Compañía Nacional de Teatro Clásico. INAEM- Ministerio de Cultura y Deporte

LA COMEDIA DE MARAVILLAS

de Ramón de la Cruz y Lluïsa Cunillé

Teatro de la Comedia. Sala Tirso de Molina (C/Príncipe, 14)
 (26 de noviembre a 14 de febrero)
Horarios de funciones: 
Lunes, descanso
Martes a domingo 17:30 hrs

Precio: 25 €

Descuentos :
Abono Clásico 50%

Jueves, día del espectador 50%

Mayores de 65 años 50%

Menores de 30 años 50%

Familia numerosa 50%

Personas con discapacidad igual o superior al 33% - 50%

Situación de desempleo 50%

Venta de entradas:

Taquillas: Taquillas de teatros del INAEM (Auditorio Nacional de Música, Teatro María Guerrero, Teatro Valle-Inclán y Teatro de la Zarzuela) en sus horarios habituales de venta anticipada (consultar cartelera o web de los teatros). 

Telefónica: 902224949 

      Internet: www.entradasinaem.es 

 LA COMEDIA DE MARAVILLAS

de Ramón de la Cruz y Lluïsa Cunillé

Reparto por orden de intervención:
- Tadeo, Eusebio y Espectadora 1: David Soto Giganto
- Estoracio, Ponce y Majo:  Pablo Béjar
- Robles, Joaquina y Barón: María Besant
- León, Figueras y Mosquetero 1: Ariana Martínez
- Chinica, Mosquetero 3 y Mediodiente: Mikel Arostegui
- Merino, Mosquetero 2, Manolo:  Ignacio Jiménez
- El mudo, Mariana y Marquesa: Georgina de Yebra
- Espejo, Alonso y Tía Chiripa: Samuel Viyuela González
- Ibarro y Maja:  Laura Romero
- Callejo, Manolillo, Matute: Miguel Ángel Amor

- Polonia, Tia Pepa, Remilgada: Carolina Rubio

- Paca, Soldado y Espectadora 2: Raquel Varela
Pianista: Carlos Pérez Claudio
Dirección: Lluís Homar
Dirección adjunta: Óscar Valsecchi

Dramaturgista: Xavier Albertí

Escenografía: Elisa Sanz
Iluminación: Pedro Yagüe
Vestuario: Elisa Sanz, Pier Paolo Álvaro
Maestro de la palabra: Vicente Fuentes
Selección musical y arreglos: Xavier Albertí
Música: Federico Chueca
Lluïsa Cunillé ha escogido unos pocos de los sainetes que Don Ramón de la Cruz escribió alrededor del mundo del teatro y los ha unido sin costuras. Dándole a La comedia de maravillas palabras y estructuras provenientes de esas otras piezas breves pero que conservan en muchos casos los mismos personajes, que suelen llevar el nombre de las actrices y actores reales que los interpretaban, y elementos de evolución de la misma situación teatral.
Nos gusta imaginar que si el autor no se hubiese visto constreñido por las convenciones teatrales del siglo XVIII y por el lugar y duración que ocuparon los sainetes en las representaciones teatrales, él mismo hubiese elaborado comedias de mayor complejidad sobre uno de los temas que más le sedujeron: el teatro por dentro.
El siglo de las luces se ocupó ampliamente de analizar desde la filosofía y la crítica literaria la función del teatro en una sociedad en compleja evolución, pero fueron pocos los que se atrevieron a levantarle la piel y describir el mundo cotidiano, las grandezas y miserias que afectaron a sus profesionales.
Los sainetes metateatrales de Ramón de la Cruz nos ofrecen una posibilidad única para conocer cuán profunda es la raíz de una pregunta que nos seguimos formulando como sociedad hoy en día: ¿Tiene realmente el teatro una capacidad real de transformación de la sociedad?
Durante la segunda mitad del siglo XVIII el teatro de Ramón de la Cruz coincidió con la aparición de la prensa periódica, quizá por eso el dramaturgo buscó otros medios de representación de la realidad. Creó unos tipos teatrales que huían de una estricta situación para sumergirse en ámbitos caracterológicos mucho más complejos. Creó modelos de personajes que generaron una enorme dialéctica social, porosos a las tensiones que se producían en la calle; denunció las condiciones miserables en las que vivía una gran parte de la población y todo ello acompañando a esos personajes con una infinita ternura y capacidad de comprensión.
Sin la gran transformación que operó Ramón de la Cruz sobre  personajes,  situación y  lenguaje en su teatro, difícilmente hubiésemos llegado a los personajes populares del teatro posterior.
Dicho de otra manera, Ventura de la Vega, Arniches, los Álvarez Quintero, Jardiel Poncela o Francisco Nieva le deben mucho a la gran revolución que operó Don Ramón de la Cruz en su teatro.
Xavier Albertí
El teatro por dentro en el siglo XVIII 

Existen testimonios de que para asistir al teatro en el siglo XVIII el público vendía hasta los colchones de las camas. Tanta afición había que los “apasionados” eran capaces de cualquier cosa por conseguir el éxito de su actor favorito como arruinar el estreno de la compañía contraria. 

A pesar de tener los espacios separados por sexos y grupos sociales, el público se mezclaba de forma bastante habitual, de manera que el espectáculo estaba tanto en las tablas como en el público, que en parte se encontraba de pie, incómodo, en un local abigarrado y maloliente. La interrelación entre cómico y espectador venía de atrás; sabían qué se esperaba de ellos, actualizaban un modo de comunicarse que habían heredado. Así mismo, el actor ofrecía una interpretación gesticulante y exagerada. Los asistentes hablaban a los comediantes pero también lo hacían entre sí; se increpaban unos a otros, comían y bebían, arrojaban objetos, repetían el texto con el actor. Imponían su gusto.

Por lo mismo, mantenían una relación casi doméstica que podía llegar a ser incómoda, sobre todo en el caso de las actrices, acompañadas con frecuencia por la ciudad o visitadas en sus propias casas, donde debían recibir y agasajar con algún tentempié. Situaciones como estas hablan del impacto de los cómicos en la sociedad.

Esta situación, molesta y culpable para muchos, no era exclusiva de España, se daba en todos los teatros de Europa y América, del mismo modo que había voces que perseguían la reforma de la representación. En la Comédie Française, por ejemplo, el ambiente también estaba ahumado y había falta de ventilación, mientras el público, que igualmente tenía sus favoritos, estaba de pie y hacinado. Las entradas más caras se encontraban en el mismo escenario. 
Pero las cosas mudaron de semblante porque a parte del público le empezó a desagradar esa falta de respeto entre los asistentes, no poder ver la comedia sin interrupciones ni intervenciones ajenas al texto. Cada vez eran más los que preferían las novelas y comedias sentimentales, con tramas urbanas que los tenían por protagonistas. Por otra parte, se introducía el silencio como respuesta entre el auditorio, muestra de que se imponían las nuevas costumbres civilizadoras. Poco a poco aristócratas, comerciantes, militares, científicos, intelectuales y burgueses, en general, reprodujeron los modales del decoro en los teatros, como hacían en sus casas. La alteración de los modos de relación en sociedad, de los modelos masculino (más sensible) y femenino (más independiente), era tan fuerte que en los años sesenta se desató una cruda polémica sobre si los españoles estaban o no civilizados, aludiendo, claro, al cambio de ciclo al que asistían.
Por esta tendencia también cambiaron la puesta en escena y el modo de interpretar, porque para hacer una comedia sentimental no servía la antigua interpretación gesticulante y desaforada; era necesario explicar desde el interior, y trabajar unidos todos los que se encontraban en el escenario para producir el efecto sobre el espectador, así se dio una importancia extraordinaria a la “interpretación muda”, a saber escuchar, a expresar los sentimientos sin palabras, solo con los gestos del cuerpo y del rostro, a modular la voz. Los cómicos debían ser ya los personajes.
Ahora aparece la figura del director de escena, sin ese nombre pero con sus funciones, que antes desempeñaba el apuntador. Este daba el pie a los actores, pero también se ocupaba de que los efectos en la escena ocurrieran en su momento. Era el alma y la memoria de la compañía y quien sufría el desplante de los actores a la hora de ensayar. Y es que los cómicos no estaban acostumbrados a la disciplina del ensayo. La situación era tan crítica y la indisciplina tan fuerte que en algunos de sus contratos se les obligaba a saberse el papel y a ensayar, bajo pena de cárcel si no cumplían. Pero es que confiaban en el apuntador, hasta el punto de que en ocasiones se oía la obra dos veces: una en boca del apunte y otra en la del cómico. 
Tenían además mucha carga de trabajo, cambiaban cada poco de comedia, no tenían buenos sueldos salvo excepciones, y enfermaban con facilidad por los esfuerzos que hacían para que se les entendiera en un ambiente nocivo, mientras el público hablaba y con todo el local iluminado con velas de sebo que, además de nublar el ambiente, producían efectos malignos sobre su salud. 
Pero, ¿cómo ensayaba una compañía oficial? Un sufrido autor contó que la mayoría de los cómicos permanecían en corrillos, leían el diario, contaban sus aventuras, proyectaban salidas de pesca o caza. ¿Qué tiempo estudiaban? Dos, tres días. ¿Cuántos ensayos? Uno en las piezas ya representadas, y dos o tres en las nuevas. Uno canta, otro baila, otro fuma, otro duerme, otro se hace llevar el desayuno. Contra esta realidad, seguramente exagerada, lucharon muchos entonces, dentro y fuera de los escenarios. Se trataba de hacer del teatro un espectáculo digno además de entretenido, un vehículo que sirviera a los gobiernos para proyectar los mensajes dirigidos a hacer que el país se pareciera a un Estado moderno, pues el teatro servía para medir el grado de civilización.

Para conseguir los nuevos objetivos, para que aprendan su arte, se comienzan a publicar manuales y se establece alguna escuela, siempre atacada por el mismo gremio actoral, que prefería aprender sobre las tablas. El proyecto de reforma atendía a los textos, al modo de declamarlos y a la consideración que tenían los cómicos. Aunque por lo general no estaban muy bien vistos y no podían desempeñar cargos públicos ni ser enterrados en sagrado si no renunciaban a su profesión –como ocurría en el resto de Europa--, lo cierto es que se dio un proceso de aceptación y asimilación, apoyado por las autoridades y por miembros de la Iglesia, preludio del que se desarrollará en el siglo XIX.

Dado que el teatro interesaba y atraía, dado que había grupos que podían llegar a las manos, las piezas que mostraban a los actores en su ambiente gustaban mucho. Ramón de la Cruz escribió bastantes de este tipo en las que exponía los ensayos, sus rencillas, celos, problemas reales y ficticios. En estos sainetes los comediantes son los protagonistas y hacen que se interpretan a sí mismos. Son sus piezas breves las que identifican a Cruz y lo acreditan como un retratista de la sociedad contemporánea, también del ambiente teatral. Expresó esa voluntad al comentar que sus sainetes eran “pintura exacta de la vida civil y de las costumbres españolas”, que su interés fue “copiar lo que se ve, retratar los hombres, sus palabras, sus acciones y sus costumbres”.
Para las autoridades, los cómicos eran un activo y un problema que había que gestionar para que se percibiera su utilidad; para el grueso de la población, figuras atractivas con una existencia que ellos no podían tener. De ahí la seducción de esas piezas que, aparentemente, mostraban su vida.

Joaquín Álvarez Barrientos

Consejo Superior de Investigaciones Científicas

Don  Ramón de la Cruz
A pesar de que fue Ramón de la Cruz un autor muy popular en su época, se sabe muy poco de su vida, y si no fuera por las investigaciones llevadas a cabo por Cotarelo y Mori, quien se fundó en documentos y no en los episodios legendarios que se habían forjado en el siglo XIX, su biografía se reduciría casi a una cronología basada en su actividad de autor dramático.

Don Ramón Francisco de la Cruz Cano y Olmedilla nació en Madrid el 28 de marzo de 1731. Las primeras obras conocidas de Ramón de la Cruz son la zarzuela Quien complace a la deidad acierta a sacrificar representada e impresa en Madrid en 1757)  y un sainete del mismo año (1757), La enferma de mal de boda. 

En los dos años siguientes, si exceptuamos un sainete de 1758, La fingida Arcadia, no tenemos noticia de que haya estrenado obras suyas ninguna de las dos compañías madrileñas, aunque consta que Ramón de la Cruz siguió escribiendo para el teatro, pero sin cobrar nada por su trabajo. 
En 1759, Ramón de la Cruz ingresó como oficial tercero en la Contaduría de Penas de Cámara y Gastos de Justicia, con un sueldo anual de 5.000 reales. A partir de 1760 va apareciendo cada año con más frecuencia el nombre de Ramón de la Cruz en las cuentas de los teatros y empieza a surtir sistemáticamente a las compañías de intermedios nuevos, entregándoles, entre 1760 1764, unos 40 sainetes y entremeses originales, con excepción de La muda enamorada (1762), primera adaptación que hizo Cruz de una obra de Molière.

El año 1764 marcó el nuevo rumbo que dio Ramón de la Cruz a la historia del teatro breve con el estreno, entre otros, de dos sainetes : La bella madre, primera «comedia en un acto», «novedad nueva», como se explica en la introducción, por su tono serio y su propósito moralizador, y El petimetre, 
En 1765 ya gozaba Ramón de la Cruz de cierta autoridad: ingresó aquel año entre los Arcades de Roma con el seudónimo de Larisio Dianeo, y era correspondiente honorario de la Academia de Buenas Letras de Sevilla. 

En 1764, con motivo de las fiestas organizadas para la celebración de las bodas de la infanta María Luisa con el archiduque de Austria Pedro Leopoldo, le encargaron dos zarzuelas para sus casas el Marqués de Ossun, embajador de Francia, y el Príncipe de la Cattolica, embajador de las Dos Sicilias -El tutor enamorado y Los cazadores respectivamente-, iniciándose el ciclo de zarzuelas traducidas y adaptadas del francés o del italiano. Por otra parte, los sainetes que escribía Cruz estaban cada vez más anclados en la realidad cotidiana y en la actualidad de la época. En 1765 se estrenaron La Plaza Mayor por Navidad y El Prado por la noche; en 1766 La botillería y La Pradera de San Isidro. 

Después del motín de Esquilache, ocurrido en la primavera del año 1766, la llegada del conde de Aranda al poder originó algunos cambios en la vida teatral, con reformas que mejoraron notablemente la escenografía, y unos objetivos más favorables al neoclasicismo. Aprovechando las facilidades que ofrecía la nueva organización de los teatros, representaron a partir de 1768, durante la temporada de verano, zarzuelas que no eran ya imitaciones, sino creaciones originales de Ramón de la Cruz como La Briseida. Escribió don Ramón en 1769 Las labradoras de Murcia. 

Tenía por seguro el apoyo que solicitaba, pues desde 1766 había dado a la escena más de cien sainetes de diferentes estilos e inspiración, desde los más castizos hasta las adaptaciones de obras francesas (de Molière, Marivaux, Legrand y otros), desarrollando además el «sainete de costumbres teatrales», el sainete paródico, o polémico, pero sin abandonar otras formas más tradicionales en otros muchos intermedios. Y conforme se iba renovando el caudal de sainetes con las piezas que entregaba don Ramón a los cómicos, monopolizaban sus obras los programas de los teatros. Desde el principio de la temporada 1772-1773 hasta febrero de 1780 compuso poco menos de 200 obras entre zarzuelas, comedias, tragedias, sainetes, loas e introducciones.

Por aquellos años además gozaba Ramón de la Cruz de la protección del duque de Alba, a quien había dirigido en 1770 la dedicatoria de su zarzuela El buen marido; acompañaba al mecenas cuando éste se marchaba de veraneo, y, aun después de fallecido el duque (en 1776), escribió para la heredera del título, la célebre Cayetana, Los dos libritos, 
Sin embargo, dedicó más atención al teatro particular de doña Faustina Téllez Girón, condesa-duquesa viuda de Benavente (y hermana del duque de Osuna), a cuyo amparo se acogió Cruz después de la muerte del duque de Alba, don Ramón compuso para su casa comedias, zarzuelas y sainetes (la comedia El día de campo, por ejemplo, o la zarzuela El extranjero).

Por otra parte, aunque escribía menos para los teatros de Madrid, a Cruz le consideraban casi como poeta oficial: en 1784 le encargaron las loas y los fines de fiesta para las comedias Los menestrales, de Trigueros, y Las bodas de Camacho, de Meléndez Valdés, que se estrenaron en julio para celebrar el nacimiento de los infantes gemelos (hijos del futuro Carlos IV y de María Luisa), y la paz con Inglaterra. Del mismo modo, con motivo en 1789 de la coronación de Carlos IV, le encargaron la loa (El mérito triunfante) y el fin de fiesta (Las provincias españolas unidas por el placer) destinados a amenizar la representación en el teatro del Príncipe, a partir del 29 de septiembre, de la comedia El triunfo de Tomiris. En realidad, a partir de 1788, las pocas piezas que compuso fueron casi todas obras de circunstancias y de encargo.

Paralelamente, de 1786 a 1791, llevó a cabo la impresión de una selección de sus obras -66 comedias, zarzuelas y piezas breves- en los diez tomos de su Teatro, realizándose así por fin el fracasado proyecto de ​1767, gracias a una suscripción en la que no sólo participaron sus amigos -significativamente, los miembros de la casa Osuna-Benavente se reservaron 52 ejemplares-, sino también... ¡Tomás de Iriarte!

Poco después de la publicación del último tomo, se estrenaba en febrero de 1792, con La comedia nueva de Leandro Fernández de Moratín (¡extraña casualidad!), el último sainete que dio a la escena, El muñuelo.

Dos años más tarde, el 5 de marzo de 1794, falleció Ramón de la Cruz en casa de su protectora, dejando en la mayor necesidad a su viuda y a su hija.
Mireille Coulon (Universidad de Pau)
  (Extractos de la biografía de d. Ramón de la Cruz escrita para Cervantes Virtual)


-Reparto-
Ariana Martínez
FORMACIÓN: Licenciada en Arte dramático por la RESAD. Cursos de formación en Escuela Nancy Tuñón y con Juan Pastor. Grado Medio de Danza Contemporánea en el Conservatorio Superior de Danza de Alicante.

cntc: La villana de Getafe de Lope de Vega (Roberto Cerdá), Don Juan Tenorio de José Zorrilla. (Blanca Portillo) Copr. CNTC/Avante/T. Calderón de Valladolid.
OTRAS COMPAÑÍAS: Otras La muerte del apetito (Rebeca Sanz),Reciclando mujeres y El Tiempo y los Conway (Antonia García), La visita de la vieja dama, Lectura dramatizada: Juicio a una zorra, El vergonzoso en palacio de Tirso de Molina, Terror y miserias en el primer franquismo de José Sanchis Sinisterra y Deseo bajo los olmos de Eugene O´Neill (Yolanda Porras), Ifigenia en Aulide (Charo Amador); La guerra, Esperando el bus, Creo en Dios y Rebelión en la granja (Juan Luis Mira). 

CINE: Y la muerte lo seguía (Ángel Gómez), Alicia en el paraíso natural (Manuel Arango), Frases Incompletas (video clip), Cuando te vas  (video clip), Entredós (cortometraje). 
TELEVISION: El Rey, Bandolera

Mikel Arostegui 
FORMACIÓN: Cursos en las escuelas de Cristina Rota y Work in Progress. Seminarios con Darío Facal, Mónica Runde, John Strasberg, Joaquín Oristrell y Juan Diego Botto.

CNTC: La villana de Getafe de Lope de Vega (Roberto Cerdá) 
OTRAS COMPAÑIAS: Eva ha muerto (Compañía Fierabrás), La nada verde (Darío Facal)

CINE: D-efecto, Despedida de soltero y La venturera. 
TELEVISION: Con el culo al aire y El padre de Caín

Raquel Varela 
FORMACIÓN: Estudios Superiores de Arte Dramático. Cursos de canto, introducción al clown.

Interpretación, voz, canto y danza en la Academia de Artes Teatrales de San Petersburgo, de poética del movimiento y formación vocal en técnica Linklater.

cntc: La villana de Getafe de Lope de Vega(Roberto Cerdá), Don Juan Tenorio de José Zorrilla, Don Juan Tenorio de José Zorrilla. (Blanca Portillo) Copr. CNTC/Avante/T. Calderón de Valladolid.
OTRAS COMPAÑÍAS: No hay burlas con el amor (Carlos Marchena), El Mago de Oz. El musical (Javier de Pascual), Tabataba (Alejandro Renedo), Fool for love (Beatriz Aldazábal),Top Girls (Belén Lafuente), Ha llegado Isaías (Carlos Sañudo), Brut (José María Ureta) y Esperando a Godot (David Martel).

AUDIOVISUAL: 2014-2016, videoclip Metralleta Joe, spot publicitario Like in Italy,
cortometrajes Sobre todo amargo  y Moncho
Miguel Ángel Amor
FORMACIÓN:Máster en Artes Escénicas en la Universidad Rey Juan Carlos de Madrid. Licenciado en Arte Dramático por la ESAD de Sevilla. Cursos de voz y canto, entrenamiento actoral y verso.

cntc: La villana de Getafe de Lope de Vega (Roberto Cerdá)
OTRAS COMPAÑÍAS: Don Juan en Alcalá (Eduardo Vasco), Los perros no van al cielo (Oscar Miranda), Doble (José Luis Verguizas), Alceste y Poppea y Nerone (Krzysztof Warlikowski), Esperando a Godot (Alfredo Sanzol), Luna de mielda (Alfonso Zurro), Bodas de sangre (Concha Távora)

CINE: Cortometrajes Píxeles (Nano Rubio), El legado de Munt (José F. Ortuño), Fantokio (Hugo Baena). 
TELEVISIÓN: Hispania, la leyenda (Alberto Rodríguez) y Vista pública.

Pablo Béjar 
FORMACIÓN: Licenciado en Interpretación Textual por la RESAD. Cursos de formación con John Strasberg, José Carlos Plaza, Andrés Lima, Arnold Taraborrelli, Concha Doñaque y  Vicente Fuentes.

CNTC: El vergonzoso en Palacio, de Tirso de Molina (Natalia Menéndez), Los empeños de una casa de sor Juana Inés de la Cruz (Pepa Gamboa/Yayo Cáceres), La dama boba  (Alfredo Sanzol), Fuente Ovejuna (Javier Hernández-Simón) y La villana de Getafe  (Roberto Cerdá).

OTRAS COMPAÑIAS: Haz clic aquí  (José Padilla), Resilencia o del útero a Verona (Manu Bañez y José Gómez), Morir o no, de Sergi Belbel (Esther Movilla), Por el sótano y el torno (Jesús Salgado), ¡Qué formidable burdel de Ionesco (Jesús Salgado), Teatro en la guerra (Raquel Mesa), Hotel Party (Carlos Álvarez-Novoa), Caricias (Jorge Cuadrelli), Mortedie y Commedia dell arte  (Juan Luis Corrientes), Bodas de sangre (Antonio Reina), Maribel y la extraña familia (Adela Casanova), Esperando el milagro  (Jerónimo Cuadrelli y Verónica Rodríguez), Aladino y la lámpara maravillosa (Ginés Sánchez), Por narices y Doña Pipota (Verónica Rodríguez) y Leyendas de América (Maite Lozano).
CINE: Cortometrajes: Iyo, Juegos de verano, Esperanza, Poder, 180 grados, Go straigh on y Reality show. 
María Besant
FORMACIÓN: Titulada en Interpretación Textual por la RESAD. Se ha especializado en la técnica de “Michael Chejov” en el Michael Chekhov Acting Studio de Nueva York.

CNTC: Las bizarrías de Belisa y El perro del hortelano de Lope de Vega (Eduardo Vasco), La noche de San Juan de Lope de Vega (Helena Pimenta), El alcalde de Zalamea de Calderón (Eduardo Vasco), Comedia Aquilana (Ana Zamora- copr. CNTC-Nao d´amores), La cueva de Salamanca (Emilio Gutiérrez Caba- copr. CNTC- Euroscena-USA), El vergonzoso en Palacio, de Tirso de Molina (Natalia Menéndez),
OTRAS COMPAÑÍAS: La dama duende (Gabriel Garbisu), El lindo don Diego y El mercader de Venecia (Denis Rafter), El monstruo ríe  (Laura Ortega), Los que no pudieron huir (Javier Hernández-Simón), Usted tiene ojos de mujer fatal (Impromadrid Teatro), Alicia en el país de las maravillas (Ainhoa Amestoy), Pingüinas (Juan Carlos Pérez de la Fuente), Juicio a los humanos (José Piris), Don Gil de las calzas verdes (Hugo Nieto), Eco y Narciso (David Martínez), Tres sombreros de copa (Natalia Menéndez).
David Soto Giganto
FORMACIÓN: Licenciado en interpretación por la ESAD del Principado de Asturias. Cursos de voz y ortofonía, danza, improvisación, danza contemporánea e interpretación ante la cámara.

cntc: La dama boba de Lope de Vega (Alfredo Sanzol), Fuente Ovejuna de Lope de Vega (Javier Hernández-Simón), Préstame tus palabras en Institutos de Enseñanza Secundaria (Alex Ruiz-Pastor), Pedro de Urdemalas de Miguel de Cervantes (Denis Rafter), La dama boba de Lope de Vega (Alfredo Sanzol) y El gran mercado del mundo de Calderón (Xavier Albertí). Copr. CNTC/TNC.
OTRAS COMPAÑÍAS
Fuera y  La habitación de Mateo (Andrew Bardwell), El alma de la melodía ( Vázquez-Arévalo-García), El delincuente honrado (Jesús Cracio), Ye más caro quedarse en casa y Planeta Joselín (Marga Llano), Vania, la realidad y el deseo (Etelviro Vázquez), Doctor Fausto (Laura Iglesias) y Tac-tac (Nacho Ortega).

Georgina de Yebra 
FORMACIÓN: Licenciada en arte dramático por el Institut del Teatre de Barcelona. Título de formación profesional de actriz de artes escénicas en Drama. Cursos de formación con Carles Alfaro, Tolcachir, Marco Carniti, Lidia Otón, Ernesto Caballero….Profesora de interpretación en el Institut del Teatre de Barcelona.

CNTC: La moza de cántaro de Lope de Vega y Todo es enredos Amor de Diego de

 Figueroa y Córdoba, El lindo don Diego de Agustí Moreto, En esta vida todo es verdad y todo mentira  de Calderón, Los empeños de una casa de sor Juana Inés de la Cruz y La dama boba de Lope de Vega.
OTRAS COMPAÑÍAS: La gran idea  de la gran tortuga (Compañía Animamundi), La casa de Bernarda Alba (Lluis Juanet),  Mar i cel y Hotelera (Xavi Fuster), ball d´hivern (Jordi Pérez), Cartes portugueses (Carlos Murias),  Gust de Cendra (Josep Sala), Fun Parade, Port Adriano (Enric Ases y Joan Gracia), Eileen Shakespeare y Clandestines per Destí (Raissa Brighi), Luici di Lammermoor (Marco Armiliato/Damiano Micheletto)
CINE: El doble etérico, La niña del cielo, Jugando a robar (cortometrajes).

Samuel Viyuela González 
FORMACIÓN: Cursos con Mar Navarro y Juan Codina. Ha estudiado teatro de máscaras con Fabio Mangolini y la Familie Flöz.
CNTC: El burlador de Sevilla de Tirso de Molina (Josep Maria Mestres), La noche toledana (Carlos Marchena) y El caballero de Olmedo (Lluis Pasqual) copr. CNTC/Teatre Lluire.

OTRAS COMPAÑÍAS: Perra vida (José Padilla), Yo, Feuerbach ( Antonio Simón-  Festival Grec de Barcelona), Hablar por hablar,(Fernando Sánchez-Cabezudo), El chico de la última fila, dirigida por Víctor Velasco; Münchhausen, (Salva Bolta),  L’Onzena plaga (a Kompanyia del Teatre Lliure), ayudante de dirección de Lluís Pasqual en el montaje El rei Lear;  …Y la casa crecía, (Jesús Campos CDN), Don Gil de las calzas verdes (Hugo Nieto).
TELEVISION: El príncipe o Águila roja  CINE: ma ma, Año cero y Pájaros muertos
Laura Romero 
FORMACIÓN: Licenciada en Arte Dramático por la ESAD de Valencia.

CNTC: La noche toledana, de Lope de Vega, dirigido por Carlos Marchena.  La cortesía de España de Lope de Vega, dirigido por Josep Maria Mestres

OTRAS COMPAÑÍAS: La gaviota, dirigida por Eduardo Vasco (Teatres de la Generalitat Valenciana); La joia, dirigida por Marc Artigau (Germainal Producciones); Hamlet retrato de familia (Teatres de la Generalitat Valenciana) dirigida por Ximo Flores;  Obscure, dirigida por Marc Martínez; Cíclido Amarillo, Ground Cero y Especulaciones, los tres con dirección de Ximo Flores para Teatro de los Manantiales; Celebración de la Copa, dirigida por Jorge Picó y Cachorros, dirigido por Alejandro Jornet. 

Ignacio Jiménez 
FORMACIÓN: Licenciado en interpretación textual por la RESAD.
CNTC: La noche toledana, de Lope de Vega, dirigido por Carlos Marchena, La cortesía de España de Lope de Vega, dirigido por Josep Maria Mestres

OTRAS COMPAÑÍAS: Sus principales trabajos como actor han sido: Un tranvía llamado deseo, dirigido por Mario Gas (Teatro Español); El libro de los venenos, dirigido por Maryluz Arcas (La Phármaco); Juego de masacre, dirigido por Jesús Salgado (Teatro del duende); Esa cara, dirigido por Pilar Massa (Prem Teatro); Catulli Carmina, dirigido por Maryluz Arcas (Teatro Círculo de Bellas Artes); Sabiond@s, dirigido por Jesús Salgado (Teatro del Duende); El chico de la última fila, con dirección de Helena Pimenta (Ur Teatro); El rey loco, lectura dramatizada dirigida por Ernesto Caballero (Teatro El cruce). 

TELEVISION Ha participado en las series de televisión Águila roja, Ángel o demonio, La princesa de Éboli, Padres, La chica de ayer, La tira, El comisario…. 

Carolina Rubio 
FORMACIÓN: Estudios en el Laboratorio de William Layton. Curos de verso, cuerpo y movimiento.

 cntc: Préstame tus palabras en Institutos de Enseñanza Secundaria y con Pedro de Urdemalas de Miguel de Cervantes dirigido por Danis Rafter.

OTRAS COMPAÑÍAS La ola (Marc Montserrat), Cerda (Juan Mairena), Nápoles millonaria (Franciso Vidal), Pena, penita, pena (texto propio en Microteatro por dinero). TELEVISION: Jaimito (Telecinco).

Carlos Pérez  Claudio
Piano

Pianista y compositor. Comenzó sus estudios musicales en el Conservatorio Profesional Jacinto Guerrero de Toledo a los 6 años con Daniel del Pino. Licenciado en el Conservatorio Superior de Música de Salamanca en Piano Clásico con Eduardo Ponce y Penélope Áboli. Amplía su formación en música moderna, composición y arreglos con Pepe Rivero, Julio Awad, Andrés Alén y Miguel Angel Collado. 
Ha trabajado como director, pianista, músico de sesión y arreglista de diferentes artistas como Ana Guerra, Roi Mendez, Dasoul, Román Mosteiro, Sofía Ellar, espectáculos, comedias musicales como, Sonrisas y Lágrimas, Ay Carmela, Gala 15 Aniversario Stage, El Rey León, Otro Gran Teatro del Mundo, History of Rock, El Jovencito Frankenstein, La Jaula de las Locas, A Chorus Line.
-EQUIPO ARTÍSTICO- 
Vicente Fuentes

Asesor de verso
En 1975, al terminar sus estudios de interpretación en la RESAD, es becado por la Fundación Juan March para ampliar sus conocimientos teatrales en Londres. Investiga la voz y la palabra con Cicely Berry (Royal Shakespeare Company), Guy Cornut y Roy Hart, cuyas teorías ha desarrollado en las producciones más importantes del Roy Hart Theatre, del que es miembro fundador. En París, participa en varios seminarios con Peter Brook y Jerzy Grotowski. En 1990 regresa al quehacer teatral español. Es profesor de Voz y Lenguaje en la RESAD de Madrid. Parte de su actividad teatral está ligada al Teatro de la Abadía. Imparte cursos en diferentes universidades europeas y festivales de teatro como Avignon, Edimburgo, Almagro y Bogotá. 

Con la CNTC ha trabajado en numerosas ocasiones como asesor de verso en los montajes: Enrique VIII y La cisma de Inglaterra de Calderón de la Barca, dirigido por Ignacio García;, El perro del hortelano y El castigo sin venganza de Lope de Vega, El alcalde de Zalamea y de Calderón de la Barca, Donde hay agravios no hay celos de Francisco de Rojas Zorrilla, La verdad sospechosa de Juan Ruiz de Alarcón y La dama duende y La vida es sueño de Calderón de la Barca, dirigidos por Helena Pimenta; La noche toledana de Lope de Vega, dirigido por Carlos Marchena; El lindo don Diego, dirigido por Carles Alfaro; Entremeses Barrocos, dirigido por Valenciano/Marinas/Galán/Del Saz; El perro del hortelano, El alcalde de Zalamea,  La moza de cántaro, Las manos blancas no ofenden, Romances del Cid, Las bizarrías de Belisa, El pintor de su deshonra, Don Gil de las calzas verdes y La Estrella de Sevilla, dirigidos por Eduardo Vasco; El curioso impertinente, dirigido por Natalia Menéndez; La serrana de la Vera, dirigido por María Ruiz; ¿De cuándo acá nos vino?, dirigido por Rafael Rodríguez.

Ana López Cobos

Vestuario
Licenciada en Psicología por la UCM, comienza a aplicar sus conocimientos sobre la psique humana a la creación del personaje a través del vestuario escénico.
​
​
Para ello, realiza su formación en la Central Saint Martins de Londres, en la Escuela de Cine de Madrid (ECAM) y en la escuela de moda Felicidad Duce de Barcelona.


Durante años se dedica al cine y la televisión, colaborando con directores como Borja Cobeaga, Helena Taberna y Fernando Colomo y diseñadores de vestuario como Vicente Ruiz y Josune Lassa.
 
Como figurinista teatral, sus trabajos más destacados son : Un Enemic del Poble, Misántropo, Deseo, De Ratones y Hombres y Veraneantes de Miguel del Arco, estando nominada a los premios Max de teatro en 2012 y 2013 por estos dos últimos trabajos.
 

Últimos trabajos : Rinoceronte (dir. Ernesto Caballero, CDN), La Plaza del Diamante (dir. Joan Ollé, Teatro Español), Kathie y el Hipopótamo (dir. Magüi Mira, Teatro Español). Grooming de Paco Bezerra (dir. Jose Luis Gómez, Teatro de La Abadía). La Llamada de Javier Calvo y Javier Ambrossi (Premio Broadwayworld Spain 2013 al mejor vestuario). 

 

Colaboraciones estables como figurinista : En el desierto y Cenizas, ambos dirigidos por Chevy Muraday, Los Nadadores Nocturnos, Los Cuerpos Perdidos y La Melancolía de King Kong de José Manuel Mora, dirigidos por Carlota Ferrer.
Cuerdas, Wild, wild, Wilde! y El amor enamorado, dirigidos por Fefa Noia y diseñados junto a Alejandro Andújar. 
Pedro Yagüe

Iluminación 
Se inicia como técnico de iluminación en 1995. Ha sido Jefe de departamento de Iluminación y director técnico del Teatro de la Abadía y coordinador técnico del Festival de Almagro.

Ha colaborado con los directores Jaime Chávarri, José Luis Gómez, J.M. Flotats, Gerardo Malla, César Oliva, José Carlos Plaza, Àlex Rigola, John Strasberg y Ana Zamora. Como iluminador ha firmado trabajos con José Manuel Guerra, Valentín Álvarez, Carles Alfaro y Paco Azorín.

Entre sus diseños de iluminación destacan Nubes, Visto lo visto, Nada…Nada, Pequeños Paraísos y Tac Tac (Enrique Cabrera); Garcilaso, el Cortesano, Terrorismo y La Ilusión (Carlos Aladro); Sobre Horacios y Curiacios (Hernán Gené); Nada es como es, sino como se recuerda ( José Luis Gómez); Danny y Roberta y La señorita de Trévelez (Mariano de Paco); El astrólogo fingido y La vida es sueño (Gabriel Garbisu); Hamelin y Urtain (Andrés Lima); Nada es casual III (Rosa Manteiga y Alberto Jiménez); Ñaque, o de piojos y actores (J. S. Sinisterra y Carlos Rodríguez);Trampa para pájaros (Alonso de Santos); MacbethLadyMacbeth (Carles Alfaro); Don Juan, el burlador de Sevilla (Emilio Hernández); El caballero (Fefa Noia); y Póker Flamenco (José Antonio). Entre sus últimos trabajos destacan La Tierra (García Yagüe), La charca inútil (Roberto Cerdá) y Piedras en los bolsillos (Hernán Gené).

Con la Compañía de Teatro Clásico ha trabajado en Entremeses barrocos de Calderón de la Barca, Bernardo de Quirós y Agustín Moreto y en El condenado por desconfiado de Tirso de Molina, dirigido por Carlos Aladro, Don Juan Tenorio dirigido por Blanca Portillo y El lindo Don Diego dirigido por Josep Maria Mestres.

Recibió el premio ADE 2007 por La ilusión. Ha ganado el premio Max en tres ocasiones: por Urtain, La avería y en 2020 por Play. 
Elisa Sanz

Escenografía
Deliniante proyectista. Licenciada en Escenografía por la Real Escuela de Arte Dramático de Madrid (2002) ßecada para realizar Master Europeo de Escenografía entre las escuelas de Londres y la Escuela de Arte de Utrecht, Holanda, “Central Saint Martins College of Art and Design. The London Institute” 1996 / 97. 
Ha trabajado en más de una centena de producciones de Teatro, Danza, Opera y Musical desde 1993. Más de 20 años de profesión avalan su trabajo. 
 En Danza trabaja con 10&10 Danza, “Cartas al director”, “Tris Tras”, “Identities” entre otras y en coreografías de Mónica Runde como “Ginko – Warum” en el Ballet de Magdeburgo”, con Aracaladanza en todos sus espectáculos de los últimos 12 años, “Pequeños paraísos”, “Nubes” y “Constelaciones” entre otros, con Teresa Nieto, “Isla”, “De Cabeza”, “Ni pa lante ni pa tras”, y con Rafaela Carrasco , “Receta de pensamientos”, “Vamos al tiroteo”, “Del amor...”, “Con la música en otra parte”, entre otros.
 

En teatro ha trabajado con directores como: Marco Carniti, Quino Falero, Juan José Afonso, Javier Yagüe, Jerome Savary, Claudio Tolcachir, Mikel Gómez de Segura, José Luis Gómez, John Strasberg, Blanca Portillo, Carlos Aladro, Albert Boadella, Ricard Reguan, Mariano Barroso, entre otros. Entre los títulos de sus últimos trabajos del 2013 / 2014 están: Como gustéis (CDN), Locos por el té, El arte de la entrevista de Juan Mayorga, Nómadas (Teatro Paraiso), Taitantos, Emilia de Claudio Tolcachir, Nada tras la puerta (CDN), El hijoputa del Sombrero, Recortes y Si supiera cantar me salvaría, el crítico de Juan Mayorga. 

PREMIOS​:

2018 Premio Fetén al mejor Espacio Escénico por “Estrella” de Marie de Jongh.

2016 MAX A LA MEJOR ESCENOGRAFÍA  por “La piedra Oscura”

2016 NOMINADA  por el mejor Diseño de vestuario por “El señor Ye ama los dragones”.

2013 Nominada a los premios Max al mejor vestuario por "Constelaciones" de Aracaladanza.

2014 Premio Fetén  al mejor vestuario por “Nómadas” de Teatro Paraíso.

2012 Premio a la creatividad Ciudad de Burgos 

2012 Premio Adriá Gual de Figurinismo 2011 (ADE) por "La Avería"

2012 MAX  al mejor Vestuario por "La Avería"

2011 MAX al mejor Vestuario por "Nubes" de Aracaladanza.

2009 Nominada al mejor Vestuario Premios Gran Vía por "Mortadelo y Filemón, el musical"

2008 MAX al mejor Vestuario  y MAX a la mejor  escenografía por "Pequeños paraisos" de Aracaladanza

2005 Premio Fetén , Mejor vestuario por "Nada Nada" de Aracaladanza.

2004 MAX a la mejor escenografía por "El rey se muere" de Teatro de la Abadía.

2000 Premio al mejor Vestuario Fetén por "Maletas" de Aracaladanza.

 

Xavier Albertí

Dramaturgista, selección musical y arreglos
Músico, compositor y director de escena.  Actual director artístico del Teatre Nacional de Catalunya desde la temporada 2013/2014. Titulado superior en Dirección Escénica por el Institut del Teatre de la Diputació de Barcelona y la Universitat Autònoma de Barcelona. Desde 1996 y hasta 1999 dirigió el Festival d’Estiu de Barcelona Grec, y desde 2004 hasta 2006 dirigió el área de creación del Institut Ramon Llull. Fue director de servicios culturales del Institut del Teatre de Barcelona, donde también fue docente y coordinador pedagógico del Conservatori Superior de Dansa. También ha sido docente del Obrador de la Sala Beckett (taller de verano en Argelaguer), de la Universidad de verano Menéndez Pelayo, de la Universitat de Girona y de la Universitat de Lleida. 
Durante los años de formación, realizó estudios de piano y de composición musical con Luis de Pablo, Cristobal Halffter, Tomás Marco, Helmuth Lachenmann, Carmelo Bernaola, Armando Gentilucci o Karl-Heinz Stockhausen. Tiene composiciones estrenadas en diversos Festivales de Música Contemporánea. 
En 2007 trabajó conjuntamente con Pere Portabella y Carles Santos en el guion de la película Die Stille vor Bach (El silenci abans de Bach). Ese mismo año dirigió el recital de poesía catalana con Lou Reed, Laurie Anderson y Patti Smith, dentro de la muestra de cultura catalana de Nueva York Made in Catalunya en el Baryshnikov Art Center. En 2008 fundó con Lluïsa Cunillé la compañía La Reina de la nit. 
Entre sus trabajos como a director de escena destacan: 

El gran mercado del mundo, de Calderón de la Barca (TNC 2019) 

Temps salvatge, de Josep Maria Miró (TNC, 2018) 

Balena blava, de Victoria Szpunberg i Raquel García-Tomás (TNC, 2018) 

Islàndia, de Lluïsa Cunillé (TNC, 2017) 

Ricard III, de William Shakespeare (TNC 2017) 

El professor Bernhardi, de Arthur Schnitzler (TNC, 2016) L’empestat de Jordi Oriol (Temporada Alta, 2015) L’hort de les oliveres, de Narcís Comadira (TNC, 2015) L’eclipsi, ópera de Alberto García Demestres, versión libre de la obra de P. Zarzoso (TNC, 2014) Terra de ningú, de Harold Pinter (TNC, 2013) WOW, de Alberto García Demestres (Festival Perelada 2013) Com dir-ho, de Josep Maria Benet i Jornet Zoom, de Carles Batlle Jo Dalí, ópera de Xavier Benguerel Dues dones que ballen, de Josep Maria Benet i Jornet Vida Privada, adaptación de la novela de Josep Maria de Sagarra 

Al cel, un oratorio para Jacint Verdaguer, de Narcís Comadira El Bordell, de Lluïsa Cunillé Soterrani, de Josep Maria Benet i Jornet El mal de Holanda, de Paco Zarzoso (Estrenado en el Festival VEO de Valencia la temporada 2008) La caiguda d’Amlet (o la caiguda de l’H), de Jordi Oriol Assajant Pitarra, obra de creación de Xavier Albertí y de Lluïsa Cunillé El Dúo de la Africana, creación de Lluïsa Cunilléy de Xavier Albertí (Temporada 2007) Crónica sentimental de España, a partir de la obra homónima de Manuel Vázquez Montalbán Tennessee, basado en textos de Tennessee Williams (2006) Sangre lunar, de José Sanchis Sinisterra (estrenado en el Centro Dramático Nacional) PPP, sobre la obra de Pier Paolo Pasolini De Manolo a Escobar, de Marc Rosich L’home de teatre, de Thomas Bernhard Boris Vian, constructor d’imperis, sobre la obra de Boris Vian Mestres antics, de Thomas Bernhard (producción del Teatre Romea y versión en castellano estrenada en el Centro Dramático Nacional) Hamlet, o les conseqüències de l’amor filial, de Jules Laforgue (Festival Grec 03) Traïció, de Harold Pinter Et diré sempre la veritat, de Lluïsa Cunillé, Lluís Homar y Xavier Albertí (Temporada Alta de Girona 2002) Carmen, de Georges Bizet (producción del Teatro Verdi de Pisa) Marina, ópera de Emilio Arrieta y Francesc Camprodon, (Festival de Peralada 2002 y Teatro de la Maestranza de Sevilla) Troilus i Cressida, de W. Shakespeare, versión de Lluïsa Cunillé (Festival Grec 2002) Homenatge a Conxita Badia i Anna Ricci (Gran Teatre del Liceu) Orgía, de Pier Paolo Pasolini Más extraño que el Paraíso, espectáculo de Xavier Albertí con textos de Jaime Gil de Biedma y Lluïsa Cunillé (Festival Grec 2001) Pèndols d’aigua, de Francesc Meseguer El gat negre, de Lluïsa Cunillé I la llum no es veu. Pels carrers de Basquiat, de la compañía Lanònima Imperial Tórtola Valencia, cabaret coreográfico original de Xavier Albertí Ànsia, de Sarah KaneMirador, de Paco Zarzoso Passatge Gutenberg, de Lluïsa Cunillé Simon Bocanegra, ópera de Giuseppe Verdi The Meeting, de Lluïsa Cunillé (Festival de Edimburgo 1999) La Cita, de Lluïsa Cunillé (Festival Grec 1999) Privado, de Lluïsa Cunillé El llibre dels canvis, espectáculo concierto con el grupo Vol ad libitum El dia dels morts, de Narcís Comadira Macbeth o Macbetto, de Xavier Albertí (Festival Internacional de Teatre de Sitges 1997) La llavor dels somnis, sobre la obra poética de Narcís Comadira Les paraules de l’ànima, sobre la obra poética de Ramon Llull 
Una geografia estilogràfica, sobre la obra literaria de Josep Maria de Sagarra Libración, de Lluïsa Cunillé Hedda Gabler, de Henrik Ibsen, (Festival de Teatre al Carrer de Tàrrega 1993) Un Otel·lo per a Carmelo Bene, (Festival Internacional de Teatre de Sitges 1993)

Lluís Homar

Director
Sus inicios en teatro se remontan a 1974 cuando participó en el montaje Otelo, bajo la dirección de Ángel Carmona, y un año después con el grupo de Teatro Escorpio en Terra Baixa, dirigida por Josep Montanyes, y Quiriquibú, dirigida por Fabià Puigserver y Guillem-Jordi Graells.

En 1976, junto con otros actores, fundó la Sociedad Cooperativa del Teatre Lliure de Barcelona, en la que trabajó durante años ininterrumpidamente (siendo su director artístico entre 1992 y 1998) y participando en más de treinta espectáculos.

En la misma década comenzó a intervenir en televisión, debutando poco tiempo después en el cine con La plaza del Diamante (1982), una película coprotagonizada por Sílvia Munt.

En la gran pantalla Homar ha desempeñado muchos papeles, los más destacados son su participación en La mala educación (2004) y Los abrazos rotos (2009) de Pedro Almodóvar, Los Borgia de Antonio Hernández y en la película de ciencia ficción EVA (2011), de Kike Maíllo. En el año 2006 recibió el Premio Nacional de Cataluña por su interpretación en El Hombre de teatro y en el año 2015 el Max al mejor actor por su monólogo Terra Baixa. A lo largo de su trayectoria ha trabajado con los directores Mario Camus, Vicente Aranda, Pilar Miró, Gerardo Vera, Agustí Villaronga, Pau Freixas o Montxo Armendáriz.

En televisión destacan sus intervenciones en las series Àngels i Sants o Motivos personales, 23-F: el día más difícil del rey (2009), película que recibe el Premio Ondas a la mejor miniserie de televisión en 2009 y al mismo tiempo recibe el Premio de la Academia de Televisión al Mejor Actor), Hispania, La leyenda e Imperium, Gran Hotel y Bajo Sospecha.

En los últimos años ha interpretado el monólogo La nieta del señor Linh, dirigido por Guy Cassiers y los montajes Cyrano de Bergerac, dirigido por Pau Miró; Ricardo III y El profesor Bernhardi, dirigidos por Xavier Albertí; y Las Brujas de Salem, dirigido por Andrés Lima. 

Además, ha dirigido obras de autores clásicos y contemporáneos:  Las Bodas de Fígaro de Caron de Beaumarchais, El arte de la comedia de Eduardo de Filippo, Paradero desconocido de Kressmann Taylor, Luces de Bohemia de Valle Inclán, Hamlet de William Shakespeare, Zowie de Sergi Pompermayer, Los bandidos de Schiller, La historia de un soldado de Stravinsky-Ramuz, El tiempo y la habitación de Botho Strauss, El gorro de cascabeles de Pirandello y Pepita Jiménez de Albéniz, entre otras.

A sus labores interpretativas, de dirección, de gestión y de producción, suma la dedicación pedagógica. En los últimos años ha impartido cursos y talleres de interpretación en la Escola Universitaria ERAM de Girona, la Escola Superior d’Art Dramàtic de Barcelona, la Sala Beckett/Obrador Internacional de Dramatúrgia, Barcelona y La Bobina, Escola de Teatre de Barcelona.

Desde el 1 de septiembre de 2019 es director de la Compañía Nacional de Teatro Clásico.
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