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El Ballet Bolshoi sigue siendo uno de los 
referentes más importantes del academicis-
mo, una agrupación en la que se cultiva con 
devoción la llamada Escuela Rusa de ballet 
y se trabaja a conciencia la perfección. Ha 
cambiado la mentalidad de la casa en los úl-
timos años y se ha ido abriendo a los nuevos 
repertorios, y ya es menos reacia a la hora de 
invitar a coreógrafos a trabajar con su potente 
equipo. Otras cosas, no obstante, permanecen 
inalterables, como su cerrada estructura, su 
sistema burocrático y el carácter competitivo 
de su elenco. La visión limitada y las perennes 
gafas oscuras en la cara de su actual director 
artístico Sergei Filin, después haber sido 
atacado con ácido por uno de sus bailarines, 
dan testimonio de la virulencia que se puede 
vivir internamente en la compañía moscovi-
ta. Sin embargo, en el escenario todo sigue 
siendo esplendor y así queda constatado en La 
fierecilla domada, título de Shakespeare hecho 
ballet para ellos por Jean-Christophe Maillot, 
director de Los Ballets de Montecarlo que, en 
calidad de invitado, ha sabido gestionar de 
manera muy inteligente el enorme potencial 
técnico del colectivo ruso en un espectáculo 
impecable que cuenta con el sello de calidad 
usual del equipo monegasco pero que explota 
de manera consciente la perfección virtuosa 

jc  
maillot

Bolshoi  
domado
La fierecilla domada

Coreografía: Jean Christophe Maillot

Grimaldi Forum (Mónaco)

20 de diciembre de 2014

en la ejecución de estos bailarines jovencí-
simos, herederos dignos de la tradición que 
supone el Bolshoi. Comedia de enredos en la 
que una doncella enamorada no puede casarse 
hasta que, en honor a la tradición familiar, su 
hermana mayor, una chica rebelde y mal-
humorada, no se comprometa, La fierecilla 
domada no es título fácil de representar desde 
la danza, pues en la agilidad de sus diálogos 
reside su principal mérito. Pero Maillot ateso-
ra una larga trayectoria en ballets narrativos, 
un interés que le ha permitido perfeccionarse 
y poder asumir con verdadera astucia, impri-
miendo velocidad, este título sin desvirtuarlo, 
contando con un elenco de altura en el que 
destaca la ecléctica Ekaterina Krysanova como 
la explosiva Catalina. En Vladislav Lantratov, 
encarnando al escurridizo Petrucio, coinciden 
las virtudes que han hecho legendarias a las 
grandes estrellas del Bolshoi, comenzando 
por la técnica, desde luego, pero también por 
su gracia y simpatía en la interpretación de 
un personaje pícaro. Con música selecta de 
Shostakovich y una puesta en escena deslum-
brante, La fierecilla domada abrió los fastos del 
año ruso en Mónaco. Maillot domó al arisco 
Bolshoi y recibió una ovación tremenda de 
su público habitual en el Grimaldi Forum, de 
Montecarlo. Omar Khan

críticas

fo
to

_ A
li

ce
 B

la
n

g
er

o

Texto_carlos paolillo

Más investigadora que 
coreógrafa y bailarina,  
la pionera norteamericana 
Doris Humphrey dejó  
en legado esta relevante 
obra geométrica sobre la 
fuerza comunal.

Clásicos del siglo XX
Los shakers

cipios fundacionales de la Denishawn, escuela 
primigenia de la danza moderna, orientó sus 
propósitos hacia el conocimiento de la condi-
ción humana y las complejidades sociales, sin 
procurar protagonismos enfáticos.
La Humphrey coreógrafa transitó por caminos 
distintos en la búsqueda de vivencias diversas 
y contrastantes. En su etapa inicial se interesó 
vivamente por el estudio de las relaciones entre 
música y movimiento, siguiendo los principios 
en boga de la autonomía del código corporal 
y su independencia de una partitura e incluso 
prescindiendo de ella. Luego, la creadora abor-
daría sus convicciones ideológicas y esclarecería 
sus postulados sobre la composición coreográfi-
ca como teoría y como praxis, a cuyo estudio se 
dedicaría con rigor científico.
En este periodo de descubrimiento y estudio 
de la intrínseca rítmica del cuerpo, Humphrey 
creó Los shakers (Los cuáqueros), obra de especial 
significación por cuanto revelaría su intuitiva 
capacidad  para el diseño espacial con trazo firme 
y preciso, junto con el abordaje de una temáti-
ca de exultante espíritu comunitario, para ella 

Doris Humphrey (Illinois, 1895-Nueva York, 
1958) fue  ante todo una investigadora com-
prometida. Su desempeño como bailarina y 
coreógrafa de la segunda generación de la danza 
moderna en Estados Unidos tuvo como origen 
y destino el estudio de las novedosas visiones 
del cuerpo expresivo, y de un espacio escénico 
cuya concepción experimentaba determinantes 
transformaciones. La danza para Humphrey 
fue una dimensión insondable; el estudio, un 
laboratorio de indagaciones permanentes, y el 
escenario, un templo, no para su brillo personal 
sino para la comunicación con otros. Heredera, 
junto a Martha Graham, de los elevados prin-

Precursora
Aunque fue principalmente 

una investigadora. Humphrey 
legó al mundo su enigmática 

creación The shakers (1931).

inquietante. El 12 de noviembre de 1931, en el 
Hunter College de Nueva York, ocurrió la prime-
ra representación de esta pieza que muestra un 
ritual colectivo, acompañado por declamaciones, 
cantos y música popular de festivos acordeones.
Los shakers es un ceremonial escénico recrea-
tivo de las costumbres de una secta integrada 
por miembros de una comunidad de cuáque-
ros ingleses, dedicados a la vida natural, y la 
cultura de la madera, que emigraron por cau-
sas de segregación religiosa a Estados Unidos 
desde finales del siglo XVIII, y se expandieron 
por ese territorio.
La investigación de Doris Humphrey parte de 
una motivación antropológica, convertida en 
una abstracción de modos de organización  
grupal. El lenguaje de la obra carece de codifi-
caciones formales. Por el contrario, evidencia 
impulsos corporales espontáneos sin llegar a 
convertirse en vocabulario sistematizado. En 
su diseño, de conformación geométrica, pre-
domina el tratamiento reiteradamente circular. 
En Los shakers priva la fuerza comunal sobre 
un interés solo vanguardista.Ñ
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Última vez llena el espacio de los Teatros del Canal 
con una energía desbordante. What The Body Does 
Not Remember es la esencia del trabajo de Vande-
keybus en sus inicios. El estreno de esta obra en 
1987 provocó impacto y sorpresa por su clara 
propuesta de cambio. El coreógrafo belga y los 
compositores Thierry de Mey y Peter Vermeersch 
recibieron el prestigioso Premio de Danza y 
Performance de Nueva York, Bessie Award, al año 
siguiente. Riesgo, límite, acción y decisiones llegan 
al público tan directamente como los ladrillos 
pasan de un intérprete a otro. La reposición de 
esta obra nos recuerda lo que ha trascendido con 
el tiempo y sigue funcionando 27 años después. 
Deja ver en bruto lo que ha calado o caído en 
otros coreógrafos de la escena contemporánea. 
Emocionalidad cruda en cuerpos de acción directa, 
de movimiento desparasitado. Eduardo Torroja, 
miembro de la creación original, dirige los ensayos 
de esta versión para ocho intérpretes. La ilumi-
nación diseña el espacio escénico con precisión, 
subrayando la dimensión plástica, fotográfica de 
la creación. La composición sonora envuelve y 
estructura la obra reafirmando su fisicalidad desde 
la Musique de table de de Mey. Aún en gira, la obra 
llega al Mercat de les Flors, de Barcelona, del 29 
enero al 1 de febrero. marta botana

En algún sentido, Caída libre parece el punto cul-
minante de una búsqueda que ha terminado por 
dibujar el ya específico y reconocible lenguaje de 
Sharon Fridman, que abandona con esta pieza 
superlativa el calificativo de joven creador para 
reclamar con propiedad el de coreógrafo consoli-
dado. Blanca, limpia, pulcra y desestabilizadora, 
la obra trae consigo ecos de ¿Hasta dónde? o el 
proyecto Rizoma, creaciones que ahora parecen 
haber allanado el camino hacia esta creación 
en la que Fridman reflexiona sobre el poder 
del colectivo, la insumisión, la dominación, 
la sociedad actual y otras muchas referencias 
posibles, a través de un planteamiento coreo-
gráfico tan de vértigo que genera angustia. Una 
masa de bailarines perfectamente coordinados 
manipulan, doblegan y subyugan con obstina-
ción a una mujer, espléndidamente interpretada 
por una deslumbrante Melania Olcina, siempre 
bajo un estado creciente de emergencia, dentro 
de una atmósfera enrarecida dominada por la 
música omnipresente y obsesiva de su habitual 
Luis Miguel Cobo, que es clave a la hora de 
dar dimensión dramática a esta estremecedora 
propuesta que, no obstante, concentra toda su 
fuerza y poder de seducción principalmente en el 
primer bloque de los dos que la conforman. ok

Ultima Vez Sharon Fridman
Acción des-
parasitada

Vértigo
What The Body Does Not Remember

Coreografía: Wim Vandkeybus

Festival Madrid en Danza (Teatros del Canal)

21 de noviembre de 2014

Caída libre

Coreografía: Sharon Fridman

Festival Madrid en Danza

Teatros del Canal (Madrid)

29 de noviembre de 2014

Dantzaldia, el festival bilbaíno de danza 
que es motorizado desde hace ya 15 años 
desde La Fundición, probablemente la casa 
de danza más relevante de País Vasco, se 
permitió un lujo de quinceañera trayendo al 
escenario del Palacio Euskalduna a Carolyn 
Carlson, legendaria coreógrafa e intérprete 
norteamericana que tendió un puente para 
la modern dance entre Estados Unidos y 
Francia, y que según queda demostrado en 
su espectáculo Short Stories, sigue tan activa 
y creativa como siempre, a pesar de sus 
nada aparentes 72 años. Es un momento 
especial para la creadora. Tras abandonar el 
Centro Coreográfico de Roubaix Nord-Pas 
de Calais, ha aterrizado ahora como artista 
residente en el prestigioso Teatro Chaillot de 
París. Allí estrenó con su pequeño ensamble 
este espectáculo conformado por tres piezas 
cortas que vuelven sobre las preocupaciones 
artísticas de toda su vida en la danza. Su es-
piritualidad y compromiso con la naturaleza, 
su creencia en que somos una minúscula 
parte del cosmos, su firme convicción de que 
no estamos solos en el universo… son los te-
mas de una velada emotiva que abre con ella 
misma bailando su solo Inmersión, una danza 

El compromiso en el arte: bailo el espacio 
que habito, habito el espacio que bailo. 
Pocos artistas tienen una actitud de compro-
miso como Anne Le Batard y Jean-Antoine 
Bigot, de la de la compañía francesa Ex Nihi-
lo, que hace un trabajo de danza específica-
mente para espacios urbanos. Con su propio 
lenguaje, el cuerpo en movimiento, demues-
tran cómo se puede apostar por habitar-bai-
lar la ciudad con una vocación de homeless. 
Estos bailarines sin-casa son dueños de la 
calle desde la posición más expuesta, sin es-
cenario ni un vistoso vestuario. La imagen es 
la de un transeúnte cualquiera que comienza 
a bailar y la persona que está al lado, sor-
prendida, o sucumbe a su estupor y se va o 
termina seducida por su arte en movimien-
to. Esto es conquistar el espacio, conquistar 
un alma para la danza y esa magia no tiene 
precio. En su representacion de Le nom du 
Lieu, dentro del Mes de Danza de Sevilla, 
hay un metalenguaje arquitectónico: ciudad 
sobre ciudad, los cuerpos bailan sobre las 
imágenes de lejanas ciudades proyectadas 
sobre sus muros, llevándose de esta el polvo 
impregnado en sus cuerpos. Cuesta respon-
der a una propuesta tan democrática: los bai-

Carolyn Carlson Ex Nihilo
Giros místicos Espacios conquistados
Il n’est pas encore minuit…

Coreografías: Carolyn Carlson

Festival Dantzaldia

Palacio Euskalduna (Bilbao)

14 de diciembre de 2014

Il n’est pas encore minuit…

Coreografía: Anne Le Batard, Jean-Antoine Bigot

Festival Mes de Danza 

Plaza de la Encarnación (Sevilla)

31 de octubre de 2014

con aires de ritual místico en la que reafirma 
su interés por el agua y en la que su cuerpo 
líquido rememora, con elegancia y buen ha-
cer, solos del pasado como Writings on water, 
Blue Lady, Double vision o la pieza grupal eau. 
Su baile, más de contención y profundidad 
emocional que de virtuosismo, sigue siendo 
sugerente, seductor e hipnótico con sus 
giros incesantes. Li, la segunda pieza, es un 
dueto sereno que parece volver los ojos y el 
corazón hacia la sabiduría oriental, hacia la 
cultura japonesa, los enigmas de su caligrafía 
y todo su misticismo, que cede el paso a 
Mandala (en la foto), un solo dinámico y  
vertiginoso interpretado con acierto  
por su bailarina Sara Orselli, que bajo una 
enigmática luz giratoria habla de las cone-
xiones entre nosotros y el universo,  
intentando indagar en el misterio de los  
crop-circles y representando, de una manera 
sugerente y nada obvia, una abducción 
extraterrestre pero más desde lo filosófico, 
desde la trascendencia de nuestra existencia 
humana, que desde la ciencia-ficción  
al uso. Una velada emocionante que  
escuchó ovaciones de un público francamen-
te agradecido. ok

larines quieren desarrollarse entre el público, 
acortar distancias, sin embargo, la “buena 
educacion” como espectadores hace que el 
mismo público reproduzca el espacio escé-
nico habitual, creando un vacío en medio, 
resistiéndose a ser parte de la “escenografía”. 
Pero los bailarines vencen el vacío escénico 
mezclándose con el espectador, lo resitúan 
en el espacio con un gesto amigo, una mano 
en el hombro, y con una precisión milimé-
trica en sus movimientos, hacen piruetas 
imposibles rozándole la nariz, porque, eso 
sí, no puede haber daños colaterales, ni una 
persona dañada físicamente. Son guerreros 
de la calle muy bien adiestrados, tienen 
además de los principios y la intención, 
toda la técnica necesaria y vienen armados 
con sus proyectores. Y es uno danzando 
entre la gente, y son dos, y son tres y somos 
todos… y al final, felizmente, acompañados 
de una música en directo, emotiva y justa, 
se conquista el espacio, se conquistan las 
almas. Una apuesta por visibilizar las zonas 
periféricas de las ciudades, las zonas autén-
ticas del arte, por salir de la idea confortable 
de espectador y disfrutar de una experiencia 
inolvidable. Isabel GarcÍa-Orellana
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The Montgomery Experience, una fiesta de música y danza, puesta en pie por Miguel Marín junto a 
un buen puñado de creadores andaluces, dio inicio a la 21a edición del Mes de Danza de Sevilla 
el pasado noviembre. Más corta en tiempo pero igual de intensa, esta ya histórica cita con la 
danza en Andalucía ofreció una amplia muestra de danza en espacios urbanos y programación 
de sala, destacando la presencia de internacionales, nacionales y locales como Karine Saporta, 
Antonio Ruz & Juan Kruz, María Cabeza de Vaca, Ex Nihilio (ver crítica) o Sharon Fridman, 
que volvió sobre su aplaudido dueto de calle ¿Hasta dónde? (captado en la foto por Antonio de 
Sancho, participante del taller de fotografía y danza dictado por Luis Castilla dentro del festival). 
Es ya larga la historia de este Mes de Danza sevillano y su recorrido e incidencia en la danza 
contemporánea en Andalucía ha sido recogidos en el libro Mes de Danza. 20 años. Una historia 
de la danza contemporánea en Andalucía, editado por María González, directora del festival. Más 
información sobre esta publicación en www.mesdedanza.es/libromd20. OMAR KHAN

The Sevilla Experience
Mes de Danza 19
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Para Javier Martín las artes del movimiento 
son un vasto territorio donde cuestionar 
patrones y jerarquías, renovar lenguajes y des-
pertar conciencias. Sus piezas, solos basados 
en la improvisación, son también procesos 
de investigación que articula en diálogo con 
comunidades hasta llegar al momento único 
del encuentro entre creador y público. Así se 
ha gestado Control, con un grupo de investiga-
ción en el Teatro Rosalía de Castro (A Coruña) 
donde es compañía residente, y activando 
estrategias de programación expandida con 
las que crear contextos. Presentada ahora en 
el Festival Madrid en Danza, se estrenó en el 
Museo Universidad de Navarra en febrero pa-
sado. Control indaga en los conceptos de crea-
dor, muerte y transformación en un ejercicio 
liberador donde desaparece el bailarín como 
individualidad para dar paso a las múltiples 
texturas del movimiento, desplegadas ante una 
potente combinación de música, escenografía, 
luz y vestuario que, junto con la atención del 
espectador, completan el ritual de la danza. 
Un desfile inquietante de elegantes y crudas 
vibraciones, a veces perturbadoras, que invitan 
a encontrarnos con el otro lado, el que queda 
fuera de control. sabela mendoza

A pesar de que para el público en general el 
renacimiento, resurgimiento y renovación del 
circo está vinculado a la aparición del Circo del 
Sol, una corriente fundamental del circo moder-
no hay que buscarla en cierto circo extremo y 
gamberro con estética okupa y muy poco glam 
que apareció en Australia con agrupaciones 
como Circus Oz. No es la tendencia que se 
ha impuesto pero sigue viva, latente y muy 
efervescente. El colectivo finlandés Race Horse 
Company es heredero de esta escuela y su deli-
rante propuesta Super Sunday el mejor ejemplo. 
Ni hay aquí caballos reales (hay unos muy 
patéticos de trapo) ni el súper domingo del título 
alude a un festivo fin de semana infantil. Todo 
a lo bestia y en plan kamikaze, la propuesta su-
pone un constante desafío a la estética del circo 
usual protagonizada por un equipo masculino 
fuera de serie que asume riesgos de infarto en 
números gamberros entre los que destaca el 
increíble juego de camas elásticas, el tiovivo 
de vértigo, un original y alucinante uso de la 
rueda de la muerte y el más corto y espectacular 
número de todos, el del hombre bala sin red que 
cierra este inesperado y sorprendente espectá-
culo adulto de gamberradas insólitas. Todo un 
descubrimiento. alba anzola

Javier Martín
Liberar  
el control

Race Horse
Gamberros

Control

Coreografía: Javier Martín

Teatro del Arte (Madrid)

17 de noviembre de 2014

Super Sunday

Creación colectiva

Teatro Circo Price (Madrid)

6 de noviembre de 2014

La danza, siempre tan asociada a la belleza etérea 
y a un sentido de lo femenino puede tener, según 
Susanne Linke, veterana pionera de la danza 
teatro alemana junto a Pina Bausch, un lado espe-
cíficamente masculino, intencionadamente rudo. 
Ruhr-Ort, su pieza creada en los años noventa 
como una reflexión acerca de la extinción de la 
actividad minera en Alemania, rechaza cualquier 
connotación femenina y se convierte en rara avis 
dentro del catálogo de una coreógrafa siempre ob-
sesionada con el mundo de la mujer. La reposición 
de esta sorprendente rareza tiene que ver con la 
necesidad de Linke de mantener vivo su repertorio 
pero, como ella misma afirma, nunca repitien-
do con exactitud el original sino aprovechando 
el potencial de los nuevos intérpretes, que son 
siempre co-creadores. De ahí que los miembros 
de la compañía Renegade, a quienes la maestra 
les remontó la pieza, echen mano de sus recursos 
como breakers y bailarines versátiles para volver a 
poner en pie esta pieza evocadora de la vida dura 
del obrero a través de una danza incansable, ágil, 
perfeccionista y exquisitamente rudimentaria, en 
la que las rutinas del minero permiten a la creado-
ra indagar en el potencial coreográfico del gesto 
cotidiano, una inquietud que ha sido preocupa-
ción de toda su vida artística. aa

Compagnie Renegade
Testos-
terona
Elégie

Coreografía: Susanne Linke

Festival Madrid en Danza (Teatros del Canal)

13 de noviembre de 2014


