía, Eduardo Lao, ha asumido el reto de aportar una visión más personal y adaptar Coppélia a su versátil elenco. 

Eduardo Lao ha resaltado el carácter cómico de la obra, manteniendo la música de Leo Delibes y transformando el taller de muñecas del doctor Coppelius, que pusieran en pie Arthur Saint Leon, el 25 de mayo de 1870, y, una década más tarde, Marius Petipa, en un cibernético laboratorio, especializado en robótica e inteligencia artificial, donde se investiga la creación de un androide con apariencia femenina, comportamiento y movimiento totalmente humano.

Franz se convierte en un aficionado a la fotografía que trabaja como responsable del servicio de limpieza de la innovadora empresa, bajo cuya responsabilidad están las tres limpiadoras: Betty, Rosi y Andreina. 

El hada Laetitzia será la encargada de acelerar el proceso de metamorfosis humana de Coppélia y dotarla de emociones y sensibilidad. Ésta al darse cuenta de los intereses egocéntricos del doctor Coppelius, le demostrará su capacidad de elección, optando por compartir sus sentimientos con Franz.

Tal como apuntó George Balanchine, si Giselle es el más grandioso y trágico ballet del repertorio clásico, Coppélia puede ser la gran comedia. La puesta en escena de Coppélia permite una vez más al Ballet de la Comunidad de Madrid-Víctor Ullate desplegar su capacidad técnica y artística, combinando diferentes estilos y actualizando una de las piezas más destacadas y populares de la historia de la danza.

Sun Flower Moon

Compañía Momix

Del 12 de diciembre de 2006 al 14 de enero de 2007

Creación: Moses Pendleton, asistido por Danielle Arico, Samuel Beckman, Ty Cheng, Otis Cook, Simona Di Tucci, Jonathan Eden, Anthony Heinl, Donatello Iacobellis, Amanda Kay, Suzanne Lampl, Ari Loeb, Natalie Lomonte, Heather Magee, Steven Marshall, Timothy Melady, Christopher Patterson, Quinn Pendleton, Cynthia Quinn, Cassandra Taylor y Jaime Verazin.

Músicas: collage con músicas de Buddha Experience, Brian Eno, Waveform y Hans Zimmer

Sun Flower Moon, la última creación de Moses Pendleton, presentada para conmemorar el 25º aniversario de su grupo de danza Momix (2005), es "una velada de subversiones y seducciones visuales concentradas" (Vittoria Ottolenghi), en las que unos objetos cósmicos fascinantes, todos inventados, saltan y flotan en el metafísico mar lunar.

A través de un repertorio de magias y trucos visuales, Moses Pendleton se aproxima con audacia a lo distinto, lo otro, los demás: lo sobrehumano, lo infrahumano, el mundo animal, el mundo vegetal, la naturaleza desértica y el paisaje cósmico.

En este nuevo espectáculo, las tres palabras que forman el título remiten a tres elementos correspondientes en la obra. A partir del sol, las flores y la luna, Pendleton vuelve a crear juegos espectaculares de luz y dinámicas fantasmagóricas; y hace aparecer cuerpos que vuelan, nadan, se descomponen y se recomponen, dentro de un universo misterioso en el que los elementos de la naturaleza fluctúan unos dentro de otros. El ballet sugiere la idea de "otro" espacio, de una gravedad distinta a la terrestre, el sentido de un mundo lejano, poblado por seres imaginarios que se aventuran hacia lugares inexplorados.

En Sun Flower Moon, Pendleton utiliza la técnica del "teatro negro", con imágenes en movimientos repentinos y rotaciones hipnóticas, como en un caleidoscopio. Los bailarines son invisibles, casi inmateriales, y su identidad está oculta bajo la eficacia de las imágenes. A ello ayuda la ilusión óptica de la luminotecnia y las imágenes de vídeo. Es una invitación a huir del mundo real y una inmersión en la magia del misterio.
Cuento de invierno, 
de William Shakespeare

Del 16 al 28 de enero de 2007

Dramaturgia y dirección: Magüi Mira
Versión: José Sanchis Sinisterra
Escenografía: Domenech & Herrero
Vestuario: Helena Sanchis
Iluminación: José Manuel Guerra
Música: Enric Murillo
Producción ejecutiva: Tornaveu S.L. (Joan Carles Dauder y Toni Benavent)
Colaboran la Generalitat Valenciana y la Comunidad de Madrid.
Representada por primera vez en 1610 y editado en 1623, Cuento de invierno es una obra comúnmente catalogada como comedia, pero que tiene suficientes elementos de drama, novela psicológica y poema pastoral para ser considerada por muchos especialistas como la obra total de Shakespeare. La pieza está dividida en dos partes bien diferenciadas que representan la tragedia y la comedia.
Cuento de invierno está basada en la novela Pandosto, de Robert Greene. Los celos sexuales, presentes en la primera parte de la obra, siempre fue objeto de preocupación para el autor inglés. El mismo Otelo es el paradigma de este estado de ánimo. En este caso, el rey de Sicilia, Leontes, rebasa a otros personajes shakesperianos en la adoración nihilista de los que no es, de su percepción errónea de la realidad. Shakespeare, como ha dicho el crítico estadounidense Harold Bloom, “dota a la imaginación sexual enferma de Leontes de una fuerza irresistible”.

Leontes con su locura o con su tiranía es el máximo representante de la alianza entre la misoginia y el nihilismo, y se convierte en una de las más acertadas y profundas visiones de Shakespeare sobre la naturaleza masculina.

Por su parte, Hermiona, reina de Sicilia y mujer de Leontes, es la realidad, la vida, la mujer íntegra, inteligente que, sin violencia, es capaz de llevar a Leontes a enfrentarse consigo mismo y hasta el más convincente arrepentimiento.

XV Festival Flamenco

Caja Madrid 2007

Del 30 de enero al 3 de febrero de 2007

Una nueva cita en el Teatro Albéniz de la Comunidad de Madrid con el mejor arte flamenco, en este prestigioso Festival, ya imprescindible para los aficionados, que se ha convertido por su tradición y calidad en una cita flamenca ineludible.

El programa sigue contando con las tres facetas de este arte, la guitarra, el cante y el baile, que hasta ahora le han dado su identidad entre los demás festivales destacando, como cada año, la presencia de renovados artistas, entre los que el cante flamenco tendrá un lugar preferente.

En la edición de este año el Galardón Flamenco Calle de Alcalá que concede el Festival, recaerá en un guitarrista, cuya vida profesional esté ligada a Madrid.

Entre los artistas que participarán se cuenta ya con: Pansequito, Diego Clavel, Carmen Linares, Fernando Terremoto, Esperanza Fernández, José Mercé, Israel Galván, Inés Bacán, Diego Amador y Manuela Carrasco.

Adiós hermano cruel

Julio Bocca y el Ballet Argentino

Del 6 al 25 de febrero de 2007

Interpretación: Julio Bocca y el Ballet Argentino

Guión: Elio Marchi

Música: Lito Vitale

Coreografía: Ana María Stekelman

Diseño escenografía: Tito Egurza

Diseño vestuario: Renata Schussheim

Estreno en Europa
Es una adaptación libre del guión de la película del mismo nombre, basada, a su vez, en la obra Lástima que sea una puta, escrita en el siglo XVII por John Ford. Dirigida por Giuseppe Patroni Griffi, protagonizada por Charlotte Rampling, Oliver Tobías y Fabio Testi en los roles principales, fue estrenada en nuestro país en 1972.

En esta versión, la acción comienza durante la adolescencia de los protagonistas -que son interpretados por cuatro bailarines de entre trece y dieciséis años– insinuando levemente el vínculo amoroso que unirá en el futuro a Marco y Lucía, que son hermanos.

Pasan diez años, momento en el que Marco regresa de realizar sus estudios, y se encuentra con una Lucía convertida en una hermosa mujer. Ésta será prometida por sus padres a Franco, el hijo del Dux, convertido en un poderoso terrateniente. Pedro, el hijo de la “Nana” de Lucía que también se ha criado junto a ellos y ahora es sacerdote, será el mudo y espantado testigo de esta tormentosa relación, que obviamente desencadenará en una terrible tragedia, al desposar Franco a Lucía y descubrir que no es virgen y que está embarazada. Cuando toda la verdad sale a la luz, Marco cumple un juramente de sangre asesinando a su hermana, siendo, a su vez, asesinado, junto con toda su familia, por Franco y sus soldados. En la escena final, con Franco rodeado por todos los cadáveres, reaparecen los niños jugando como en el pasado.

Inauguración Festival Teatralia

2 de marzo
Por primera vez en los once años de existencia de Teatralia (Festival de Artes Escénicas para Niños y Jóvenes de la Comunidad de Madrid) el Teatro Albéniz acogerá parte de la programación del Festival, incluyendo la inauguración del mismo, que tendrá lugar el viernes día 2 de marzo, con la programación de un espectáculo multidisciplinar de gran formato. Se realizarán también funciones lo días 3 y 4 de marzo. Teatralia se desarrollará entre el 2 y el 25 de marzo en teatros de la capital  y en más de 40 municipios de la Comunidad de Madrid.
Y además…
· XXII Festival Internacional Madrid en Danza y XIX Gala del Día Internacional de la Danza

· Suma Flamenca. II Festival de Flamenco de la Comunidad de Madrid

· Operadhoy 2007

· VII Edición Madrid EnCanto

· XVI Certamen de Coreografía de Danza Española y Flamenco
LA PROGRAMACIÓN ESTÁ SUJETA A CAMBIOS
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