
 



 

 

 

 

Información práctica 
 

 

 

Fechas Del 28 de febrero al 17 de marzo, 

2019 

 

Horario De martes a sábado, 19:30h 

Domingo, 18:30h 

  

Sala 

Duración 

Juan de la Cruz 

2 horas aprox 

  

Información 

 

TEATRO DE LA ABADIA 

C/ Fernández de los Ríos, 42 

28015 Madrid 

 

Contacto Prensa: 

Dpto. Prensa Teatro de La Abadía 

Tel. 91 448 11 81 #108 

oficinaprensa@teatroabadia.com 
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Información artística 
 

 

REPARTO  EQUIPO ARTÍSTICO 

  

Sergio Adillo es: 

DON PEDRO  

Roberto Mori es:  

AMADOR  

GRACIOSO FUNCIONARIO de la cárcel   

CLIENTE del burdel  

Julio Cortázar es: 

MATÍAS  

CARTUCHO   

Markos Marín es: 

MUECAS  

SIMILIANO GRACIOSO  FUNCIONARIO de la 

cárcel  CLIENTE del burdel  

Marina Andina es: 

MATRIARCA  

DOÑA LUISA, madame del burdel  BAILARINA en 

la verbena  

Lidia Otón es: 

DORA, hija de la Matriarca 

CHARO, puta en el burdel  

RICARDA, esposa del Muecas MECANÓGRAFA 

de la cárcel DIRECTORA del laboratorio  

Silvia Acosta es: 

DORITA, nieta de la Matriarca  FLORITA, hija del 

Muecas 

PUTA JOVEN en el burdel  

 

 

 

 

 

 

 

Puesta en escena:  

Rafael Sánchez 

 

Versión:  

Eberhard Petschinka 

Escenografía y vestuario:  

Ikerne Giménez 

 

Iluminación:  

Carlos Marquerie 

 

Espacio sonoro:  

Nilo Gallego  

Con la colaboración de los músicos: Pelayo 

Arrizabalaga, Julián Mayorga y Luz Prado 

 

Ayudante de dirección:  

Andrea Delicado 

 

 

 

 

 

 



 

Presentación 
 

 

 

Este descenso a los infiernos urbanos, un infierno al que nos hemos acostumbrado, 

presenta la historia de un investigador que a través de experimentos con ratas indaga 

en el aspecto hereditario del cáncer. Ante la falta de ratas de laboratorio, va a buscar 

nuevos ejemplares en unas chabolas a las afueras de la capital española. Allí descubre 

la dura realidad vital de los marginados y acaba implicado en una trama que posee la 

desolación propia del mundo de los cuentos. 

La novela original, un hito de la literatura española, aúna la línea de escritores como 

Joyce, Faulkner y Proust, a la tradición picaresca, el lenguaje de Valle-Inclán y el 

imaginario de Goya. Dos años después de su publicación, su autor, el médico y psiquiatra 

Luis Martín-Santos, falleció en un accidente de coche con apenas 40 años de edad.  

Tiempo de silencio (1962) fue traducido enseguida a otros idiomas; en alemán le 

pusieron como título Silencio sobre Madrid (“Schweigen über Madrid”) y en francés, Las 

moradas del silencio (“Les demeures du silence”). Nunca ha sido adaptado al teatro, 

aunque sí al cine (en 1986, por Vicente Aranda). Es considerado un libro sumamente 

innovador tanto por su forma como por su contenido.  

Aunque la trama se desarrolle a finales de la década de 1940, la visión grotesca no se 

aleja de la convivencia de los hombres en nuestra sociedad actual, y de manera especial 

en las ciudades. La soledad que se siente en mundos estancos, la disfunción de los lazos 

familiares, la impotencia y el odio más allá del sentir político, el silencio que envuelve el 

quehacer cotidiano…  

En esta historia que rezuma la sordidez de la época franquista, La Abadía ha encontrado 

el punto de partida idóneo para el debut en nuestro país del joven director Rafael 

Sánchez. Descendiente de emigrantes españoles, se crio en Suiza y actualmente está 

vinculado al teatro municipal de Colonia (Schauspiel Köln), siendo una de las figuras más 

singulares de la escena alemana de nuestro tiempo. 

 

 

 

 

“Revolver el pasado es un empeño idiota. ¿No es mejor dejar que 

los muertos se acostumbren a estar muertos? Restaurar el pasado, 

hacerlo otra vez presente, modificarlo. Ponerse a pensar 

intensamente en lo que pasó, revivirlo, unificarlo, darle un 

sentido. ¡Como si la realidad de las cosas que han pasado se 

agotara en su sentido! Muy al contrario, a la realidad la 

caracteriza su insoportable exceso” 

Tiempo de destrucción 

 



 

Luis Martín-Santos (1924-1964) 
 

 

“Quizá lo que le proporciona a alguien un carácter excepcional sea la abundancia y la 

riqueza de los múltiples yos que lo constituyen. Y con Martín-Santos, lo que resulta más 

claro es que era un hombre multidimensional: seductor irresistible y gélido displicente; 

metafísico vocacional y científico positivista; militante político 

clandestino que lucha en vano por cambiar su país e inesperado 

escritor que cambia su literatura; afectuoso padre de familia 

recordado por sus hijos y alegre juerguista conocido por sus 

amigos…” -José Lázaro 

Nacido en 1924 en Larache (Marruecos), donde estaba 

destinado su padre, médico militar, pasó su juventud en San 

Sebastián y se licenció en Medicina por la Universidad de 

Salamanca, interesándose en particular por la psicología 

existencial. Entre 1948 y 1949 permaneció en Madrid, cursando 

su doctorado y realizando prácticas quirúrgicas en el Consejo 

Superior de Investigaciones Científicas, experiencia de la que 

bebió en Tiempo de silencio. Amplió sus estudios en Heidelberg 

(Alemania) y luego fue nombrado director de un sanatorio 

psiquiátrico en San Sebastián. 

A pesar de ser un autor básicamente de un solo título, Luis Martín-Santos es uno de los 

nombres más destacados del panorama literario e intelectual de la España de la 

dictadura, que varias veces fue detenido y encarcelado por actividades políticas 

clandestinas. Cuando publicó Tiempo de silencio, el régimen censuró veinte páginas, 

entre otros pasajes el de la visita al burdel a modo de Noche de Walpurgis.  

Tras su muerte por un accidente de coche, en 1964, con apenas 40 años de edad, se editó 

una novela póstuma e inconclusa, Tiempo de destrucción. Al margen de estos dos libros, 

escribió un libro de poemas, algunos relatos y textos de contenido médico-psiquiátrico. 

“Cuarenta años después de la publicación de Tiempo de silencio se puede decir que nadie 

acertó a repetir la fórmula narrativa de Martín-Santos: una estructura tradicional, con un 

equilibrado desarrollo de acción, personajes, narrador, descripciones, tiempo y espacio; 

un buen conocimiento de la literatura anterior; una concepción de la novela como 

vehículo de reflexión, al servicio de un proyecto intelectual muy claro, enriquecido por 

novedades formales muy brillantes.” -Alfonso Rey 

 

 

 

 

 

 



 

Novela Urbana 
 

 

 

“Un hombre es la imagen de una ciudad y una ciudad las vísceras puestas al revés de un 

hombre. Un hombre encuentra en su ciudad no solo su determinación como persona y 

su razón de ser, sino también los impedimentos múltiples y los obstáculos invencibles 

que le impiden llegar a ser.  

Un hombre y una ciudad tienen relaciones que no se explican por las personas a las que 

el hombre ama, ni por las personas a las que el hombre hace sufrir, ni por las personas 

que el hombre explota ajetreadas a su alrededor introduciéndole pedazos de alimento 

en la boca, extendiéndole pedazos de tela sobre el cuerpo, depositándole artefactos de 

cuero en torno de sus pies, deslizándole caricias profesionales por la piel, mezclando ante 

su vista refinadas bebidas tras la barra luciente de un mostrador. […] 

El hombre nunca está 

perdido porque para eso 

está la ciudad —para que el 

hombre no esté nunca 

perdido—. El hombre 

puede sufrir o morir pero no 

perderse en esta ciudad, 

cada uno de cuyos rincones 

es un recogeperdidos 

perfeccionado, donde el 

hombre no puede perderse 

aunque lo quiera porque 

mil, diez mil, cien mil pares 

de ojos lo clasifican y 

disponen, lo reconocen y 

abrazan, lo identifican y salvan, le permiten encontrarse cuando más perdido se creía en 

su lugar natural: en la cárcel, en el orfelinato, en la comisaría, en el manicomio, en el 

quirófano de urgencia.El hombre —aquí— ya no es de pueblo.” 

 

 

“Tiempo de silencio terminó con la tradición realista española 

que había sido propagada, como una infección, por los malos 

lectores de Cervantes casi desde la publicación del Quijote” 
Guillermo Cabrera Infante 

 



 

Novela Cervantina 
 

 

“Por allí había vivido Cervantes —¿o fue Lope?— o más bien los dos. Sí; por allí, por 

aquellas calles que habían conservado tan limpiamente su aspecto provinciano, como un 

quiste dentro de la gran ciudad.  

Cervantes, Cervantes.  

¿Puede realmente haber existido en semejante pueblo, en tal ciudad como ésta, en tales 

calles insignificantes y vulgares un hombre que tuviera esa visión de lo humano, esa 

creencia en la libertad, esa melancolía desengañada tan lejana de todo heroísmo como 

de toda exageración, de rolo fanatismo como de toda certeza?  

¿Puede haber respirado este aire tan excesivamente limpio y haber sido consciente como 

su obra indica de la naturaleza de la sociedad en la que se veía obligado a cobrar 

impuestos, matar turcos, perder manos, solicitar favores, poblar cárceles y escribir un 

libro que únicamente había de hacer reír?  

¿Por qué hubo de hacer reír el hombre que más melancólicamente haya llevado una 

cabeza serena sobre unos hombros vencidos? ¿Qué es lo que realmente él quería hacer? 

¿Renovar la forma de la novela, penetrar el alma mezquina de sus semejantes, burlarse 

del monstruoso país, ganar dinero, mucho dinero, más dinero para dejar de estar tan 

amargado como la recaudación de alcabalas puede amargar a un hombre?  

No es un hombre que pueda comprenderse a partir de la existencia con la que fue hecho. 

Como el otro —el pintor caballero— fue siempre en contra de su oficio y hubiera querido 

quizá usar la pluma sólo para poner floripondiadas rúbricas al pie de letras de cambio 

contra bancas genovesas.  

¿Qué es lo que ha querido decirnos el hombre que más sabía del hombre de su tiempo? 

¿Qué significa que quien sabía que la locura no es sino la nada, el hueco, lo vacío, afirmara 

que solamente en la locura reposa el ser-moral del hombre?”  

 

 

 

 

 

 

 

 

 

 

 

 



 

Rafael Sánchez, puesta en escena 
 

 

 

Nacido en Basilea, en 1975, como descendiente de 
emigrantes españoles. 

De 2003 a 2006 fue director asociado del Theater Basel 
(Basilea), donde entre otros títulos estrenó una 
adaptación escénica de Átame de Pedro Almodóvar, 
Cuentos del bosque de Viena de Ödön von Horváth y 
Catalina de Heilbronn de Heinrich von Kleist. 

Asimismo, tuvo ocasión de trabajar en la Schaubühne 
am Lehniner Platz y el Maxim Gorki Theater (ambos en 
Berlín), el Schauspielhaus Zürich y el Schauspiel 

Hannover. Desde la temporada 2008-09 hasta la 2012-13 dirigió, junto a Barbara 
Weberdas, el Theater am Neumarkt (también en Zúrich). 
 

Algunos de sus montajes: Homebody/Kabul de Kushner,  Bodas de sangre de Lorca, Las 
manos sucias de Sartre, La judía de Toledo, a partir de la novela de Feuchtwanger, y 
Coriolano de Shakespeare. 

Para su monólogo Rafael Sánchez cuenta ‘Hasta que llegó su hora’, desarrollado con el 
dramaturgo Eberhard Petchinka, recibió el Premio al Radioteatro concedido por la 
Asociación Alemana de Ciegos de Guerra y, en España, el Premio Ondas. 

Desde la temporada 2013-14 es director asociado de Schauspiel Köln (el teatro municipal 
de Colonia), donde entre otras piezas dirigió Job, a partir de la novela homónima de 
Joseph Roth, El sacrificio de Gorge Mastromas de Dennis Kelly, Mohamed Achour cuenta 
‘Casablanca’, escrito por él mismo y su dramaturgo habitual Eberhard Petschinka. Sus 
puestas en escena más reciente en esta casa han sido Muerte de un viajante de Arthur 
Miller y La Sra. Schmitz de Lukas Bärfuss. 

 

 

 

 

 

 

 

 

 

 

 

 

 

 



 

Eberhard Petschinka, versión 
 

 

 

Escritor, director de escena y pintor, 

nacido en Großmugl (Baja Austria), en 

1953, como el mayor de ocho hijos. 

Estudió Filosofía y fue director de la 

Escuela Alternativa (que forma parte de 

uno de los principales centros culturales 

de Europa, la Wiener Werkstätten- und 

Kulturhaus, en Viena). 

 

Escribió textos para teatro, radiodrama y cabaret, y colaboró como dramaturgo con 

Sánchez en sus montajes La judía de Toledo de Feuchtwanger, Cada uno muere solo de 

Fallada, Rafael Sánchez cuenta ‘Hasta que llegó su hora’, y la película Casanova Matador. 

Asimismo, ha trabajado a menudo con el compositor Wolfgang Mitterer, para quien 

escribe libretos. 

Para sus piezas para radio ha ganado varios premios internacionales, como el Prix Futura, 

el Premio Ondas, el Prix Europa y el Prix Italia. Para el conjunto de su obra recibió en 2009 

el Günter-Eich-Preis, concedido por el Ayuntamiento de Leipzig. 

 



 

 

 

Ikerne Giménez, escenografía y vestuario 
 

 

 

Ikerne Giménez cursó estudios de Historia 

en la Universidad de Deusto y es 

licenciada en Escenografía por la RESAD 

(Real Escuela Superior de Arte 

Dramático) de Madrid.  Como diseñadora 

de escenografía y vestuario ha trabajado 

con directores de teatro como Will Keen, 

Ernesto Caballero, Mathias Simons, 

Carles Alfaro, Alfredo Sanzol, Miguel del 

Arco, en Producciones privadas y públicas 

como Centro Dramático Nacional, Teatro 

Español o Compañía Nacional de Teatro Clásico.  

Recibe  el Premio Adriá Gual de figurinismo de la ADE por Avaricia, lujuria y muerte (CDN 

2009) y Premio Max 2010 a la mejor figurinista por el mismo trabajo de diseño. Premio 

Max a la compañía revelación en 2007 por su trabajo plástico en Desde lo invisible, Premio 

Fetén a la mejor escenografía 2016 por el Circo de la luna. De sus últimos trabajos son la 

escenografía y el vestuario de El sueño de una noche de verano dirigida por Fernando 

Bernués e Iñaki Rikarte para Donostia 2016  o Si les Chiens Pouvaient parler… de Mathias 

Simons para Le Atellier de la Colline y Teatro Paraíso en Bélgica, o la museografía de la 

nueva colección del Museo Cristóbal Balenciaga Rachel L. Mellon Collection· Actualmente 

es profesora docente de la ECAM (Escuela de Cine de Madrid) y trabaja en el diseño de 

vestuario para el próximo espectáculo de Fernando Bernués, Si mireu el vent d´on ve para 

el Teatre Lliure de Barcelona.  

 

 

Carlos Marquerie, iluminación 
 

 

Carlos Maquerie es autor y director 

de escena, artista plástico e 

iluminador. Se formó con el escultor 

y marionetista Francisco Peralta. 

Fue miembro fundador de la 

compañía La Tartana Teatro y en 

1990 fundó, junto a Juan Muñoz, el 

Teatro Pradillo, siendo su director 

artístico durante cinco años.  

 



 

 

En 1996 creó la Compañía Lucas Cranach, con la que a partir de entonces ha creado una 

decena de obras.  

Entre 2005 y 2010 trabaja en un proyecto de largo recorrido, El cuerpo de los amantes, 

que está compuesto por obras escénicas, dos instalaciones-acción y diversas series de 

dibujos y fotografías. En enero de 2013 estrena 28 buitres vuelan sobre mi cabeza, 

basado en su diario y en la observación de la naturaleza. Recolección, registro y archivo 

de un territorio y de un tiempo. 

Sus textos escénicos están publicados en la colección Pliegos de Teatro y Danza, y se han 

traducido al portugués y al francés. Como iluminador ha colaborado con Elena Córdoba, 

Rodrigo García, Antonio Fernández Lera, Angélica Liddell, Rocío Molina, Israel Galván, 

Alex Rigola, Carlota Subiros, La tristura y Paz Rojo entre otros artistas. 

 

 

Nilo Gallego, espacio sonoro 
 

 

Nilo Gallego es músico, realiza 

performances en las que la 

experimentación con el sonido 

es el punto de partida. En sus 

trabajos, que siempre tienen un 

componente lúdico, busca la 

interacción con el entorno y lo 

cotidiano. Forma parte junto a 

Chus Domínguez del colectivo 

Orquestina de Pigmeos, con los 

que ha presentado sus 

performances en lugares como 

Naves Matadero (Madrid), Teatro Valle Inclán CDN (Madrid), Tabakalera (Donostia), 

Penryn Arts Festival (Inglaterra), Festival Citemor (Portugal)  o Sideways Festival (Bélgica). 

Toca la batería, percusión y electrónica. 

Realiza la creación musical y diseña espacios sonoros para compañías de teatro y danza 

contemporánea como Societat Doctor Alonso, Rodrigo García, Olga Mesa, Carlos 

Marquerie, Elena Córdoba, Martine Pisani, Amalia Fernandez o Elena Alonso. 

 

 

 

 

 

 



 
Teatro de La Abadía 

 
 

El Teatro de La Abadía, centro de 

estudios y creación escénica de 

la Comunidad de Madrid, fue 

fundado en 1995 por José Luis 

Gómez, con sede en una antigua 

iglesia madrileña. Desde su 

memorable primer espectáculo 

(Retablo de la avaricia, la lujuria 

y la muerte de Valle-Inclán), la 

compañía ha consolidado una 

línea de investigación sobre la 

técnica actoral, la palabra en 

acción y el trabajo de elenco.  

La Abadía produce varios montajes por temporada, de los que podemos destacar aquellos que 

fueron galardonados con Premio(s) Max: Sobre Horacios y Curiacios de Brecht (dirección: Hernán 

Gené), Argelino, servidor de dos amos de Alberto San Juan, a partir de la obra maestra de Goldoni 

(coproducción con Animalario, dir: Andrés Lima), Veraneantes, a partir de la obra de Gorki, con 

texto y dirección de Miguel del Arco (coprod. con Kamikaze Producciones) y En la luna, con texto 

y dirección de Alfredo Sanzol.  

Más allá de los títulos previamente mencionados, entre los espectáculos más recientes se 

encuentran Grooming de Paco Bezerra (dir: José Luis Gómez), El diccionario de Manuel Calzada 

(dir: José Carlos Plaza), Maridos y mujeres, a partir del guion de Woody Allen (dir: Àlex Rigola), La 

punta del iceberg de Antonio Tabares (dir: Sergi Belbel) y Éramos tres hermanas (Variaciones 

sobre Chéjov) de José Sanchis Sinisterra (dir: Carles Alfaro), El público (dir: Àlex Rigola),  Celestina 

(dir. José Luis Gómez) He nacido para verte sonreír, de Santiago Loza (dir. Pablo Messiez), Tiempo 

de silencio (dir. Rafael Sánchez) o Nekrassov (dir Dan Jemmett) 

Con cierta frecuencia La Abadía trabaja con directores extranjeros, como Georges Lavaudant 

(Play Strindberg), Dan Jemmett (El café y El burlador de Sevilla) y en las últimas temporadas el 

polaco Krystian Lupa (Fin de partida) y el italo-alemán Roberto Ciulli (El principito). Asimismo, 

nuestro teatro representa sus espectáculos en otros países, sumando hasta el día de hoy 35 

ciudades extranjeras distintas, desde Estocolmo a Roma y desde Bogotá a Bucarest. 

El Teatro de La Abadía participa como único teatro español en Ciudades en Escena / Cities on 

Stage, una de las grandes apuestas de la UE -tan sólo diez propuestas de cooperación plurianual 

fueron seleccionadas en el marco del Programa Cultura-. Es una iniciativa compartida entre seis 

teatros altamente significativos del panorama europeo, que entre 2011 y 2016 realizan una serie 

de coproducciones, encuentros e intercambios de profesionales: Théâtre National de la 

Communauté Française (Bruselas, Bélgica), Folkteatern (Gotemburgo, Suecia), Théâtre de 

l’Odéon (París, Francia), Teatrul National Radu Stanca (Sibiu, Rumanía), Teatro Stabile di Napoli 

“Mercadante” (Nápoles, Italia), el Teatro de La Abadía y, desde 2013, también el Festival 

d’Avignon. 

 

 

 

 

 



 

 

 

 

MÁS INFORMACIÓN: 

Departamento de prensa de La Abadía 

Tel. 91 448 11 81 ext 108 

oficinaprensa@teatroabadia.com 

www.teatroabadia.com 
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