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Son tantos, tan fascinantes, tan heterogéneos, tan fundacionales, los elementos que construyen la constelación de ideas filosóficas, teológicas o ideológicas de El príncipe constante que no me sorprende la admiración que esta obra mayor -yo diría enorme- de Calderón ha provocado en la tradición cultural europea a lo largo de los casi cuatrocientos años transcurridos desde que fuera estrenada en 1629.
Ha sido evocada en épocas donde se han producido grandes tensiones entre razón de estado y libertad individual, porque ella abre radicales ventanas a esas tensiones.
Ha sido citada para cuestionar el inicio de la colonización cultural europea sobre África y como esa colonización se proyecta sobre todas las colonizaciones y sobre la construcción cultural, política y económica del eurocentrismo. Construcción que no cesa de arder en nuestras manos.
Ha permitido analizar cómo por arte de la magia escénica, la lucha entre islam y cristianismo se transformaba en la lucha entre cristianismo primitivo y catolicismo contrarreformista; porque en ella late la tensión entre una iglesia de piedra y reliquias, y una iglesia de caminos de búsqueda de la felicidad última de la experiencia vital humana.
Ha sido representada como perfecta partitura para encontrar el camino hacia el actor santo y el teatro pobre, porque el compromiso de este texto con el teatro barroco es enormemente liberador de sus costuras métricas o formales, permitiendo unos viajes actorales de unas dimensiones pocas veces alcanzadas en el teatro de su tiempo.
Ha convertido a sus espectadores en receptores de infinitos ecos, donde se reconocen a Platón, a Góngora, a Virgilio, a San Agustín, a los estoicos, a Erasmo, a Caravaggio, a Velázquez, a San Francisco de Asís, a Pasolini...
Los tiempos que vivimos nos han obligado a hacer un viaje interior no siempre fácil. Calderón escribió su Príncipe constante para estos tiempos y para nosotros.
Xavier Albertí
Director de escena

Toda la poesía del mundo.

El príncipe constante, de Calderón de la Barca

Jorge Fernández Gonzalo

Johann Wolfgang von Goethe había dejado escritas las siguientes palabras: si toda la poesía del mundo desapareciera, sería posible reconstruirla a partir de las páginas de El príncipe constante. La producción teatral de Pedro Calderón de la Barca ofrece en esta creación temprana (escrita en 1629 y publicada en 1636) una de las mayores cimas de la dramaturgia calderoniana y todo un reto escenográfico para el teatro de nuestro tiempo. La cuestión que deberíamos plantearnos sería, no obstante, la siguiente: ¿por qué no llevar a cabo, aquí y ahora, a cuatro siglos del estreno de El príncipe constante y a dos de las palabras del gran autor alemán, este ejercicio de reconstrucción? ¿Por qué no reencontrarnos con la obra calderoniana, abrir nuevos horizontes a partir de ella y pensar qué paisaje lírico y afectivo nos depara su lectura?

Esta fue la tarea que quise llevar a cabo al asomarme a sus páginas. Para ello, indagué primero en los aspectos historiográficos que alimentan la obra y que sirven como pilares para la trama. Como es sabido, el argumento de El príncipe constante toma como punto de partida varios acontecimientos históricos acaecidos en el siglo XV que sirvieron de base para forjar los sentimientos patrios de la nación portuguesa. En 1415, Ceuta había sido arrebatada a los musulmanes por las tropas lusas, por lo que años después, en 1437, los infantes de Portugal don Enrique y don Fernando decidieron comandar un asalto a la ciudad marroquí de Tánger, con la mala fortuna de caer derrotados y ser encarcelados en la localidad próxima de Fez. La obra calderoniana nos relata este episodio y las penurias que padeció el príncipe Fernando durante su cautiverio, cuya actitud dista mucho de la de otro de los personajes más memorables del dramaturgo, el afamado Segismundo, quien también sufriría el yugo de los grilletes. En este caso, Fernando hará gala de su piedad y su tesón, en sintonía con los altos valores de la nobleza cortesana de la época y el discurso neoestoico en boga, todo ello a través de su constancia: el rey marroquí decide intercambiar su vida a cambio de la devolución de Ceuta, pero el infante se niega en redondo por el agravio que ello conllevaría para todas las almas allí convertidas a la fe cristiana.

Nos encontramos ante una obra de grandes y desaforadas pasiones, pero también de hondas convicciones y sacrificios. Pero ¿qué había de real y qué de fabulado en este argumento? 

Varias fuentes nos alertan de cómo el episodio histórico ha pasado por los filtros de la tradición literaria y sus códigos ficcionales: la personalidad heroica de don Fernando responde a la reinterpretación que Luís de Camões llevó a cabo en el largo poema Os Lusíadas, publicado en 1572. Tanto en las páginas del portugués como en las del español, el protagonista renunciará a su libertad, actitud que según los documentos de la época no se correspondería con los hechos (unas cartas firmadas por el infante muestran sus súplicas desesperadas por ser liberado). Además, el significado de la ciudad de Ceuta adquiere nuevas resonancias bajo la pluma del autor madrileño: su salvación ya no se debe a intereses de expansión territorial, sino que son los valores de la fe cristiana los que prevalecerán sobre las negociaciones políticas. 

La propuesta calderoniana se articula alrededor de este episodio histórico, pero incluye otros elementos que le sirven de apoyo y enriquecimiento dramático. La obra abre el telón para mostrarnos a la hija del rey marroquí, la bella Fénix, quien es correspondida por los amores sinceros de su fiel Muley, un general musulmán que llegará a verse las caras con el infante Fernando y a competir con él en protagonismo y maneras heroicas. La escena cumbre del primer acto tiene lugar con la contienda entre ambos y la derrota de Muley, quien relata sus aflicciones de amor antes de caer bajo la espada de su oponente. Conmovido, don Fernando decidirá liberarlo sin condiciones y ofrecerle la posibilidad de reunirse con su amada. 

Posteriormente, Fernando y sus hombres son derrotados y este es tomado como rehén. Cuando llegan a Lisboa las proposiciones del rey marroquí, el rey don Alfonso no tarda en aceptar el intercambio: la vida de su hijo, el príncipe, por la devolución de Ceuta. Pero Fernando renunciará desde el primer momento a este pacto, y rechazará después la ayuda que Muley, en agradecimiento, le ofrecerá para poder escapar de prisión. Al final de la obra, Fernando bendice el matrimonio de Muley y Fénix y encuentra consuelo en la muerte tras un prolongado cautiverio en el que había sido presa del hambre y la tortura, entre otras mil calamidades. La sombra de Fernando, a modo de espectro hamletiano o de venganza cidiana, recorre poco después los campos de batalla junto a sus compatriotas, otorgándole la victoria a la corona portuguesa frente a las tropas moras y siendo proclamado mártir por su milagrosa hazaña. 

La cuestión que nos asalta en primer término sería la siguiente: ¿nos encontramos ante una tragedia o ante un drama? Si bien es cierto que el título apareció compilado bajo el epígrafe de comedia junto a otras obras teatrales del autor, a primera vista no hallamos los elementos necesarios para circunscribirla al género cómico. Asimismo, Fernando no ha de enfrentarse ante un destino trágico, movido por las fuerzas irreparables del destino, sino que asume consciente y consecuentemente su sacrificio. Frente al destino trágico o fatuum, Calderón opone la constancia y la fe del protagonista. El desenlace que gobernaba los designios fatídicos de las tragedias griegas es aquí domeñado por el pulso de la fe y la tenacidad del protagonista. Ante a las pasiones griegas (recuérdese que el término «pasión» está relacionado con «pasividad»: nuestro ánimo se vehicula a través de fuerzas externas), la resolución cristiana, la convicción por la fe. Frente a la fatalidad de Edipo, la fidelidad y perseverancia de este Job medieval que es don Fernando. 

Si para Goethe la obra calderoniana representa «toda la poesía del mundo», aún seguimos si saber si esta poesía es trágica, cómica o ambas. Sin embargo, y a pesar de las grandes pasiones desatadas durante su puesta en escena, ¿por qué no asumir el verdadero riesgo interpretativo que supondría leer en las páginas de El príncipe constante los elementos propios de una comedia. Fue Kierkegaard quien nos enseñó a ver la comicidad inherente a la fábula cristológica: lo más alto y lo más bajo se unen irremisiblemente. De este modo, Dios y el hombre, en su condición divina uno y miserable y mundana el otro, quedan identificados como un todo indisoluble: lo sagrado y lo excrementicio acaban siendo la misma cosa. 

En la obra que nos ocupa, ¿acaso no representa Fernando la encarnación redentora de Jesucristo? Al igual que en la fábula cristológica, el protagonista de El príncipe constante une los más altos designios de la realeza portuguesa y los lances heroicos de su empresa con las más terrenales miserias de su condición de cautivo. Tras su muerte, la sombra de Fernando servirá para preservar la fe cristiana, siendo inmortalizado en forma de espectro del mismo modo que Cristo se sacrificaba bajo la forma de Espíritu Santo para hacer entrega a la humanidad de su mensaje redentor.

¿Nos encontramos entonces ante un relato hagiográfico? Tampoco esto está claro. La importancia que asume la trama de los amores de Muley y Fénix, junto con el hecho de que las palabras de ella alcancen la laureada modulación del soneto en la escena que comparte junto a don Fernando, casi al final de la jornada segunda, equiparándose en trascendencia dramática a él, nos hace pensar que sus similitudes con el género del romance morisco –y más concretamente las intertextualidades y analogías con El abencerraje, la novela anónima del siglo XVI–, sitúan la convergencia de temas, géneros y motivos literarios como el mecanismo compositivo esencial de la gran obra calderoniana. El príncipe constante juega con las polifonías, las multiplicidades, los quiebros estructurales y temáticos como si no lograra encajar con los moldes prediseñados por los cánones literarios de su época. Y sin embargo, no hemos de ver aquí una huella de la impericia del veinteañero autor que era Calderón cuando compuso su texto, sino las señas de identidad de un genio llamado a conmover a los lectores de todas las épocas. Cuando Goethe nos conmina a salvar la obra calderoniana como testimonio de toda la poesía del mundo (y efectivamente Goethe conocía bien el texto, puesto que él mismo había sido el encargado de llevarlo a escena en 1810 en la ciudad Weimar), ¿acaso no es consciente de la pluralidad armoniosa que recorre el texto? ¿No vio Goethe en la mixtura que supone El príncipe constante el signo de su grandeza literaria?

De este modo, la forma correcta de leer la obra de nuestro dramaturgo pasaría por aceptar sus defectos como argumentos a favor de las tesis goethianas: así, el entrecruzamiento de géneros y motivos serviría para mostrar la pluralidad de los afectos y la ambigüedad de la sentimentalidad humana, las grandes dotes del espíritu y su capacidad de sobreponerse a las inclemencias junto con las oscuridades y veleidades del alma connaturales a la esencia misma de lo humano.

Porque cuando Goethe habla de poesía, es evidente que no tiene en mente el artificio técnico, las alambicadas formas métricas o el eficaz aparato de rimas que ofrece nuestra obra. Calderón recoge una nutrida tradición española que ha sabido entretejer las formas métricas en función de las exigencias dramáticas de cada escena, y aún de las variaciones estilísticas requeridas por personajes concretos: las redondillas para la vivacidad dramática, el romance para las largas declamaciones explicativas y las referencias narrativas, y el soneto en endecasílabos para presentarnos la nobleza (de cuna y de actos) de los protagonistas portugueses, así como las réplicas líricas de Fénix. Goethe tiene en mente otra cosa: la poesía como encarnación de los grandes valores universales de nuestra civilización, aun por encima del amor pasional o de las alianzas interesadas.

¿Qué es El príncipe constante sino un gran catálogo de afectos, una poesía sinfónica de las cualidades del espíritu? Ya desde el título se apela a las virtudes de su protagonista: la constancia como don, como valor moral. El lector moderno bien podría mostrar sus reticencias en este punto. ¿Qué grandeza puede tener en nuestro tiempo la constancia? Hoy este término no implica mucho más que una buena disposición a persistir en los hábitos y propósitos encomendados. Es constante el que trabaja con perseverancia o el que asume sus decisiones y actos. Pero quizá una aproximación más minuciosa a este término nos permita entender su relevancia para la época barroca, y aún para nuestros días. Calderón apela a la constancia como uno de los grandes valores de su tiempo: la constancia ante las inclinaciones pasionales, las fuerzas irremediables del sino o las tentaciones del mal hacen de esta virtud la encarnación de la libre disposición y voluntad de los individuos. El constante es aquel que se afinca en el convencimiento de sus actos. No ha de extrañarnos, por tanto, que la obra fuera prohibida en España en el siglo XVIII: Calderón está poniendo en tela de juicio el poder que las instancias divinas tienen sobre nuestras decisiones y maneras de obrar. El ser humano es libre –aun cuando decide permanecer atado a sus grilletes.

No nos dejemos engañar por la cobertura religiosa que muestra la obra. A pesar de la fe que guía los pasos de don Fernando, hay algo peligroso en el albedrío con que toma sus decisiones, algo retador que no escapó a las instituciones censoras. Calderón de la Barca se acerca aquí peligrosamente a la mentalidad secular que se abrirá paso en los siglos siguientes, con la llegada de la Ilustración: que don Fernando decida tomar como causa superior de su sacrificio la salvación de las almas cristianas de Ceuta constituye un acto absolutamente personal, decisivo y transgresor, no tanto por su contenido como por la dimensión formal del mismo. El acto ético del infante es fruto de una decisión que sitúa en la constancia y perseverancia del ánimo la grandeza y peligrosidad de su gesto: el modo en que el protagonista asume la libertad de sus obras constituye una proclama revolucionaria; que el contenido de dicho acto sea encomendarse a Dios y a la fe no le resta un ápice de peligrosidad. De este modo, don Fernando queda muy cerca del gran transgresor barroco que fue don Juan: si este desdeñaba a Dios proclamando la libertad de sus decisiones, el protagonista de El príncipe constante se reafirma en la misma libertad, aunque en esta ocasión sea para defender la fe de él y de los suyos (y de igual modo, por seguir con las comparaciones, mientras que Segismundo cuestionará la libertad del hombre y mirará a los cielos a la espera de una respuesta a sus cuitas, don Fernando asumirá, a través de la constancia, la trascendencia de sus actos y el pesado precio de su libertad).

Nietzsche escribió una genealogía de la moral para referir el modo en que los valores cristianos habían aprisionado la naturaleza combativa y autónoma del hombre. Hoy podemos subvertir el gesto nietzscheano y recomponer el mapa de nuestros afectos más allá del filtro de la religión. Una genealogía de los códigos de cortesía, de las virtudes cortesanas y de la honra caballeresca que sobrevuela la obra calderoniana nos permite vislumbrar los desacuerdos y tensiones que existía entre los códigos conductuales de una época y las normas de devoción y fidelidad religiosa. Aunque Fernando es visto como baluarte religioso («el católico Fernando, / príncipe en la fe constante», dirá su padre, don Alfonso Rey de Portugal), al mismo tiempo se sobrepone a los conflictos religiosos que median entre él y su oponente Muley cuando descubre sus inclinaciones amorosas hacia la mora Fénix. En ese espacio de penumbra entre la virtud y la moralidad cristiana, en los desacuerdos entre la cortesía y la religiosidad, el virtuosismo calderoniano crea toda una sinfonía de pasiones humanas en donde la libertad prima por encima de todas ellas. 

Y esa es la poesía que supo leer Goethe entre sus páginas y que hoy llega a nosotros en todo su esplendor y fuerza escénica.

Pedro Calderón de la Barca: Biografía

La figura de Pedro Calderón de la Barca (1600-1681) es una de las más enigmáticas de todos los grandes nombres de nuestro Siglo de Oro, en gran medida gracias al carácter recogido del poeta y dramaturgo madrileño, aun a pesar de la fama y honores que ostentó en vida. Nacido en el seno de una familia hidalga acreditada, Pedro fue el tercero de seis hermanos. Se cuenta que su cuerpo no mostraba signos de vida al nacer, y que al ser introducido en un caldero de agua caliente el pequeño prorrumpió, sobresaltado, sus primeros llantos ante su llegada al mundo. 

Parece ser que esta parsimonia y discreción le acompañó gran parte de su vida. Sus compañeros del Colegio Imperial de Madrid solían llamarle Petrusco, por la intensidad con que el joven estudiante quedaba petrificado en sus lecturas. No en vano su carácter inflexible y taciturno se forjaría a muy temprana edad por una serie de fatales sucesos: su madre falleció en 1610, y cinco años más tarde su padre.

A raíz de ello, los hermanos Calderón forjaron un estrecho vínculo. Pedro ya era un aplicado y prometedor estudiante tras cursar Letras en Alcalá y Derecho Civil y Canónico en Salamanca, cuando en 1621 fue acusado junto a sus hermanos de la muerte de Nicolás de Velasco, hijo del criado del condestable de Castilla, durante una reyerta. Los hermanos llegaron a un acuerdo económico con la familia Velasco del orden de 600 ducados a modo de compensación. 

En otra ocasión uno de sus hermanos fue herido de gravedad por el actor Pedro de Villegas, quien corrió a ocultarse en el Convento de las Trinitarias de Madrid huyendo de sus perseguidores, entre los que se encontraba el propio autor. Sin pensárselo dos veces, él y los suyos profanaron el lugar para apresar al actor, a quien no pudieron hallar antes de ser expulsados.

Quizá fueran estos episodios los que truncaron el breve periodo de rebeldía juvenil de nuestro dramaturgo. En 1625, Calderón inició su carrera militar: combatió por la Corona en Flandes, Lombardía y Cataluña, obteniendo diversos honores por ello, como el hábito de la Orden de Santiago. Al mismo tiempo, despegaba su carrera literaria: en 1623 estrenó Amor, honor y poder, toda una declaración de intenciones, ya desde el título, de los ejes temáticos de su producción dramática. En los años siguientes se sucederían otros éxitos literarios, lo que le granjearía el favor de Felipe IV, quien lo nombraría en 1635 dramaturgo de cámara, en sustitución de su gran adversario, Lope de Vega.

En 1651 Calderón es ordenado sacerdote. A partir de entonces sus pasos se encaminan hacia una vida religiosa y austera, sin excesivos sobresaltos y centrada en cultivar su producción literaria. Con todo, no faltaron honores y galardones: llegó a ser capellán de la Catedral de Toledo y capellán del rey, a pesar de pasar ciertas penurias económicas en sus últimos años. 

Calderón de la Barca ultimaba un nuevo auto sacramental cuando, en 1681, le sobrevino la muerte. Su cuerpo fue enterrado en la iglesia de San Salvador, en Madrid, y posteriormente trasladado a diversas ubicaciones. En 1936 se pierde la pista: la iglesia de San Pedro Apóstol, en donde yacían sus restos, fue devorada por un incendio durante la Guerra Civil. Algunas teorías apuntan a que antes del incidente su cuerpo pudo ser trasladado a una ubicación hoy desconocida para evitar saqueos; otros afirman que quedó reducido a cenizas y destruido para siempre.

-REPARTO-
Jonás Alonso 

Cautivo
FORMACIÓN: Licenciado en interpretación textual por la RESAD.

CNTC: La noche toledana de Lope de Vega (Carlos Marchena) y La cortesía de España de Lope de Vega (Josep Maria Mestres)

OTRAS COMPAÑÍAS: Su experiencia teatral se compone de los siguientes montajes: Beaumarchais, (Josep María Flotats); Ecce Ubú (Pablo Garnacho), La reina de las hadas (Pedro Martínez) y Gaspar (Yolanda Porras), todos ellos en la RESAD; Mad Forest, y El Quijote (Mariano Gracia) y Lluvia en el Rabal, ( Mario Bedoya). 

CINE: Sangre en la nieve (Gerardo Herrero) TELEVISION: La que se avecina, El comisario, Con pelos en la lengua y La libertad de una nación. 

Iñigo Álvarez de Lara 

Celín
FORMACIÓN: Licenciado en interpretación por la RESAD y en Derecho por la Universidad Complutense. Curso de dramaturgia actoral con Carles Alfaro y con Vicente Fuentes.

CNTC: En otro reino extraño, de Lope de Vega, El castigo sin venganza de Lope de Vega y La vida es sueño de Calderón con La Joven (Helena Pimenta)

OTRAS COMPAÑÍAS: Brujerías en casa de Cervantes (Compañía El retablo en el espejo), La venganza de Don Mendo (Compañía Tre-Mendo Entertainment), Sanchez contra Sánchez (Compañía La Ensemble Teatre), Yo soy Pepe Postigo, La viuda valenciana (Resad) y La fierecilla domada (Lagrada).
Beatriz Argüello
Fénix
FORMACIÓN: Cursos de interpretación con José Luis Gómez, con Jaques Lecoq, Maurizio Scaparro, Agustín G. Calvo, Tapa Sudana o Marcello Magni, Escuela de Ángel Gutiérrez. Bailarina en la compañía danza Alabama Dance Theatre de Estados Unidos.

CNTC: El castigo sin venganza de Lope de vega; Don Juan Tenorio de José Zorrilla, dirigido por Blanca Portillo  coproducción (CNTC/Avance/ Teatro Calderón de Valladolid), Un bobo hace ciento de Antonio de Solís, El mágico prodigioso de Calderón El caballero de Olmedo de Lope de Vega, dirigida por José Pascual.

OTRAS COMPAÑIAS Shoot /get the treasure/ repeat y La cena del rey Baltasar 
Como gustéis de Shakespeare, dirigida por Marco Carniti; Kafka enamorado dirigida por José Pascual; Noche de Reyes de Shakespeare, dirigida por Eduardo Vasco; y El cementerio de automóviles de Fernando Arrabal dirigidas por J.C.Pérez de la Fuente; 4.48 Psicósis de Sarah Kane, dirigida por Carlos Aladro;; Laberintos de Manuel Molins, La fierecilla domada y Trabajos de amor perdidos de Shakespeare, dirigidas por Carlos Marchena; Grease, el musical  dirigida por Luís Ramírez; Fausto de Goethe, dirigida por Götz Löepelman; La  noche XII  de Shakespeare, dirigida  por Gerardo Vera; El retablo de la avaricia, la lujuria y la muerte de Valle-Inclán, dirigida por José Luis Gómez; Los pícaros, pasos y entremeses de Lope de Rueda y Cervantes, dirigida por Angel Gutiérrez y La  cabeza del dragón  dirigida  por J. Salgado.

CINE: Báilame el agua  (Josetxo San Mateo). TELEVISIÓN: Víctor Ros, El Rey,  Carmina, Amar en tiempos revueltos, ¿Hay alguien ahí?, MIR y El súper, entre otros.  

Rafa Castejón
Don Enrique
FORMACIÓN: en la escuela de Juan Carlos Corazza. Cursos de John Strasberg, Augusto Fernándes y Paco Pino.

CNTC: Fandangos y tonadillas, El banquete, El castigo sin venganza de Lope de vega, La dama duende,  El alcalde de Zalamea 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 vida es sueño  de Calderón de la Barca (Helena Pimenta).
OTRAS COMPAÑÍAS: Antígona de Mérida de Miguel Murillo (Helena Pimenta), Comedia y sueño textos de García Lorca y Shakespeare (Juan Carlos Corazza), Don Carlos de Schiller, Requiem por un soldado sobre textos de Esquilo (Calixto Bieito), Carnaval  y El método Gronholm de Jordi Galcerán (Tamsin Towsend), Esperando a Diana de Eduardo Galán (Celso Cleto), Una habitación luminosa llamada día de Tony Kushner (Gerry Mulgrew), Noche de Reyes o lo que quieras de Shakespeare (Consuelo Trujillo), Primavera de Julio Escalada (Roberto Cerdá), Es mi hombre de Carlos Arniches y Las de Caín de los hermanos Álvarez Quintero (Pérez de la Fuente), Un millón por una rosa de Luisa Luca de Tena (Ramón Ballesteros) y Batas blancas no ofenden de Ray Cooney (Ángel Fernández Montesinos).

Ha trabajado en las zarzuelas Luisa Fernanda, La del manojo de rosas (Emilio Sagi), La leyenda del beso, El asombro de Damasco y El niño judío (Jesús Castejón), La chulapona (Gerardo Malla), La viejecita y Gigantes y cabezudos (J.L.García Sánchez), El chaleco blanco (Adolfo Marsillach), La del Soto del Parral (Jaime Martorell) y El dúo de la Africana (Juanjo Granda).

CINE: El buen patrón de Fernando León de Aranoa (estreno en 2021) El Alquimista impaciente de Patricia Ferreira, Incautos de Miguel Bardem, Cuento de Verano de Carlos Dorrego y El Paraíso de Rubén Ochandiano. Silencio en la nieve (Gerardo Herrero), El club de los suicidas y El penalti más largo del mundo (Roberto Santiago), El aura (Fabián Bielskyu), El oro de Moscú (Jesús Bonilla). 
TELEVISION: La chica de ayer, Hermanos y detectives, Cuenta atrás, Hospital Central, Paco y Vera, Géminis, Aladina  Relatos confinados, Habitación 503, Aquí hay negocio, Colegio Mayor 2,  La Banda de Pérez, El Secreto, Géminis, Menudo es mi padre, A las once en casa, La casa de los líos, Robles, investigador. 

Lara Grube

Zara 

FORMACIÓN: Licenciada en Interpretación Textual por la RESAD. Cursos con Owen Horsley. Formación en danza contemporánea, danza clásica y canto.

CNTC: El vergonzoso en palacio, de Tirso de Molina. Reinar después de morir de Vélez de Guevara (Pepa Pedroche) coprod CNTC/ Teatro de Almada, El burlador de Sevilla de Tirso de Molina (Josep Maria Mestres), El gran mercado del mundo de Calderón (Xavier Albertí) coprod CNTC/TNC. 
OTRAS COMPAÑÍAS: El curioso incidente del perro a medianoche (José Luis Arellanos) Eco y Narciso (David Martínez) Festival Internacional de Teatro Clásico de Almagro, Pingüinas (Juan Carlos Pérez de la Fuente), Sueños y visiones del rey Ricardo III (Carlos Martín), El malentendido (Eduardo Vasco), Yerma (Miguel Narros), Amar en tiempos revueltos (Antonio Onetti), Tantas voces (Natalia Menéndez), Las troyanas (Mario Gas) Festival internacional de Teatro Clásico de Mérida y La dama del mar (Bob Wilson).

TELEVISIÓN: Seis hermanas, Bajo sospecha, Vive cantando, La hija del capitán (Jose Luis García Sánchez) o Historias Robadas (Belén Macías), Isabel, Gran Hotel, Bandolera, Hospital central, Cuéntame cómo pasó,   Aquí no hay quien viva, Lobos, Policías y Periodistas. 

CINE: Blue Lips (Daniela de Carlo, Julieta Lima, Gustavo Lipzstein, Antonello

Novellino, Nacho Ruipérez y Nobuo Shima)  . La venganza de Don Mendo Rock (José Luis García Sánchez); Esperpentos (José Luis García Sánchez); 

Solas (Benito Zambrano).
José Cobertera 

Cautivo 

FORMACIÓN: Estudios de Arte Dramático en Centro de Nuevos Creadores Cristina Rota, cursos de técnica vocal y canto. Cursos de canto en teatro musical , danza jazz y contemporánea. Talleres de verso, interpretación, danza y Canto Coral. 
cntc: En otro reino extraño (Lope de Vega), La señora y la criada de Calderón de la Barca (Miguel del Arco).
OTRAS COMPAÑÍAS: Barro (I mapa de las ruinas de Europa) (José Luis Arellano), Broadway, un musical de cine  y Abba gold experience en concierto (Barabut Producciones), Manolo ( Cía. La Troupe de Feijo) 
CINE : (cortometrajes) La noche de Paz, amor sacro 
TELEVISIÓN: Ella es tu padre (Telecinco), Retorno a Lilifor (Neox).
Lluís Homar

Don Fernando

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. Con la CNTC ha dirigido La comedia de maravillas, y Alma y palabra. San Juan de la Cruz.
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.
Álvaro de Juan

Don Alfonso

Formación en la Real Escuela Superior de Arte Dramático.

CNTC: La dama duende y El alcalde de Zalamea de Calderón de la Barca, El perro del hortelano de Lope de Vega (Helena Pimenta), La cortesía de España de Lope de Vega (Josep Maria Mestres), La noche toledana de Lope de Vega (Carlos Marchena) y en la dramatización de La corte de los milagros de José Picón (Alex Ruiz Pastor).

OTRAS COMPAÑÍAS: Beaumarchais, dirigido por Josep María Flotats (Teatro Español); Como los griegos, dirigido por Cecilia Geijo (Pitbull teatro); Pim, Pam. Pum, El despertar de la primavera y Las mujeres sabias, los tres dirigidos por Jesús Salgado (El duende); Los escándalos de Chioggia, con dirección de Marc Gatell (Taytantos) y Un castillo de leyenda, dirigido por Santiago Senso.  

CINE: Azaña TELEVISIÓN: La que se avecina y Matrimoniadas.

Marina Mulet
Rosa
FORMACIÓN: Postgrado de Teatro y Educación en la ESAD del Institut del Teatre. Estudios de interpretación en el Col·legi del Teatre de Barcelona. Cursos de actuación, coralidad, dicción y teatro de títeres.

CNTC: Préstame tus palabras, lectura dramatizada de textos de Lope de Vega y Calderón de la Barca, dirigida por Alex Ruiz Pastor. Fuente Ovejuna y La villana de Getafe de Lope de Vega.

OTRAS COMPAÑIAS: Va com va y La pista  (David Maqueda),  Ara (Gisela Saló), Bats & Clubs (Hèctor Mora y Marc Villanueva), Bartolomé Encadenado (Antonio Simón), Océano (Iván Padilla), Cos (Albert Roig), Cançons de la roda del temps (Joan Ollé), Femmes  (Angels Aymar) Lecturas dramatizadas Safari d’histories y Aprendre dels millors (Víctor Muñoz), El somriure del Guanyador  (Pere Planella), Hamlet (Ramón Vila) y Fashion Feeling Music (Iván Labanda). Presentación de la “Gala dels Premis de les Arts Escèniques Valencianes 2019 en el Teatro Principal de Alicante; Llavors de Llum, dirigida por Alex Hernàndez y L’Espai Infinitit, espectáculo de creación propia. Cia. La Sala del Temps. 
TELEVISION: Dinamita

 Arturo Querejeta
Rey moro 
FORMACIÓN: Laboratorio TEI, con los profesores William Layton, José Carlos Plaza, Miguel Narros y Arnold Taraborrelli.

CNTC: La gran sultana (Cervantes), Fuente Ovejuna (Lope de Vega), Don Gil de las calzas verdes (Tirso de Molina), El médico de su honra (Calderón de la Barca), La noche toledana, El acero de Madrid  (Lope de Vega), La vida es sueño (Calderón de la Barca), La Estrella de Sevilla (Lope de Vega), Don Juan Tenorio (Zorrilla), Dom Juan o el festín de piedra ( Moliére), Peribáñez y el comendador de Ocaña (Lope de Vega), La serrana de la Vera (Vélez de Guevara), El castigo sin venganza (Lope de Vega), Tragicomedia de Don Duardos (Gil Vicente), El curioso impertinente (Guillén de Castro), El pintor de su deshonra (Calderón de la Barca) y La Estrella de Sevilla (Lope de Vega). Entremeses barrocos (Varios autores); Un bobo hace ciento (Antonio de Solís) y El condenado por desconfiado (Tirso de Molina).
OTRAS COMPAÑÍAS: La mueca del miedo,  El suicida (Tábano); El horroroso crimen de Peñaranda del Campo, Dobles parejas, Bajarse al moro, Pares y Nines (José Luis Alonso de Santos); La taberna fantástica, (Gerardo Malla); La Gran Vía y el chaleco blanco (Adolfo Marsillach); Una jornada particular (Pedro Miguel Martínez); El apagón (Jaroslaw Bielski); La ratonera (Ramón Barea); Noche de Reyes sin Shakespeare (Mercedes Lezcano);  Hamlet, Otelo, El mercader de Venecia, Don Juan en Alcalá La ruta de Don Quijote, Ricardo III  y El caballero de Olmedo (todas ellas con dirección de Eduardo Vasco).
TELEVISIÓN: Amar es para siempre, Cuéntame, Isabel, La república, Física o química, Hospital central, Amar en tiempos revueltos, Motivos personales, El pantano, Abogados, El comisario, Al salir de clase, Robles, La huella del crimen, Brigada central, Planta cuarta, 

José Juan Rodríguez  
Muley
FORMACIÓN: Estudios en el Laboratorio de William Layton. Talleres de teatro con José Carlos Plaza, Cicely Berry, Vicente Fuentes, Chelo García, Well Keen, Macarena Pombo, Álex Rigola, Carles Alfaro y Pablo Messiez; de danza con Arnold Tarraborelli, Michelle Man, Iris Muñoz, Francesc Bravo, Helena Berrozpe, Gabriela Carrizo, Pablo Lucas Condro.

CNTC: El burlador de Sevilla de Tirso de Molina (Josep Maria Mestres), Las bizarrías de Belisa, 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 de la Barca (Eduardo Vasco). 

OTRAS COMPAÑÍAS: Las canciones (Pablo Messiez); Las crónicas de Peter Sanchidrián (José Padilla), Todo el tiempo del mundo, Ningún aire de ningún sitio y Los brillantes empeños  (Pablo Messiez), Fuera de juego y Caballitos de anís (Íñigo Rodríguez-Claro), El búfalo americano (Fran Guinot), Recreo.02 ( Antonio Ruz),Viento es dicha de amor ( Andrés Lima) y Otelo (David Boceta)

TELEVISIÓN: Escenario 0. Todo el tiempo del mundo. (HBO -Pablo Messies y Carlos Marques-Marcet); El juego (TVE); Policías,  El porvenir es largo (TVE).
Egoitz Sánchez
 Don Juan
FORMACIÓN: Licenciado en Interpretación textual por la RESAD. Competa su formación cursos impartidos por Alex Rigola, Chevi Muraday, Marco Carniti, Andrés Lima y Joaquín Campomanes, Iker Karrera y Amaya Galeote. Formación reglada en danza contemporánea en la escuela Danza 180 Grados y varios talleres y monográficos con Chevi Muraday, Bárbara Fritche, Lucas Condro, Victoria P. Miranda, etc.
CNTC: El burlador de Sevilla de Tirso de Molina (Josep Maria Mestres),  El perro del hortelano de Lope de Vega y El alcalde de Zalamea de Calderón de la Barca (Helena Pimenta)

OTRAS COMPAÑÍAS: La viuda alegre (Emilio Sagi), Adios Chéjov (Paco Obregón), Julio César de Shakespeare (Paco Azorín), Metaproducciones, Gorda de Neil LaBute (Begoña Bilbao), Bonita, pero ordinaria de Nelson Rodrígues, A solas con Marilyn de Alfonso Zurro, Kvetch de S. Berkoff, Las razas de F. Bruckner (Mariano Gracia), Antígona (Mauricio Garcia Lozano), The Woolgatherer.  Infierno (Clásicos en Alcalá), (Marikón (Teatro Pavón Kamikaze) y Juana (Los Dedae)
TELEVISIÓN: Etxekoak (EITB, 2020), El instante decisivo (Movistar +, 2019), La línea invisible (Movistar +, 2019), Las chicas del cable (Netflix, 2019),  Amar es para siempre, Aída, El asesinato de Carrero Blanco, Qué vida más triste, Los Hombres de Paco,  Mi querido Klikowsky, Martin,  Ze kosmopolita, Hospital Central y  Goenkale..  
José Juan Sevilla
Tarudante
FORMACIÓN: Laboratorio William Layton y Real Escuela Superior de Arte Dramático en Madrid. Entrenamiento abierto del Teatro de la Abadía 
CNTC: Debuta en la CNTC con El Príncipe Constante.
OTRAS COMPAÑÍAS: Solo Queda Caer (Raúl Cortes); Wande Wünde (Aaron Lobato); Valor agravio y mujer,  El Conde Partinuples (Vero Clausich y Fernando Gil); El ombligo de la Reina (Celia Moran); El rufián dichoso (Rodrigo  Arribas); Matrioska (Óscar Pastor) Dos nuevos entremeses presentados (Ernesto  Arias¡); Alimento para mastines (Gonzalo Azcona); Lucrecia y Judith (David  Ojeda); La boda entre dos maridos (Romeo Urbano); Fedra y Un entre tants  (Javier  Sahuquillo); Los otros y nosotros (Manuel  Moya); Plibio y la banda menguante (Carlos Alonso Callero).
TELEVISIÓN: Amar es para siempre y Centro medico
Jorge Varandela
Brito
FORMACIÓN: Interpretación textual por la Escuela Superior de Arte Dramático. Diplomado por las escuelas de interpretación de Mar Navarro y Andrés Hernández y por el estudio de interpretación de Juan Codina.
CNTC: Debuta en la CNTC con El Príncipe Constante.

OTRAS COMPAÑÍAS: El público ( Alex Rigola - Teatro de La Abadía y Teatre Nacional de Catalunya; Alicia  (Juan Codina - Teatro de La Abadía); El triángulo azul (Laila Ripoll -Centro Dramático Nacional. 
TELEVISIÓN: Néboa, Alta mar, Fariña, La catedral del mar o Seis hermanas.

CUARTETO BAUHAUS 
Alfonso Nieves: violín 1º
Jorge Llamas: violín 2º
Isabel Juárez: viola

Irene Celestino: violonchelo
 
Fundado en 2016, el cuarteto de cuerda madrileño Bauhaus, artistas residentes en el Museo del Traje, aúna a cuatro profesionales entusiastas de la música de cámara, que se conocieron en su etapa de juventud en el seno de la Orquesta Opus23, la JONDE y la JORCAM.

 
Formados con los cuartetos Casals, Quiroga, Belcea y Heime Müller, se han presentado en festivales como el FIAS, Clásicos en Verano, Música als Parcs, MusaE, Soria Clásica y el Chamber Music Campus de Weikersheim (Alemania). 

 
Asimismo han ofrecidos recitales en el Auditorio 400, el Museo del Prado, L’Atlàntida de Vic, el Casino de Llanes, el Museo Sefardí de Toledo, el Museo Cerralbo, el Museo Antropológico, el Museo del Romanticismo, o la Toscanasaal de Würzburg, entre otros. 

 
Muy comprometidos con la escena actual, en septiembre de 2020 estrenaron en España el espectáculo musical As One, dirigido por Marta Eguilior, en colaboración con el Teatro Español-Matadero. También han colaborado y estrenado obras de compositores como Olivier Arson (ganador del Goya 2019 a la mejor banda sonora) o Iván Caramés y son cuarteto en residencia de la academia Opus 23. 

Entre sus próximos compromisos destacan el estreno de un cuarteto de la compositora María Camahort en el marco del FIAS 2021 y un recital junto a Fernando Arias en la Biblioteca Nacional, dentro del ciclo comisariado por Juventudes Musicales de España. 

Alfonso Nieves
Violín 1º 
Nacido en Madrid, realiza sus estudios musicales en el Real Conservatorio de Música de Madrid, donde finaliza con premio en música de cámara, y paralelamente se forma con la profesora Olga Vilkomirskaia. Después se traslada a Bruselas, donde estudia Máster en el Real Conservatorio bajo la tutela de Shirly Laub. 

 
Tras años como miembro de la JORCAM, es seleccionado como solista de la misma y toca el Concertino de B. Martinu en el Auditorio Nacional de Madrid y en varios auditorios del sur de Francia. También ha sido miembro de la JONDE, de la Orquesta Joven de Viena o de la RIAS (Berlín), realizando giras por Europa y EEUU con directores de la talla de G. Dudamel o Christian Zacharias. La diversificación de estilos le ha llevado a colaborar con grupos como el quinteto Deco Ensemble (Londres), especializado en tango. 

 
En la actualidad, compagina su actividad camerística con el Cuarteto Bauhaus con la orquestal, siendo colaborador habitual de la Orquesta de la Comunidad de Madrid. 

Jorge Llamas
Violín 2º 
Comienza desde muy temprana edad estudios de violín y piano guiado por su padre. Realiza el Grado Medio con Anna Baget, finalizándolo con el Premio Extraordinario. Después estudia en la Escuela Superior Reina Sofía con Marco Rizzi y cursa el Grado Superior en Musikene con Keiko Wataya. En este periodo forma el cuarteto Crumb bajo la tutela de Andoni Mercero, con el que participa en el Ciclo de la Kutxa, el Ciclo de Jóvenes Músicos de la Quincena Musical, el Orlando Festival y son invitados a estudiar en el Conservatorio Regional de París. Realiza los estudios de Máster de violín en la Hochschule für Musik Freiburg, con Sebastian Hamann y Muriel Cantoreggi, obteniendo las más altas calificaciones.

Ha colaborado con la Orquesta de Radio Televisión Española, Orquesta Sinfónica de Euskadi, ADDA simfònica, I TEMPI Kammerorchester, entre otras, a la vez que continúa con su actividad camerística.

En 2015, como integrante del Quinteto Artiduque gana el primer premio del Concurso de Música de Cámara organizado por la JORCAM (Joven Orquesta de la Comunidad de Madrid).

Como docente ha participado en el programa para jóvenes talentos de la Hochschule für Musik Freiburg, en el rol de profesor asistente de Muriel Cantoreggi y también ha ejercido en el Real Conservatorio Superior de Música de Madrid.

Isabel Juárez
Viola
Violista nacida en Madrid, compagina su actividad en el Cuarteto Bauhaus con colaboraciones regulares con la Orquesta Barroca Casa da Música, Concerto 1700, Nereydas, Ensemble Diderot o Amsterdam Corelli Collective. También ha trabajado puntualmente con la Orquesta Nacional de España, Helsinki Baroque Orchestra, Al Ayre Español o Musica Amphion. 

 Isabel fue la viola principal de la European Union Baroque Orchestra 2015 y en el Pacific Music Festival 2014, así como academista en el ASKO/Schönberg ensemble en 2012. Ha impartido clases magistrales en la Universidad de Baja California y en la fundación Música Maestro. Asimismo participó en el programa musicosocial Muziek in Huis y fue artista en residencia del Centre d’art “La Rectoria”.

 Comienza sus estudios con Adolfo Hontañón, y después estudia en ESMuC con Jonathan Brown y el Cuarteto Casals. Becada por la AIE, cursa el Máster en el Conservatorio de Ámsterdam con Marjolein Dispa y Jürgen Kussmaul. Aparte de sus estudios de interpretación, obtuvo el Máster de Musicología en la Universidad Complutense y es licenciada en Filología Clásica por la Universidad Autónoma. 

Irene Celestino 

Violonchelo 
Comienza sus estudios de violonchelo en Madrid, ampliando su formación en el Liceu de Barcelona. Becada por la Comunidad de Madrid se traslada a Londres para realizar los estudios de Grado Superior en Guildhall School of Music and Drama donde finalizados éstos, continúa haciendo el Máster de violonchelo.

Aparte de su actividad con el Cuarteto Bauhaus, Irene ha sido miembro de A Piacere Piano Trio, Solo Artist Ensemble, Maria Camahort Quintet y Trío Prometeo con los que ha participado en Festivales como Fête Musicale de la Forêt, Hadstock Music Festival, Chilingirian Mozart Festival, Proyecto Atlántida o Clásicos en Verano ofreciendo conciertos en Francia, Inglaterra, Polonia, Alemania, Colombia y España.

Además de su actividad camerística ha sido principal de violonchelos en la Joven Orquesta de la Comunidad de Madrid y ha colaborado con la Orquesta Sinfónica Nacional de Colombia, Orquesta Opus 23, Orquesta Sinfónica Verum, Orquesta de Extremadura y Orquesta Sinfónica de Madrid entre otras.

Interesada en el Teatro Musical, forma parte desde 2017 del equipo de “24 horas en la vida de una mujer” de Lamarsó Produce y es la violonchelista del musical “Taller de corazones” de Espiral Mágica.

Actualmente compagina la pedagogía del violonchelo con el teatro musical, la orquesta y la música de cámara.

-EQUIPO ARTÍSTICO-
Vicente Fuentes

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 o ¿De cuándo acá nos vino?, dirigido por Rafael Rodríguez, entre otros.
Juan Gómez Cornejo 

Iluminación
 
Trabaja profesionalmente en el ámbito teatral desde 1980, alternando las labores de  Iluminación y Dirección técnica  en diferentes teatros y festivales.

Además del Premio Nacional de Teatro de 2011, posee los premios Max a la mejor iluminación en las ediciones los años 2003 por Panorama desde el puente de Arthur Miller (Miguel Narros), en el 2006 por Divinas palabras de Valle Inclán (Gerardo Vera) y en el 2009 por Barroco (Tomâz Pandur), y los premios ADE a la mejor iluminación en la edición del 2005 por Infierno (La divina Comedia-Dante), en 2008 por El rey Lear  de W. Shakespeare, y en 2010 por Madre coraje.

Con la Compañía Nacional de Teatro Clásico ha trabajado en las obras: El vergonzoso en palacio de Tirso de Molina; El castigo sin venganza y El alcalde de Zalamea 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 vida es sueño de Calderón de la Barca (Helena Pimenta); La comedia nueva o El café de Fernández de Moratín y Sainetes de Ramón de la Cruz (Ernesto Caballero), La celosa de sí misma de Tirso de Molina (Luis Olmos), Peribáñez y El comendador de Ocaña de Lope de Vega (J.L. Alonso de Santos), El alcalde de Zalamea y La dama duende de Calderón (José Luis Alonso), El desdén, con el desdén de Moreto y Entre bobos anda el juego de Rojas Zorrila (Gerardo Malla), entre otros.
Entre sus últimos trabajos destacan Platonov (Gerardo Vera), Doña Francisquita (Luis Olmos), Barroco, Hamlet, Medea (las tres dirigidas por Tomâz Pandur), Fedra con música de Enrique Morente (Miguel Narros/Javier Latorre), Woyzeck (Gerardo Vera), Todos eran mis hijos de Arthur Miller (Claudio Tolcachir), Symphony o sorrowful songs para el Staatsballet de Berlín (Tomâz Pandur), Un tranvía llamado deseo de T. Williams (Mario Gas), La caída de los dioses (Tomâz Pandur), La flauta mágica de Mozart (Sergio Renán para el Teatro Colón de Buenos Aires), JO DALY (Xavier Albertí), Negro Goya (coreografiada y dirigida por José Antonio para el Ballet Nacional de España), Yo el heredero de E. De Filippo (Francesco Saponaro), 25 años menos un día de Antonio Álamo (Pepa Gamboa), Guerra y Paz adaptación teatral para el Teatro Nacional de Croacia (Tomâz Pandur), Extraño anuncio de Adolfo Marsillach (Mercedes Lezcano) y Grooming de Paco Becerra (José Luis Gómez).

Lluc Castells
Escenografía y vestuario
 Lluc Castells nace el 1975 en Cardedeu, Barcelona. En el seno de una familia vinculada al teatro. En 1995 termina sus estudios de dibujo a la escuela Massana de Barcelona. A partir de ese momento, se dedica al diseño de vestuario y escenografía para teatro, musical, circo, danza y opera. 

Habitualmente colabora con los directores escénicos como escenógrafo (y ocasionalmente diseñador de vestuario): 

− Xavier Albertí (Temps Salvatges de Josep Maria Miro;Ricard IIIde W. Shakespeare; ElProfessor Bernhardi de Arthur Schnitzler; Terra de Ningú de H. Pinter; Vida Privada de J Mª de Segarra; El Bordell de L. Cunillé; El soterrani de Benet i Jornet; El dúo de la africanade M.F. Caballero; L’home de teatre de T. Bernhard;La corte del faraónde M. de Palacios;Al Cel..., Assajant Pitarra, Tenesse, PPP, Pinsans i caderneres, Cronica sentimental de España de X. Albertí).

− Lluís Homar (L’art de la comèdia de E. De Filippo; Terra Baixa de A. Guimerà; Luces de Bohemiade R. Valle-Inclán). 

− Julio Manrique (Les 3 Germanesde A. Chéjov, Bouvetǿya (la necessitat d’una illa)codirección de Julio Manrique -Ivan Benet -Cristina Genebat -Sergi Pompermayer.L’Ànec salvatgede H. Ibsen; El curiós incident de un gos a mitjanit de M. Haddon;L’ Hort dels Cirerers de A. Chejov; Coses que déiem avui de N. LaBute; American Buffalo de D. Mamet; Product de M.Ravenhill; La forma de les cosesde N. LaBute; Els Boscosde D. Mamet).

− Blai Mateu y Camille Decourtye  de CieBaro d'Evel(Falaise; Là)

− Ha colaborado con directores de escena comoJosep Mª Mestres, Pep Anton Gómez,  Xicu Masó,  David Selvas, Xavier Pujolràs, Nobert Martinez, Miquel Gòrriz  y con compañías como Els Joglars, Dagoll Dagom, Monti & Cia., El Tricicle, Pep Bou, Marta Carrasco,… 

También hace su debut cinematográfico como director de arte en la película de Judith Colell, 53 Días de invierno (2006).

Empieza a colaborar como diseñador de vestuario con l’ Àlex Ollé de La Fura dels Baus con:

− Le Grand Macabre (2009)de György Ligeti al Théâtre deLaMonnaie de Brussel·les, al Teatro dell’Opera de Roma, al English National Opera, al Gran Teatre del Liceu de Barcelona, al Adelaide Festival de Australia, al Teatro Colón de Buenos Aires, al Den Norske Opera & Ballet de Oslo;

− Rise and Fall of the City ofMahagonny (2010)de B. Brecht –K. Weill dirigit per Alex Ollé i Carlus Padrissa al Teatro Real de Madrid, al Moscow Bolshoi Theatre, al Megaron the Athens Concert Hall; 

− Quartett(2011) de L. Francesconni al Teatro alla Scala de Milano, a l’Opéra de Lilleen França, al Stichting Holland Festival de Amsterdam, al Grand Auditorium Gulbenkian de Lisboa, al Théâtre de La Monnaie, De Nederlandse Opera de Amsterdam; 

− Oedipe (2012)de G. Enescoal Théâtre de La Monnaie de Brussel·les, al Teatro Colón de Buenos Aires, al Royal Opera House de Londres; 

− Un ballo in maschera (2013)de G. Verdi al Sydney Opera House, al Teatro Colón de Buenos Aires, al Théâtre de La Monnaie de Brussel·les; al Den Norske Opera de Olso; 

− Faust (2014)de C. Gounod al De Nederlandse Opera de Amsterdam; Teatre Real de Madrid

− Madama Butterfly (2014) de G. Puccini al Handa Opera de Sydney Harbour 2014 en Australia, a les termes de Caracalla per la opera di Roma; 

− Pélleas et Mélisande(2015) de C. Debussy al National Opera Semperoper de Dresden, 

− Il Trovatore (2016) de G. Verdi al De Nederlandse Opera de Amsterdam, al Opera National de Paris Bastille; al Opera de Roma;

− Norma (2016) de V. Bellini al Royal Opera House de Londres; 

− La Bohème (2016) de G. Puccini al Teatro Regio de Torino ; al Festival EIF de Edimburg, al Opera de Roma

− Jeanne d'Arc (2018) de P. L. Chaikovski al Städtische Bühnen Frankfurt, 
− L'histoire du Soldat(2018) de I. Stravinsky al Opera de Lió França, de Lausanne Suïssa, de Montpellier, al Festival Peralada ; 

− Mefistofele (2018) de A. Boito al Opera de Lió i al Staatsoper Stuttgart; 

− Frankenstein (2018) de M. Grey al Théâtre de La Monnaie de Brussel·les

− Turandot  (2019) by G. Puccini al  New National Theatre Tokyo i al  Main Hall del  Tokyo Bunka Kaikan.

− Manon Lescaut (2019) by G. Puccini al Städtische Bühnen Frankfurt.

− Retour d’Indoménée (2020) al Opera National de Lille.

Actualmente trabaja en:


- Opera con Àlex Ollé : o Indoménée (2021) de André Compra al Opera National de Lille i Berliner Staatsoper


-La Bohème (2021) de Giacomo Puccini -reposición El Teatre del Gran Liceu de Barcelona


- Carmen (2021) de Georges Bizet al New National Theatre from Tokyo


- Rusalkade Dvorak (2021) al Bergen Nasjonale Opera


- The Nose (2022) de Dimitri Shostakovitckal Royal Danish Theatre i Théâtre La Monnaie de Bruxelles 


- L’Amore dei tre Re (2023) de I. Montemezzi al Teatro alla Scala di Milano


- Teatro:o Príncipe Constante (2021) de Calderón de la Barca dirigido por X. Albertí al Compañía Nacional de Teatro Clásico –INAEM, Teatro de la Comedia (Madrid)


- L’emperadriu del paral·lel (2021) de Lluïsa Cunillé dirigido por X. Albertí al Teatre Nacional de Catalunya (Barcelona).

Albert Arribas
Dramaturgista 
Director escénico, dramaturgo y traductor teatral. Sus trabajos se han exhibido en espacios como el Teatre Nacional de Catalunya, el Teatre Lliure, la Sala Beckett o La Seca Espai Brossa, y en festivales como el Grec de Barcelona, el Temporada Alta de Girona / Salt, o la Mousson d’Eté en Francia. Ha formado parte durante ocho años del equipo de dirección artística del Teatre Nacional de Catalunya, y actualmente forma parte del consejo editorial de la revista (Pausa).

​

Entre sus últimos montajes como director escénico destacan El jardí, de Lluïsa Cunillé (Sala Beckett, 2021); Tàntal, de Dimitris Dimitriadis (TNC, 2020); los espectáculos entorno de Santiago Rusiñol Illud Mysticum #SR (Sala Hiroshima, 2019), Annus irritabilis #SR (TNC, 2018) y Orationibus #SR (Sala Hiroshima, 2017); Actes obscens en espai públic, de Davide Carnevali (TNC, 2017); o el espectáculo de siete horas F.R.A.U., a partir de la obra de Albert Balasch (Mercat de les Flors – Grec Festival, 2016). 

Entre los autores teatrales que ha traducido cabe destacar Sarah Kane, Antonio Tarantino, Valère Novarina, Tony Kushner, Davide Carnevali, T. S. Eliot, el Marqués de Sade o Edmond Rostand (de este último, el Cyrano en verso que protagonizó Lluís Homar en 2018). 

Además, es autor de obras teatrales como Selección (La Seca Espai Brossa, 2015), El canto de la gorgona (La Seca Espai Brossa, 2013), ¿Si Dios es belleza, la belleza existe? (Festival Grec, 2013, dirigida por Alícia Gorina).

Xavier Albertí

Dirección, versión y música 

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-CNTC 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)
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