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Introducción

	Con la sencillez y naturalidad propias del talento de un maestro, Antonio Gades crea Bodas de sangre a partir de la obra de Federico García Lorca. Cinco años tardó el poeta en madurar esta historia llena de poesía inspirada en el suceso ocurrido en Níjar. Unas décadas después, el empeño del bailarín y coreógrafo transformó la obra en otra diferente que, renunciando a las palabras en beneficio de la danza, está igualmente repleta de poesía.

	Afirmaba Lorca que "...el teatro necesita que los personajes que aparecen en la escena lleven un traje de poesía y al mismo tiempo que se les vean los huesos, la sangre. Han de ser tan humanos, tan horrorosamente trágicos y ligados a la vida con una fuerza tal, que muestren sus traiciones, que se aprecien sus olores y que salga a los labios toda la valentía de sus palabras llenas de amor o de ascos". Por su parte, Gades pretende con Bodas de sangre "... que la danza encuentre su función... que ella sea la expresión única de la tragedia, de la alegría, del dolor y del espíritu".

	De esta manera, la lectura de Gades supone no sólo un extraordinario ejercicio de síntesis donde se dan cita la violencia, el amor femenino -maternal y carnal-, la ternura y la alegría popular junto al más profundo dolor, sino que también implica un esfuerzo de abstracción donde la palabra se convierte en movimiento cargado de emoción. Y es esta emoción la que transmite al público el contenido de la obra de la forma más directa, instintiva y sobrecogedora. Gades muestra un espectáculo desnudo, sobrio, sordo en algunas escenas, cuyos recursos sonoros a veces se basan simplemente en el silencio, pero utilizado con una multiplicidad de facetas, de distintos caracteres que enriquecen siempre el baile.

	Tanto la obra de Gades como la de Lorca nos remiten a una España profunda, no tan lejana, en la que se dan sentimientos y actitudes aún presentes en la sociedad de hoy día. La orientación que Gades proporciona a la crónica de este suceso cuenta, además, con un valor didáctico para el adulto y el joven. Y ello no es sólo por el contenido ejemplarizante de la historia, sino porque brinda la oportunidad de acceder al lenguaje de la danza a través del flamenco. Se trata de uno de los primeros trabajos de este estilo que se apoya en una obra literaria, transformando un baile que de por sí es abstracto, en una danza narrativa que enseña y conmueve. Es por ello que Bodas de sangre se ha convertido en una referencia para la historia de la danza española.

	La guía didáctica que presentamos recoge información en torno al potencial artístico de esta magnífica obra. Para los jóvenes, las nuevas generaciones que son el público del presente y del futuro, incluimos una propuesta de actividades que puede interesar a los docentes para acercar a los escolares al patrimonio artístico que nos legó el maestro y que su Fundación mantiene y difunde.

	Esperamos que esta guía didáctica que presenta la Fundación Antonio Gades sirva como incentivo para disfrutar de la obra tal y como él la concibió.

	
Los creadores
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	Archivo FAG

	Antonio Gades

	Antonio Gades es el nombre artístico de Antonio Esteve Ródenas, nacido en Elda (Alicante), en el seno de una familia obrera, el 14 de noviembre de un año negro que cambiaría el rumbo de la historia de España: 1936. Su padre no pudo estar presente, pues se encontraba luchando en el ejército republicano. Se crio, por tanto, en plena guerra civil y creció en la dura posguerra. Estos antecedentes marcaron, además de sus fuertes convicciones políticas, su arte: “Llegué al baile empujado por el hambre”.

	Gades nunca quiso que le llamaran artista ni maestro; según sus propias palabras, él era un trabajador, un trabajador de la cultura, pero un trabajador. “También soy de los que creen en el trabajo. Me parece que eso que llaman inspiración y “duende” no se presenta si uno no trabaja.”

	Su manera de entender el trabajo le hacía distinguir muy bien entre Antonio Esteve, el hombre que salía de su casa hacia el teatro; Antonio Gades, el bailarín en que se iba transformando conforme se acercaba; y, en el caso Bodas de sangre, Leonardo, el personaje que se expresaba en el escenario. Por tanto, huía del encumbramiento y la banalidad tan extendida en el mundo de los bailarines y coreógrafos, rodeándose de otros artistas, pintores y poetas: “…Gracias a la danza he podido conocer personalmente a Picasso, a Miró, a tantos grandes artistas, a tantos compañeros...”

	Gades aprendió de su gran maestra Pilar López la ética de la danza, consistente en hacer las cosas tal y como son, no pensando en el resultado o el aplauso fácil. En ese sentido, él era consciente de que lo que bailaba era la cultura de un pueblo, por lo que debía comprometerse a estudiarla y respetarla en su esencia, sin contaminarla ni transgredirla:

	“En cuanto a la danza, me gustan todos los géneros. Pero creo que tenemos la más maravillosa del mundo. Y no me refiero sólo a la andaluza... Nosotros tenemos un conjunto de países extraordinarios, poseedor cada uno de un folklore y una cultura maravillosos... Tenemos un baile tan rico como el vasco, tan rico como el catalán, el aragonés, el castellano, el gallego y tantos más”.

	Como coreógrafo y director de su compañía, tenía muy claro lo que no quería. No compartía el criterio de uniformidad física y estética de otras compañías, era consciente de que trabajaba con personas y obraba en consecuencia:

	“A mí me parece que la danza va mucho más allá que todo eso. Se ha perdido el verdadero sentido de por qué baila el ser humano. Por eso, quizás, otra cualidad que tienen nuestros espectáculos es que quienes interpretan el baile son seres vivos, no arquetipos de una determinada cosa. Bailan los gordos, tienen derecho a bailar los calvos, los feos, los guapos, los viejos... Tiene derecho a bailar todo el mundo. Y eso es humanizar la técnica, ¿o no es humanizarla?”.

	Podéis encontrar toda la información sobre Antonio Gades, su vida y obra en:

	www.antoniogades.com

	Federico García Lorca
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	Federico García Lorca, primera fila, segundo por la derecha. Con sus compañeros de la Facultad de Filosofía y Letras de la Universidad de Granada, en una visita a la Alhambra. 
Por cortesía de la familia Oriol-López.

	Federico del Sagrado Corazón de Jesús García Lorca nació en la población granadina de Fuente Vaqueros el 5 de junio de 1898 en el seno de una familia acomodada. Su madre, maestra de profesión, le inculcó el amor por la lectura y le permitió dar rienda suelta a su creatividad artística desde su más tierna infancia. Su padre, un hacendado “ilustrado”, también colaboró en la carrera literaria de su hijo, hasta el punto de publicar su primer libro, Impresiones y paisajes, en 1918.

	En su estancia de diez años en la Residencia de Estudiantes de Madrid (1918-1928), núcleo de la vida cultural española de la época, frecuenta a artistas como Jorge Guillén, Pedro Salinas, Gerardo Diego, Dámaso Alonso, Rafael Alberti o, especialmente, Luis Buñuel y Salvador Dalí.

	Posteriormente regresa a su ciudad y se titula como abogado en la Universidad de Granada, aunque nunca ejerció como tal, dedicándose en cuerpo y alma a su auténtica vocación: la literatura.

	Poeta, dramaturgo y prosista, es considerado una de las figuras cima de la poesía y el teatro españoles del siglo XX. Su amor a la cultura popular de su tierra no le impidió cruzar el Atlántico en busca de nuevas fuentes de inspiración. Su estancia en Nueva York (1929) y La Habana (1930), nos dejan algunas de sus obras más vanguardistas e interesantes, como Poeta en Nueva York, o las obras teatrales Así que pasen cinco años y El público, escritas en Cuba.

	Además, mostró una gran sensibilidad y destreza en otras disciplinas artísticas. El siguiente episodio, fechado en Montevideo en 1934, muestra a un hombre acosado por su propio genio creador. Como el gran poeta que era, así respondió al periodista que lo encontró:

	 

	!¡Por favor…! No me pida usted que cante.

	!No, señor.

	!No me pida que recite.

	!No, señor.

	!No me pida que toque el piano

	!No, señor.

	!No me pida que le lea los dos actos que creo que he terminado de mi nuevo drama Yerma.

	!No, señor.

	!Ni un trocito de mi camiseta de marinero.

	!No, señor.

	!Y sobre todo, ¡por lo que más quiera!, no me pida que le escriba un pensamiento…

	 

	Del mismo modo podría haberle rogado que no le pidiera un dibujo, pues también fue un notable artista plástico, admirador de su amigo Dalí, a quien tributó su Oda a Salvador Dalí. El pintor, por su parte, realizó los decorados del primer drama del granadino: Mariana Pineda.

	García Lorca murió fusilado entre Víznar y Alfacar un mes después del levantamiento militar que dio inicio a la Guerra Civil Española, el 18 de agosto de 1936.

	Encontraréis más información y el catálogo de obras en: https://garcia-lorca.org/ 

	
Bodas de sangre de Lorca

	La Barraca y Bodas de sangre
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	Por cortesía del Centro de Documentación de las Artes Escénicas de Andalucía.
Empresa Pública de Gestión de Programas Culturales. Consejería de Cultura Junta de Andalucía.

	La proclamación de la Segunda República en abril de 1931 trajo consigo el auge de importantes proyectos educativos vinculados a la Institución Libre de Enseñanza, como la Residencia de Estudiantes o las Misiones Pedagógicas, encaminados a fomentar el intercambio entre la cultura urbana y la rural, en los que Lorca colaboró con entusiasmo. El ministro de Instrucción Pública, Fernando de los Ríos, encargó al poeta la organización del teatro universitario “La Barraca”, que dirigió con Eduardo Ugarte, dotándole de todos los recursos necesarios para que los clásicos españoles del Siglo de Oro llegasen a un buen número de pueblos de nuestra geografía, a partir del verano de 1932. Además de dirigir y adaptar algunos de los títulos de Lope de Vega, Cervantes o Calderón, entre otros, Lorca escribió también sus propias obras. La experiencia con La Barraca le expuso a un público nuevo y ajeno a la “burguesía frívola y materializada” de Madrid, un público “con camisa de esparto frente a Hamlet, frente a las obras de Esquilo, frente a todo lo grande”.

	Fruto de esta época son las tragedias Bodas de sangre (1933) y Yerma (1934), concebidas dentro de una “trilogía de la tierra española” cuya tercera entrega, titulada posiblemente La destrucción de Sodoma, nunca llegó a escribirse. De la época de La Barraca procede también Doña Rosita la soltera (1935), donde aborda el tema de la mujer española, estigmatizada y reprimida. Un año más tarde, en 1936, reunirá las anteriores temáticas en La casa de Bernarda Alba, subtitulada precisamente Drama de mujeres en los pueblos de España, que no será representada hasta 1945.

	Tras una primera lectura en casa de Carlos Morla en septiembre de 1933, Bodas de sangre fue estrenada en el Teatro Beatriz de Madrid el 8 de marzo de 1933. Supuso su primer gran éxito. Pocos meses después, en el verano del mismo año y mientras Lorca hacía una gira con La Barraca, la compañía de la mítica Lola Membrives estrenó la obra en Buenos Aires con tal éxito que el autor fue invitado a la capital argentina para dirigir una nueva producción y leer una serie de conferencias sobre el arte español. Bodas de sangre superó las ciento cincuenta representaciones en Buenos Aires, lo que otorgó a Federico García Lorca su independencia económica. Durante los seis meses que pasó en Buenos Aires y Montevideo dirigió no sólo Bodas de sangre sino Mariana Pineda, La zapatera prodigiosa, El retablillo de don Cristóbal y una adaptación de La dama boba de Lope. El poeta no da crédito a su éxito personal, patente a nivel popular y mediático, pero comprende que su obra interesa fuera de España, por lo que no estaría jamás a merced de los empresarios madrileños.

	A la vuelta de su segundo viaje trasatlántico y tras largas estancias en Madrid, Federico recuerda la importancia y la influencia en su obra del ambiente rural de la vega granadina donde se crio: “Mis más lejanos recuerdos de niño tienen sabor de tierra. Los bichos de la tierra, los animales, las gentes campesinas... (...) Yo las capto ahora con el mismo espíritu de mis años infantiles.”

	 


Bodas de sangre 
en el teatro de Lorca

	El teatro de Federico García Lorca es un teatro poético y cargado de símbolos (como la luna, la sangre, el caballo o el cuchillo, todos ellos presentes en Bodas de sangre), que recoge elementos propios de épocas y autores anteriores, cuyas obras Lorca devoró desde su niñez: el lenguaje poético de Valle-Inclán, el uso del verso al estilo del drama modernista, la inclusión de canciones populares a la manera de Lope de Vega, la alegoría y el sentido trágico de Calderón o la recuperación de los títeres del teatro tradicional, entre otros.

	Efectivamente, en la obra teatral de Lorca abundan los elementos tradicionales: la música y los cantos populares aparecen constantemente, como podemos comprobar en Bodas de sangre. Son un medio de profundizar en el espíritu y las costumbres propias de las gentes de su tierra, gentes apasionadas y valientes, melancólicas y vengativas.

	Para el autor granadino “...el teatro es poesía que se levanta del libro y se hace humana...”, confiriéndole además un claro valor didáctico y hedonista, aspectos ambos complementarios y no excluyentes, tal y como se vivía en el teatro clásico. Se alejó de los estándares de la comedia burguesa imperante en su época, dando paso a otros temas centrales en su obra: el amor, la muerte, la rebeldía, el destino...

	Bodas de sangre es una tragedia en tres actos y siete cuadros basada en unos trágicos acontecimientos acaecidos el 22 de julio de 1928 en la población almeriense de Níjar. Existen algunas diferencias entre el suceso real y la obra teatral, ya que los hechos originales transcurrieron horas antes de la boda, que debía celebrarse en la madrugada del día 23, cuando la novia huyó con su primo a lomos de una mula. El amante no estaba casado, como Leonardo, aunque tenía novia. Tras ocho kilómetros de huida, él fue asesinado a tiros por el cuñado de la novia. A ella intentaron estrangularla y salvó su vida haciéndose la muerta. Lorca conoció los hechos por la prensa, si bien la escritora Carmen de Burgos, natural de Níjar, había escrito Puñal de claveles, una novela breve en torno a los mismos hechos, que también sirvió de referencia e inspiración a Federico.

	El riguroso yugo de la sociedad y su orden preestablecido, el amor imposible, la frustración, el deseo, el destino que domina la voluntad de los personajes, son los elementos que se entrelazan en esta obra, presidida por las ceremonias de la boda y la muerte. La tradición andaluza está muy presente, salpicada de símbolos que anuncian la tragedia. Éstos son los principales:

	La sangre: la vida, lo fecundo, lo sexual. Sin embargo, la sangre derramada es la muerte.

	La luna: el símbolo lorquiano por excelencia. Simboliza muerte y fatalidad, aunque en la poética de Lorca se relaciona también con erotismo, belleza, fecundidad o esterilidad.

	El puñal: el metal, en forma de cuchillos y navajas es un presagio de muerte.

	El caballo y su jinete: símbolo de muerte, pero también de erotismo y vitalidad masculina.

	
Felices años 20: 
Contexto histórico y social del suceso de Níjar

	Una historia real
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	Vista del Cortijo del Fraile.
"Cortijos, haciendas y lagares". Ed. Junta de Andalucía.

	En el periódico El Defensor de Granada, Federico García Lorca, leyó la crónica de una tragedia ocurrida dos días atrás en el campo de Níjar (Almería). El diario contaba la historia de una mujer de veinte años, Francisca Cañada Morales que, horas antes de celebrar su boda de madrugada, según la tradición de la zona, se fugó con su primo hermano, Francisco Montes Cañada, diez años mayor que ella. Cuando la novia huyó de aquel cortijo no podía imaginar que ese suceso sería convertido por Lorca en la importante obra de la literatura española que es desde su estreno en 1933. Los hechos tuvieron lugar un caluroso julio de 1928 y en el mundo se venían sucediendo grandes cambios que en ese remoto rincón de España no parecían tener una repercusión aparente en las vidas de sus habitantes. 

	MADRE: (…) ¿Tú sabes lo que es casarse, criatura? (…) Un hombre, unos hijos y una pared de dos varas de ancho para todo lo demás.

	Federico García Lorca. Bodas de sangre
Cuadro tercero, Acto Primero

	[image: Imagen en blanco y negro de una persona

El contenido generado por IA puede ser incorrecto.]

	Francisca Cañada Morales, la novia

	Esta tragedia humana tuvo lugar en una Andalucía en la que primaba el latifundio y las condiciones de vida eran muy duras e injustas para la gran mayoría de la población. La propiedad estaba en manos de unos pocos terratenientes y el trabajo en el campo se realizaba en condiciones extremas, tanto para los hombres como para las mujeres, éstas soportaban también el peso de la casa y de la familia.
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	Casimiro Pérez Pino, el novio

	La década de los veinte

	La década de los veinte, especialmente de 1922 a 1929, se conoce como los “Felices Años Veinte” o “Años Locos”, denominada por historiadores como “Período de entreguerras”. Los felices años veinte se traducen en el aprovechamiento de la bonanza económica que sufría el mundo y suponen una etapa de prosperidad y bienestar económico general, un verdadero
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	El Rey Alfonso XIII y el general Miguel Primo de Rivera

	En España, se vive un periodo dictatorial y el general Primo de Rivera será el encargado de liderar un sistema de gobierno de partido único, con un estado corporativo, con intentos por lograr el bienestar social y la eliminación de tensiones en las clases obreras. Se pretende afianzar el militarismo como fórmula de gobierno para la administración del país y el favorecimiento de las élites como clase dirigente. Tras las elecciones municipales de abril de 1931 terminaría proclamándose la Segunda República Española.
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	A finales de la década, la política económica dirige su mirada hacia el exterior, se impulsa el turismo y se potencia el comercio exterior.

	 

	Exposición Iberoamericana, 1929
De mayo de 1929 a junio de 1930

	http://es.wikipedia.org/wiki/Exposición Iberoamericana de Sevilla (1929)

	Exposición Universal de Barcelona, 1929
De mayo de 1929 a junio de 1930

	http://es.wikipedia.org/wiki/Exposición_Universal_de_Barcelona_(1929)

	 

	Se mejoró la red de carreteras y ferroviarias, se crearon las confederaciones hidrográficas con el objetivo de realizar un mayor aprovechamiento del agua y de la energía eléctrica.

	Triunfan los monopolios amparados en la política proteccionista como Telefónica (1924).

	Referencia gráfica: Transformaciones, la España de los años. 20. Archivos de Telefónica

	 

	Luis Buñuel, uno de los mejores cineastas del siglo XX, en colaboración con Salvador Dalí, idea “Un perro andaluz” en 1928 y lo realiza poco tiempo después con una duración de 17 minutos. Se convertirá en la joya del cine surrealista, “un sueño filmado”.
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	Fotograma del cortometraje de Luis Buñuel

	 

	 

	¿Qué ocurre en el resto de Europa y en los Estados Unidos?

	En esta etapa de progreso, se buscaba en el bienestar y en la diversión olvidar los sufrimientos de la Gran Guerra (1914-1918). Las mujeres quieren recuperar la primera juventud que esta les había quitado y los usos sociales y su aspecto experimentaron grandes cambios:
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	Los atuendos se adaptaron a un estilo de mujer libre que trabajaba, se divertía, hacía deporte y bailaba. Nacen las medias de seda, se acorta la falda, la mujer muestra las piernas, los bañadores muestran la espalda y el cuerpo tal como es.
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	Las formas femeninas tratan de ocultarse; el pelo se corta “a lo garçon”: “lo elegante es parecerse a lo masculino: pocos senos, pocas caderas”. Chanel diseña las primeras prendas que pueden usar tanto los hombres como las mujeres. Greta Garbo es la imagen de la nueva mujer. El maquillaje se convierte en protagonista.

	Los vestidos con lentejuelas y flecos mostraban todo su efecto con el movimiento del charlestón o el tango. El jazz triunfa; Scott Fitzgerald la denomina “la década del jazz”.

	Muchos artistas retrataron esta época, sus modos y sus modas y circunstancias sociales. Entre estos destacamos la visión crítica de Otto Dix (1861-1969) y su obra Tríptico de la Gran Ciudad (1927-1928).

	Se da inicio al consumo de masas: el automóvil se democratiza y las mujeres de la época aprenden a fumar y a conducir.
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	Ford T o Tin Lizzy: fue el primer automóvil que se fabricó en cadenas de montaje, lo que permitió abaratar su coste. Se convirtió en el coche favorito de las clases media y trabajadora de los Estados Unidos. Un trabajador de una fábrica podía comprarse un Tin Lizzy con el sueldo de cuatro meses.

	Los años 20 también popularizan el arte y este llega a la clase media; la prensa conoce un gran esplendor con revistas especializadas (moda, automóviles, etc.). Serán estos y otros muchos acontecimientos interesantes las claves que van a definir el mundo que vivimos actualmente.

	
Bodas de sangre
de Antonio Gades

	Antonio Gades afronta el reto de plasmar en un espectáculo coreográfico, exento de palabra (con la excepción de los temas musicales cantados), la esencialidad de la obra de Federico García Lorca, sin caer en una mera traducción del lenguaje literario. La propuesta del coreógrafo trasciende el lenguaje del poeta, mostrándonos lo que se esconde detrás de las afiladas y exuberantes palabras de Lorca. Contó para este ballet con la adaptación de la dramaturgia lorquiana realizada por Alfredo Mañas, estructurada en seis escenas.

	El espectáculo original, estrenado en 1974, ha sido retomado y reestrenado treinta y cinco años después por la Compañía Antonio Gades.

	Ficha del espectáculo

	
	- Adaptación para ballet: Alfredo Mañas 

	- Coreografía e iluminación: Antonio Gades 

	- Espacio escénico y trajes: Francisco Nieva

	- Música: 



	
		Emilio De Diego

		Perelló y Monreal: ¡Ay, mi sombrero!

		Felipe Campuzano: Rumba



	Sinopsis

	Está a punto de celebrarse una boda, pero la Novia no puede escapar al recuerdo de su antiguo amor, Leonardo Félix. Al verlo en la ceremonia, renacen en ella todos sus sentimientos hacia él, provocando la huida de los amantes y un trágico final donde ambos pretendientes resultarán muertos en presencia de la Novia.

	Además, planea sobre los protagonistas el conflicto entre dos familias, la del Novio y la de los asesinos de su padre y su hermano, los Félix. Leonardo es, pues, rival y oponente del Novio por partida doble. La Madre del Novio, que arrastra desde hace años el dolor y el odio originados por la muerte temprana y violenta de los hombres de su casa, será quien entregue la navaja e instigue a su hijo para recuperar a su esposa y acabar con el traidor.

	Los personajes

	Como es habitual en la obra teatral de Lorca, el personaje femenino tiene una mayor entidad en Bodas de sangre. De los cuatro personajes principales (la Madre, la Novia, Leonardo y el Novio), la Madre es la que sustenta la mayor carga dramática. En el caso del ballet, en cambio, el personaje de Leonardo y la Novia son los que alcanzan mayor protagonismo coreográfico.

	En la obra original, Lorca no ofrece una descripción directa del físico y la personalidad de la mayoría de sus personajes. Es a través de su comportamiento y reacciones, o de la actitud y los comentarios del resto de personajes, como vamos construyendo mentalmente la entidad de cada uno de ellos. La no-descripción del autor llega al punto de obviar los nombres de los personajes, salvo en el caso de Leonardo.

	Madre 

	 

	Mujer de gran sabiduría y fortaleza espiritual, vive unida al doloroso recuerdo de sus muertos y al odio hacia la familia rival, causante de su dolor. Muestra ternura hacia su hijo, pero las leyes del honor y el destino pueden más que cualquier afecto.

	Novia

	 

	Mujer pasional e impulsiva. Sufre un angustioso conflicto interior entre su deber ante la sociedad tradicional en la que vive y lo que le dicta su instinto.

	Novio

	 

	Subordinado por completo a su Madre y desconocedor de los secretos de su novia, a la que ama ciegamente. Es el reflejo del hombre de bien, de la tradición que valora ante todo el trabajo y la familia.

	Leonardo

	 

	El personaje antagonista de la Madre. Hombre egoísta y atormentado, es arrastrado por la pasión y por un inamovible destino que le llevarán a la muerte. El hecho de tener nombre propio permite a Lorca darle un tratamiento menos estandarizado, no es novio, ni padre, ni marido, pero es todo eso y más; renuncia con descaro a su familia por el auténtico amor de su vida.

	Mujer

	 

	Prima de la Novia y esposa de Leonardo. Es el sometimiento, el amor entregado y sin condiciones.

	 

	Desarrollo argumental por escenas

	Escena primera:

	La mañana de la boda, la Madre ayuda al Novio a vestir su traje de ceremonia. La Madre descubre que el Novio lleva una navaja a la boda y, asustada, se la quita. El Novio explica a su Madre que una navaja no es solo un objeto de muerte, sino que puede servir para otras acciones, como cortar un racimo de uvas o una flor imaginaria, que él simula cortar y entrega a la Madre. Entre juegos, simulan la ceremonia de bodas.

	Escena segunda:

	La Mujer de Leonardo, vestida para ir a la ceremonia, espera la llegada de su marido, mientras mece la cuna de su hijo y canta una nana, interrumpida por el mismo galopar del caballo que anteriormente ha escuchado la Madre del Novio. Entra Leonardo, sombrío y misterioso. La pareja baila una danza de celos y reproches; Leonardo, en un rasgo de ternura, mece la cuna de su hijo, pero la Mujer le quita a Leonardo la cuna del niño y sale de la escena.

	Escena tercera:

	Leonardo se queda solo en el escenario, pensativo, mirando a la lejanía, evocando a alguien. Ese alguien está lejos, pero la imaginación de Leonardo borra la distancia y su deseo se materializa: aparece la Novia, que, en enaguas y corpiño, se deja vestir para la ceremonia de la boda.

	[image: Imagen que contiene vestido, raqueta, sostener, mujer
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	Foto: María Esteve. Archivo FAG
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	Foto: Pedro Puente. Compañía Antonio Gades 2024. Archivo FAG. En la foto, de izquierda a derecha:  Jairo Rodríguez, Esmeralda Manzanas, Ángel Navarro, María José López, Elena Ros, Miguel Ángel Rojas, Virgina Guiñales, Stella Arauzo, Miguel Lara, Alfredo Tejada, María Nadal, Santiago Herranz, Ana del Rey, Antonio Ortega, Cristina Carnero, Enrique Piculabe, Israel Fernández, 

	Comienza la danza del amor oculto. Leonardo abraza imaginariamente a la Novia. La Novia, en su casa, acaricia su propio cuerpo como si sus manos fuesen las manos de Leonardo. En este acto de amor imaginario, Leonardo y la Novia toman su deseo por realidad, y se encuentran bailando juntos una danza llena de lirismo y sensualidad. En este momento entra la mujer de Leonardo y la ensoñación de Leonardo se desvanece.

	Escena cuarta:

	La Novia reparte entre las muchachas su ramo de casada. Suena un pasodoble. Los invitados, alegres, bailan agarrados al estilo de los pueblos. La Novia y el Novio bailan juntos; Leonardo está solo. Aprovecha la circunstancia de que su mujer charla con un invitado para sacar a bailar a la Novia.

	La Mujer de Leonardo, celosa, separa a su marido de la Novia y un cantaor, para distraer la tensión creada, canta. El Novio y la Novia, jaleados por toda la boda, bailan, pero ella mira a Leonardo y se desvanece.

	La Novia se retira de la fiesta y poco después lo hace Leonardo. Su Mujer se da cuenta y sale tras él. Cuando la fiesta está en todo su apogeo, entra la Mujer de Leonardo e, interrumpiendo la algarabía, exclama que Leonardo y la Novia han huido juntos en el caballo. Ahora sí, la Madre pide una navaja para su hijo. Cuando la tiene, la pone en manos del Novio, incitándole a que salga en busca de Leonardo para matarlo.

	Escena quinta:

	Aparece Leonardo, a caballo, huyendo y con la novia, que todavía viste el traje de la boda, abrazada a él. Desaparecen. Entra en escena el Novio a caballo y tras él cuatro invitados a la boda que cabalgan en busca de los huidos.

	Escena sexta:

	Leonardo y la Novia se encuentran con el Novio. Descabalgan dispuestos a iniciar una pelea: cuando la Novia se intenta interponer entre ellos, la apartan. Sacan las navajas y, en el mayor de los silencios, comienzan la lucha: es una lucha tensa, interminable como un recuerdo, larga como una agonía. Leonardo clava la navaja en el vientre del Novio, al mismo tiempo que éste la hunde en el corazón de Leonardo. Antes de caer malheridos sobre la tierra, la Novia abraza a los dos. Leonardo y el Novio mueren en presencia de la Novia.
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	Foto: Roberto Ricci. Compañía Antonio Gades, Festival Veranos de la Villa 2023. Álvaro Madrid, Cristina Carnero y Miguel Lara como Leonardo, La Novia y El Novio, respectivamente

	Coreografía

	Antonio Gades estrena Bodas de sangre en el Teatro Olímpico de Roma en 1974. Desde entonces, esta coreografía pervive en los escenarios de los teatros nacionales e internacionales más prestigiosos, habiendo podido disfrutar de ella muchas generaciones. Treinta y cinco años después, en abril de 2009, se ha celebrado el aniversario en el mismo teatro donde se estrenó.

	Gades crea esta obra escénica a la edad de treinta y ocho años cuando ya tiene un destacado bagaje coreográfico y personal, así como una larga e importante trayectoria profesional.

	El maestro traslada la cultura del pueblo al lenguaje de la danza, dramatizando un hecho real sucedido en los campos de Níjar en 1928 y recogido por García Lorca. Seis sobrias y breves escenas nos ponen en contacto con el mundo lorquiano de una forma esencial, sin virtuosismos, pero con enorme intensidad y dramatismo. A través de ellas, Gades quiere manifestar "la tragedia de un pueblo, donde lo principal para su gente es el comer, es el amor, es la muerte…”, como él mismo señala1.

	En Bodas de sangre, el discurso danzado, fuerte y sobrio es tan claro y directo que, aunque nadie hable, se escucha el diálogo. Ejemplos son el paso a dos de Leonardo y su Mujer, que ilustra la falta de armonía de la pareja y el desprecio de él hacia ella, o bien el cuadro que representa el sueño en que Leonardo y la Novia se encuentran.

	[image: Imagen que contiene parado
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	Imágenes de Gregório Gruber, sobre fotografías de Romulo Fialdini.
Técnica: Sanguina, acuarela y pastel.
Bodas de sangre, (agosto 1986) editado por Galeria de Arte Sao Paulo y Best Editora

	Con la ayuda de una iluminación sencilla y muy eficaz, Gades traduce con el gesto la pasión y el deseo de los dos protagonistas. Y cuando el sueño se acaba, vuelve la realidad que vive la Novia. Ella se viste como un autómata y lanza al suelo el ramo de flores mostrando claramente su resistencia a casarse.
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	[image: Un dibujo de una persona
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	Imágenes de Gregório Gruber, sobre fotografías de Romulo Fialdini.
Técnica: Sanguina, acuarela y pastel.
Bodas de sangre, (agosto 1986) editado por Galeria de Arte Sao Paulo y Best Editora

	Con la presentación de cada uno de los personajes, Gades entrega al espectador toda la información necesaria para entender el argumento de la obra. Siguiendo los pasos de planteamiento, nudo y desenlace, llega el momento de la fiesta de los novios e inmediatamente todas las piezas encajan; las diferentes situaciones y los detalles que Gades plantea se juntan y permiten que la historia narrada se entienda fácilmente.

	Toda la escena del enlace está coreografiada con el mínimo detalle y desprende muchísimo sabor: la alboreá que los invitados cantan a la Novia, el pasodoble y la imagen fija de la boda, verdadero hallazgo coreográfico que trasciende la seriedad del mito, dotándole de un carácter próximo a la comedia. A fin de incidir en la estampa de la fotografía, Gades detiene la música y logra una colocación impecable del conjunto, con una postura natural y perfecta de cada artista.

	El pasodoble recrea con naturalidad el baile de boda en un pueblo. Hombres y mujeres levantan los vasos, momento en que Leonardo entra en escena. El grupo se mueve, se abre, deja hueco y todos bailan como suele hacerse en las fiestas rurales. El zapateado de la Mujer pone fin al festejo. La inminencia de la tragedia se sugiere valiéndose de las miradas y del sonido de los pitos producido por los invitados.

	[image: Imagen que contiene viejo, hombre, grupo, cuarto
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	[image: Un conjunto de imágenes de una persona
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	En la escena de la huida a caballo se evoca el realismo lorquiano. El imaginario de la obra de Gades —Don Juan, Bodas de sangre, Fuego y Fuenteovejuna— recoge el paso del caballo convertido ya en un referente coreográfico. Tal es así que los protagonistas, iluminados magistralmente con su postura de jinetes, parecen galopar realmente al realizar el gesto de arrastrar las plantas de los pies.

	Siete de los treinta y siete minutos de duración de Bodas de sangre están dedicados a desarrollar la pelea entre Leonardo y el Novio. Con el silencio como protagonista, se muestra una danza de muerte, dramática e intensa, sin exaltación ni frenesí. Una profunda espiración da comienzo a la escena a cámara lenta; los cuchillos brillan en las manos de los dos hombres que realizan evoluciones precisas en un perfecto estudio del gesto. Gades crea la pieza tomando como única referencia su ritmo interior, consiguiendo imprimir a los movimientos una gran precisión coreográfica. La Novia, con la tragedia en su rostro, sigue rítmicamente los movimientos de los hombres como una sombra blanca.

	En el momento más dramático, cuando el Novio clava el cuchillo a Leonardo, empiezan palmas y jaleos de todos los invitados. Según apunta Elvira Andrés2, en esta escena se enfrentan dinámicas y se superponen diferentes velocidades y energías. De este modo, se subraya el contraste de lo que está ocurriendo: un ritmo frenético ilustra la muerte de dos hombres cayendo lentamente al suelo.

	El maestro traduce a la danza la violencia, la ternura y la poesía popular recogidas en la literatura de Lorca gracias a una dirección coreográfica cargada de dramaturgia. Todos los pasos que diseña tienen un significado. Para Gades, la verdadera estrella es siempre la obra teatral entendida como un todo por encima de las individualidades que la conforman. También en Bodas de sangre el trabajo es de conjunto: toda la compañía representa el espíritu popular y elude el protagonismo.

	Al día de hoy, Bodas de sangre se recoge en la historia de la danza española como una obra maestra que compagina el estudio sistemático con la intuición artística. Adrián Galia califica a Gades como “un actor que bailaba” y, en efecto, no hay mejor manera de entender el Teatro-Danza que contemplando sus obras.

	[image: Una persona con los brazos abiertos
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	[image: Imagen que contiene hombre
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	[image: Un señor acostado en el suelo
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	Imágenes de Gregório Gruber, sobre fotografías de Romulo Fialdini.
Técnica: Sanguina, acuarela y pastel. 
Bodas de sangre, (agosto 1986) editado por Galeria de Arte Sao Paulo y Best Editora.

	Música

	La música de Bodas de sangre no solo plasma a la perfección la estampa fogosa y popular de la Andalucía de Federico García Lorca, sino que se adapta como un guante a la obra de Antonio Gades. Este trabaja con el compositor Emilio de Diego para buscar y definir ritmos y melodías, enlazando temas populares, palos flamencos y éxitos sobresalientes de la industria musical, como es el caso del pasodoble de Perelló y Monreal o de la rumba de Campuzano.

	La música de esta obra, según nos cuenta Elvira Andrés, nace a raíz de lo que el coreógrafo crea: Antonio Gades diseña las coreografías sin inspirarse anteriormente en una composición previa, sin dejar que ninguna le condicione, siendo la obra literaria su punto de partida. Una vez creada la coreografía, precisa de una música hecha a medida, que lleve su propio tempo, su propia dinámica.

	El resultado de esta estrategia de creación es un lenguaje musical muy expresivo que refleja, como si de una banda sonora se tratara, las variantes que ofrece la obra teatral. De esta manera, podemos encontrar en ella piezas tanto originales de Emilio de Diego, como no originales, tales como la rumba y el pasodoble. Algunas de ellas están justificadas por el argumento y, por tanto, son más realistas y otras, tienen un carácter marcadamente incidental.

	El flamenco

	Emilio de Diego

	Emilio de Diego compone una música llena de sensibilidad, permitiendo que las notas musicales se fundan con el tono trágico del argumento. De Diego presenta como protagonista una guitarra flamenca que a veces suena dramática, a veces trágica y otras, más festiva. Cuando la oímos por seguiriya o en tono de taranto, es porque el autor pretende reflejar con estos estilos el sentimiento, la tragedia, el sufrimiento y el dolor, mientras que en el tema en mi menor que escuchamos en el paso a dos de la Novia y Leonardo, se palpa el deseo y la pasión de los dos enamorados.

	Una melodía recurrente guía al espectador a lo largo de toda la obra, proporcionando unidad a un conjunto de piezas musicales cortas, encadenadas y enormemente variadas. Se aprecian en esta lograda creación, la evocación de una marcha nupcial, la voz del cura, interpretada por el mismo Gades y hasta el sonido de los cascos de los caballos producidos por unos cocos, triste presagio de lo que va a ocurrir, siempre guardando fidelidad a la obra de Lorca. Músicas, suspiros, silencios y efectos sonoros integran un discurso musical que se desarrolla de forma simultánea al de la danza.

	Pero Emilio de Diego también es el intérprete de Bodas de sangre, que estrena junto a Antonio Gades. Formará trío con los guitarristas Antonio Solera y Paco Izquierdo, con los que tocará en directo, entre cajas, utilizando micrófonos y pequeños monitores. En la actualidad, música, cantes y canciones están grabados3.

	El cineasta Carlos Saura rueda en 1981, como si de un ensayo de Bodas de sangre se tratara, la película que lleva el mismo título. La música, idéntica a la del teatro, se graba de nuevo en los estudios CINEARTE de Madrid para esta ocasión.

	Al compositor Emilio de Diego, nacido en Madrid en 1943, no solo le debemos la música de Bodas de sangre, sino de otras películas, entre las que se encuentran: ¿…Y el prójimo?, La casa grande, Gusanos de seda, El balcón abierto o Pasos largos. Como actor participó en Los Tarantos, The Pleasure Seekers, Último encuentro, El amor brujo y Las truchas.

	Su colaboración con Antonio Gades data de la época de juventud de ambos, como puede observarse en el fragmento de la película The Pleasure Seekers (1964) que aparece a continuación, en el que se aprecian las cualidades técnicas e interpretativas de ambos artistas por entonces: http://www.youtube.com/watch?v=pDf48tclJ_E

	 

	[image: Foto en blanco y negro de un grupo de personas sentadas
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	Luis Miguel Dominguín, Antonio Gades, Pablo Picasso y Emilio de Diego. Foto: Antonio Cores. Archivo FAG

	Antonio Solera

	[image: Foto en blanco y negro de un hombre con una guitarra
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	Antonio Solera, guitarrista. Archivo FAG

	El guitarrista Antonio Solera —Juan Antonio Zafra Moreno—, nace en Granada en 1952. Fue el componente más veterano de la Compañía Antonio Gades, permaneciendo en ella desde 1972 hasta 2024, año de su fallecimiento. Llevó por el mundo las obras de Antonio Gades, que él mismo definía como un genio adelantado a su tiempo.

	Francisco Izquierdo Herrero

	Francisco Izquierdo Herrero nace en 1940 en Mejorada del Campo (Madrid). Conoció a Gades con doce años cuando tocaba la guitarra en la Academia de Antonia Marín, donde el coreógrafo estudiaba baile.

	Paco Izquierdo fue quien enseñó en su día a los bailarines de la compañía el pasodoble popular. Él, que fue torero, compara el flamenco con la corrida de toros, ensalzando el respeto a la liturgia de los espectáculos de Gades: la disciplina, el orden y la limpieza en su concepto escénico.

	[image: Un grupo de personas disfrazadas posando
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	Paco Izquierdo (arriba, derecha), junto a parte del primer reparto artístico de Bodas de sangre, en 1975.
De izquierda a derecha: Orillo del Puerto, Félix Ordóñez, Candy Román, Chelo Montilla, El Tauro, Quique, Carmen Cubillo, Pilar Cárdenas, J. Antonio Jiménez, Cristina Hoyos, El Chipi, Herminia (sastra), Antonio Solera, Pepita Camacho, Paco Izquierdo, El Turronero.
Foto: Paco Izquierdo.

	La nana

	Esta nana con música de Emilio de Diego para el texto de Federico García Lorca está interpretada por Pepa Flores (Málaga 1948), cantante y actriz de enorme éxito en España, conocida durante su niñez y juventud con el nombre de Marisol. Su filmografía abarca más de veinte películas. Entre ellas se encuentran Un rayo de luz, Tómbola, Cabriola, Marisol rumbo a Río o Búsqueme a esa chica.

	Se puede escuchar la nana con Pepa Flores en el siguiente link:

	https://www.youtube.com/watch?v=N3VhJeGOqDI 

	Junto a Antonio Gades, su pareja en aquel momento y padre de sus tres hijas, intervino en Los días del pasado, Bodas de sangre (en la obra teatral y en la película de Carlos Saura) y Carmen (en la película de Carlos Saura). Posteriormente trabajó para Televisión Española protagonizando, entre otras series y programas, El proceso de Mariana Pineda.

	Hay que destacar su interpretación de la sencilla pero emotiva Nana del caballo con una enorme carga dramática: 

	[image: Image]

	Esta nana de Emilio de Diego en tres estrofas, dos encomendadas a la voz a capella y una a la guitarra sola, conserva el texto de Federico García Lorca adaptado a la música: 

	La nana es un cante con copla que se amolda al balanceo de la cuna. Aunque no es propiamente un cante flamenco, se suele incluir dentro de los cantes folklóricos aflamencados. Es un cante dulce y evocador de la infancia, sin excesivos adornos ni melismas y, aunque a veces se secunda con la guitarra, en su medio natural, que es la madre meciendo al niño, no se acompaña. A diferencia de la nana tradicional, los cantaores la interpretan casi siempre sobre el compás alterno de la soleá por bulería.

	Rumba

	[image: Imagen que contiene hombre, viendo, sostener, joven
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	Felipe Campuzano. Por cortesía del compositor.

	El autor de esta rumba, Felipe Campuzano (Cádiz, 1945), es un pianista de formación clásica cuya carrera ha estado repleta de premios. Como compositor, posee un estilo propio que se adentra en una música de fusión y que incluye un andalucismo popular conectado con variados estilos. Compuso la rumba Te estoy amando locamente para Las Grecas, obteniendo un gran éxito:

	Antonio Gades se acerca a la cultura popular y al flamenco en su esencia. En este sentido, no prescinde del último éxito de la industria discográfica, que entiende como parte del acervo tradicional. Si en Carmen insertó la canción Verde que te quiero verde de Manzanita, en Bodas de sangre introduce una versión instrumental de la rumba Te estoy amando locamente interpretada en su momento por Las Grecas. Gades la propone aquí con la misma música sobre las letras de García Lorca y se coreografía para la escena que sigue al pasodoble, aún dentro de los festejos de esta boda. En ella, los novios bailan acompañados de los invitados, que jalean a la pareja:

	http://www.youtube.com/watch?v=e5JuKHILXww&feature=PlayList&p=5B95CB22EB 

	La rumba de compás binario, es un cante folclórico aflamencado, de ida y vuelta, como la guajira, la colombiana, la milonga y la vidalita, formas musicales procedentes de Hispanoamérica y que han sido incorporadas al flamenco. Originaria de Cuba, el flamenco le prestó un aire festero y turístico. La rumba flamenca presenta en el baile una gran energía y movimientos violentos, así como abundantes desplantes. Se popularizó en España a partir de los años cuarenta gracias a los gitanos de Cataluña.

	La guitarra acompaña a la melodía con un patrón consistente en un rasgueado semipercutivo de carácter tonal. Una innovación rítmica característica de las rumbas catalanas es la técnica de la llamada “guitarra ventilador”. Se considera a Antonio González ‘El Pescaílla’ su inventor, al que siguió Peret. Se trata de un estilo que, acompañado por palmas y percusión, trata de sintetizar la polirritmia de la música cubana:

	http://www.youtube.com/watch?v=0N8VaRWhbDo&feature=related

	Despierte la novia

	Los cantaores, que representan a dos hombres del pueblo, cantan a la Novia a capella en directo. La melodía está distribuida en sencillas frases que se repiten:
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	Alboreá

	Para el festejo de la boda, Antonio Gades buscaba una música y Antonio Solera, siendo de Granada, propuso la alboreá típica de la boda gitana. Ellos mismos adaptaron el texto de Lorca a la música que habitualmente se utiliza para este cante. En ella, se pueden apreciar, junto a la guitarra flamenca, panderos, cañas, botellas de anís y sonajeras acompañando al coro de los invitados. Todo ello interpretado tal y como antiguamente se cantaba a las novias.

	Su denominación procede de alborada, apareciendo también bajo el nombre de arbolá o albolá. A partir de las primeras décadas del siglo XX, algunas zambras de gitanos de Granada ponen en escena sus rituales de boda, difundiendo así algunas tonadas de alboreá que progresivamente fueron adaptando algunos cantaores flamencos a su repertorio. La alboreá, con copla de cuatro versos, se suele interpretar sobre el compás alterno de la soleá por bulería, así como por jaleos con compás ternario o el binario de los tangos.

	Tradicionalmente las letras más divulgadas de la alboreá hacen referencia a la virginidad de la novia. Es un cante lleno de superstición y misterio que muchos gitanos no quieren cantar en público, ya que se dice que los que no pertenecen al pueblo gitano no deben oírlo ni participar en la liturgia nupcial. Por ello, se cree que, cantada fuera de su contexto, la alboreá es nefasta y puede acarrear desgracias tanto al intérprete como al público. Esta creencia ha dado lugar a menudo a la sustitución de esta forma por otras parecidas, aunque menos genuinas.

	 


Pasodoble: ¡Ay, mi sombrero!

	Los autores de este famoso pasodoble son Ramón Perelló y Genaro Monreal. Perelló (1903-1978), letrista y compositor de copla y canción andaluza, fue uno de los poetas oficiales del anarquismo durante la guerra civil española. Colaboró con Juan Mostazo en la composición de La falsa monea y La bien pagá. A partir de 1940, trabajó con el zaragozano Genaro Monreal, (1894-1974), de reconocido prestigio como compositor de zarzuelas, canciones y coplas.

	[image: Foto en blanco y negro de un hombre con la boca abierta

El contenido generado por IA puede ser incorrecto.]

	Ramón Perelló

	[image: Foto en blanco y negro de un niño
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	Genaro Monreal

	Monreal ganó un Disco de Oro en EEUU por su Habanera del cariño. Otros éxitos fueron Ni se compra ni se vende, Clavelitos o Campanera. Con ellos trabajaron como intérpretes Pepe Blanco (1911) y Carmen Morell (1929), que difundieron sus obras, entre las que se encuentra este famoso pasodoble ¡Ay, mi sombrero! que canta Pepe Blanco en la película Bodas de sangre de Carlos Saura:

	http://www.youtube.com/watch?v=7vZY3i8TOLI

	El pasodoble es un baile popular español que se baila en pareja en verbenas y festejos. Se asemeja a la marcha no sólo por estar compuesto en compás binario, sino por su carácter. Por ello, se toca en los desfiles militares o taurinos. Es también la carta de presentación de las Bandas, cuyo repertorio se integra fundamentalmente de este tipo de piezas, así como de la Tuna, que se sirve de esta música para acompañar el “baile de la capa” y las fantasías que realizan los tunos con la pandereta.

	El silencio

	“Gades tiene y crea su propia dinámica. El silencio forma parte de eso, su silencio va a compás, a su compás. Sigue su ritmo interior”.

	Elvira Andrés

	Como coreógrafo, Gades se adelanta a su tiempo al confiar la dramaturgia de escenas de larga duración tan sólo al gesto y a los efectos sonoros. Para Gades, el silencio es un elemento familiar del que hará uso a menudo, como puede comprobarse en el resto de su obra posterior. En Bodas de sangre juega un papel muy destacado como recurso expresivo de gran impacto. Utiliza el silencio como si de música se tratara: para realzar una escena, centrar la atención o como expresión de una emoción ya sugerida. Pero también para mostrar la danza al desnudo, dejando que ésta exprese por sí misma todo su contenido emocional.

	A lo largo de la obra se alternan episodios sin música de distinta envergadura, aunque todos ellos se encuentran integrados con perfección en el discurso musical. Puede crear expectativa, como por ejemplo en la escena en que la Novia tira el ramo con furia contra el suelo o en la que la Mujer de Leonardo avisa de que los amantes han escapado; este silencio se vuelve expresivo cuando a mitad del pasodoble posan para la foto o al desarrollarse la huida y búsqueda de los fugitivos a lomos de los caballos.

	Para finalizar esta obra, tan llena de vida y de muerte, Gades inserta siete minutos de pelea en silencio entre Leonardo y el Novio. Tan sólo al final, comienza un fondo de palmas muy rápidas y jaleos de todo el ballet que marcan un gran contraste con la lentitud del gesto de la muerte. Una vez resuelta la tensión de la escena, se recupera el tema trágico de la guitarra.

	Propuesta escénica

	Espacio escénico

	Tratándose de Bodas de sangre de Gades, el término espacio escénico es más apropiado que el de escenografía. Así lo firmó, de hecho, Francisco Nieva, quien se encargó también del diseño del vestuario.

	Francisco Nieva

	Dramaturgo, director, escenógrafo y dibujante nacido en Valdepeñas en 1924, estudió pintura en la Real Escuela de Bellas Artes de San Fernando. Catedrático de Escenotecnia de la Real Escuela Superior de Arte Dramático y miembro de la Real Academia Española de la Lengua desde 1986, ha obtenido los más destacados premios: el Polignac, en Francia (1963), el Premio Nacional de Teatro (1980), el Príncipe de Asturias (1992), así como el Premio Nacional de Literatura (1992). Sus memorias están recogidas en el libro autobiográfico Las cosas como fueron, publicado en 2002.
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	Francisco Nieva. Dibujo de David Padilla.
Por cortesía del autor

	El espectáculo se desarrolla con un gran despojamiento escénico, en el que se visualiza un único elemento: una gran tela cosida a modo de patchwork, es decir, un tejido realizado con múltiples retales diferentes, cosidos entre sí. La tela, colgada al fondo del escenario (telón de foro), tiene carácter figurativo y representa la aldea andaluza en la que sucede la historia, rodeada de montes. Los colores de este telón recuerdan a las tonalidades propias de Andalucía y las variadas telas utilizadas tienen la característica común de estar tejidas con lana de oveja. Ambos aspectos, color y textura, nos acercan a la esencia auténtica de un pueblo serrano andaluz.

	Junto con ello, el telón de foro ejerce un papel informativo, contextualizador, ya que se haya prácticamente escondido en el fondo, en semipenumbra, siguiendo el criterio de iluminación de Antonio Gades, que prefería que la atención se centrase en la historia narrada por la danza y no en otros elementos externos.

	Iluminación

	Al igual que en anteriores coreografías, al concebir Bodas de sangre, Antonio Gades busca el minimalismo total y absoluto en la luminotecnia usando una exigua cantidad de focos. Dentro de esta economía de medios se plantean dos tipos de iluminación: una más cálida relacionada con la vida habitual y las escenas de grupo, y otra en la que destaca el blanco sobre el negro profundo, que parece estar más vinculada al drama. Ejemplos de ello pueden encontrarse en la escena de la ensoñación de los amantes —deseo turbulento y soterrado de ambos—, en la escena del vestido de la Novia —rechazo a la boda contraviniendo sus deseos— o en el duelo y la muerte de los dos hombres.

	[image: Un grupo de personas de pie
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	Compañía Antonio Gades. Fotografías realizadas por Luis Castilla.
Bienal de Flamenco de Sevilla, 2006.

	Según Dominique You, iluminador de la compañía durante más de treinta años, el montaje original de iluminación realizado en 1974 y que fue recuperado por él para el reestreno en la Bienal de Flamenco de Sevilla de 2026, presenta un ambiente que describe los colores de Andalucía, a tono con el telón de foro. Durante el espectáculo, el fondo no recibe nunca luz, concentrándose toda la atención sobre la coreografía y la música.

	[image: Image]

	Fotografía de Eduardo López. Compañía Antonio Gades 2023. Esmeralda Manzanas y Álvaro Madrid como La Mujer y Leonardo. Festival Veranos de la Villa (Madrid)

	Las escenas de Bodas de sangre tienen un enfoque plástico, mostrándose como una sucesión de cuadros. Así, en la nana, entramos en el mundo de la mujer de Leonardo descrito sencillamente, tan solo con una voz —la de Pepa Flores— y una pequeña luz azul sobre la Madre y el niño que alumbra austeramente la maternidad. Es un ambiente un tanto oscuro, que refleja la vida de la mujer de Leonardo, en constante sufrimiento.

	Cuando Leonardo regresa a casa, al reunirse con su mujer y su hijo, destaca el cambio de iluminación, volviéndose cálida y creando un ambiente que alumbra el hogar así como el enfrentamiento y la tensión entre ambos personajes.

	[image: Un hombre con los brazos abiertos
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	Fotografía de María Esteve. Archivo FAG.

	Gades siempre es claro y evidente en su concepto teatral, en sus coreografías, en la música que elige y también en la manera de iluminar. El discurso sencillo de estas Bodas de sangre llama a un diseño natural que ayude al público agradecido a entender la escena en cada momento.

	Buen ejemplo de ello es el sueño de los dos enamorados cuando desarrollan el paso a dos, destacando las figuras sobre fondo negro, cada una iluminada por su foco hasta que ambos se funden. Tras la ensoñación, la Novia vuelve a su realidad: el ramo, el vestido, el velo. El escenario se mantiene oscuro, tenebroso, con el fondo negro que simboliza su estado de ánimo de rechazo a una boda que no desea.
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	Fotografía de Javier del Real. En la foto Cristina Carnero y Adrán Galia. Archivo FAG

	La escena del festejo de la boda contrasta con las anteriores al recobrar parte del colorido de los primeros cuadros. En esta, las tonalidades se intensifican por el efecto que causa el vestuario del grupo. Tanto el brindis como el pasodoble están llenos de movimiento, de color y de la calidez que aporta la alegría de la fiesta.

	 [image: Image]

	Fotografía de Josep Aznar. Festival Castell de Peralada

	Con la huida de los amantes vuelve la penumbra y retorna el drama. La escena de los personajes a caballo se logra con dos proyectores laterales que proporcionan una sensación de vuelo a los jinetes.

	Cuando los dos hombres se enfrentan en la pelea a muerte, el efecto de cámara lenta marca la pauta. Gracias a la ralentización del movimiento y a que tres focos iluminan la misma zona eliminando las sombras, puede observarse con todo detalle el desarrollo del movimiento de lucha y la tensión de los contrincantes.

	[image: Un hombre con los brazos abiertos
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	Fot. Josep Aznar. Festival Castell de Peralada

	Acorde al respetuoso silencio, la Novia, desprendiendo una blanca luminosidad, extiende sus brazos sobre la pelea.
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	Fotografía de Javier del Real

	Una vez que los hombres mueren, queda ella iluminada por un foco que centra la atención sobre su blanca figura.

	[image: Un hombre con los brazos abiertos
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	Fotografía de Javier del Real

	Vestuario

	Dentro de la propuesta escénica de Francisco Nieva, que recuerda la época de los hechos acaecidos en Níjar, se encuentra este sencillo diseño de vestuario que dota a los personajes de una gran dignidad en su austeridad.
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	En la foto Cristina Hoyos y Antonio Gades como la Novia y Leonardo.

	Archivo FAG

	 

	La Novia siempre va de blanco. Antes de vestir el traje nupcial, lleva enaguas y corpiño, que es cuando exterioriza sus sentimientos de amor en el paso a dos de la ensoñación junto a Leonardo. El vestido de Novia se diseñó a partir de una idea de Antonio Gades y fue confeccionado en forma de dos cuadrados doblados de los que salen los picos que cuelgan y dan mayor movimiento al baile.

	Para los hombres, Francisco Nieva presenta el traje de pana con chaleco, camisa blanca sin cuello, fajín, sombrero y hasta pañuelo blanco como bufanda y reloj de cadena en el caso del Novio. Las mujeres llevan trajes estampados o lisos en tonos ocres y oscuros, así como la tradicional mantilla.

	[image: Foto en blanco y negro de un grupo de personas en un escenario
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	Crónica del suceso de Bodas de sangre, de Antonio Gades, 1974. Archivo FAG. 

	Respetando los colores de la naturaleza andaluza, se percibe la sequedad del clima en los tonos ocres, así como la luminosidad recogida en el blanco de las camisas masculinas y en el vestido de la Novia. Los primeros trajes de la Compañía se compraron en el Rastro de Madrid y se envejecieron para dar la apariencia de estar gastados.
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	Novio, Novia, Leonardo, Madre y Mujer. Foto Antonio García. Archivo FAG

	El vestuario actual está hecho a medida, aunque se mantiene el colorido inicial asignado a cada uno de los diferentes personajes y el diseño.

	Queda de manifiesto también, dentro de la austeridad de la gente de un pequeño pueblo, la categoría de la vestimenta de los novios, como el mismo Lorca señala en su obra.

	Los cantaores y guitarristas van vestidos como gente del pueblo, con gorras, sombreros, camisa, chalecos, traje de pana con o sin fajín, dando la impresión de un menor rango social que los novios.

	[image: Una persona parado de frente
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	Cantaores y guitarrista

	
Lorca y el flamenco

	“Lo flamenco es una de las creaciones más gigantescas del pueblo español”

	F. G. Lorca, en una carta escrita a su amigo Adolfo Salazar.

	La obra de Federico García Lorca ha estado siempre vinculada de manera especial al mundo de la danza española y el flamenco. Desde muy joven, Lorca queda impresionado por la Andalucía rural que vive, por sus costumbres, sus fiestas, sus romances populares… A través de todas estas manifestaciones tradicionales, descubre la música y el baile de origen popular.

	Conocedor de la corriente nacionalista en el arte, que desde el siglo XIX busca en lo popular los elementos que deben conformar las señas de la identidad nacional, Lorca comprende que el mundo de la alta cultura debe acercarse a las formas genuinas y antiguas del pueblo. Investiga especialmente el folclore andaluz y el flamenco, como expresiones de la tradición gitana, con la intención de dignificar las creaciones artísticas populares que habían sido desprestigiadas por los intelectuales de las generaciones anteriores. Admira las profundas raíces sobre las que estas manifestaciones se construyen en el tiempo, y su trascendencia como perpetuación de la cultura viva del pueblo, de la “cultura de sangre o viejísima cultura”, como él mismo denomina.

	El flamenco se transforma en un tema fundamental en la obra de Lorca que impregna toda su producción literaria. Sus piezas dramáticas y poéticas recogen la esencia del temperamento andaluz, su visión trágica de la vida, la alegría de sus fiestas y sus modos de expresión a través del flamenco. En 1921 escribe los primeros poemas de Canciones y del Poema del cante jondo, que no se editará hasta 1931, y en el que encontramos referencias al baile y la música flamenca. En 1923 empieza a trabajar en el Romancero gitano, obra a la que se refería como “Poemario de Andalucía”. En otras ocasiones, amplía sus piezas teatrales, como El maleficio de la mariposa (1920) o La zapatera prodigiosa (1923-30), para incluir bailes y canciones populares andaluzas.

	El interés de Lorca por recuperar la tradición viva del pueblo le lleva a colaborar profesionalmente en múltiples proyectos. Organiza, junto a Manuel de Falla y Miguel Cerón, el Concurso de Cante Jondo celebrado en la Alhambra en junio de 1922, cuyo fin será rescatar el cante, el toque y el baile primitivo andaluz. Para el concurso, Lorca prepara una conferencia, “Importancia artística e histórica del primitivo cante andaluz, llamado Cante Jondo”, en la que admira las letras utilizadas en el cante flamenco, como lenguaje capaz de transmitir de manera concisa el sentimiento del pueblo andaluz.

	Su intensa actividad como conferenciante le lleva a difundir textos en los que continúa analizando la naturaleza del arte flamenco, como: La arquitectura del cante jondo (1930) y Juego y Teoría del duende (1933).
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	Caricatura del Concurso de Cante Jondo, 1922. Antonio López Sancho. 
Por cortesía del Ayuntamiento de Granada (Delegación de Cultura).

	Lorca se relaciona con numerosos artistas de diferentes disciplinas, con quienes comparte intereses y proyectos: bailarinas (Encarnación López Júlvez, la Argentinita), actrices (Margarita Xirgu o Lola Membrives), poetas (Rafael Alberti, Pedro Salinas, Juan Ramón Jiménez, Jorge Guillén o Gerardo Diego), músicos (Manuel de Falla, Ángel Barrios), pintores y escenógrafos (Salvador Dalí, José Caballero, Ignacio Zuloaga, Manuel Fontanals o Rafael Barradas) y cineastas (Luis Buñuel).

	Lorca conoce de cerca los distintos lenguajes artísticos (poesía, teatro, música, danza, plástica) y los concibe de una manera interrelacionada. Él mismo es un artista polifacético, arregla e interpreta música, realiza dibujos y está muy interesado en la danza de su época. En 1931 graba con La Argentinita una serie de cinco discos titulada Canciones populares antiguas, armonizadas e interpretadas al piano por Lorca y cantadas por la bailarina, quien también las acompaña con castañuelas.

	[image: Texto
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	Canciones Populares Antiguas, grabadas en 1931 por Lorca y la bailarina La Argentinita.

	A partir de 1932 participa en proyectos escénicos colaborando con artistas de diferentes ámbitos. Algunos de estos son: Las calles de Cádiz o El Café de Chinitas, en los que trabaja codo con codo con artistas como Dalí, Falla, La Argentinita, o su amigo y colaborador en La Barraca, Santiago Ontañón. Estos espectáculos siguen la estela de la mítica compañía de los Ballets Russes del empresario Serge Diaghilev, y su concepción del espacio escénico como lugar de encuentro de las artes. En base al concepto wagneriano de la obra de arte total, aspiran a una auténtica “fusión artística” a través de la reunión de creadores de distintas disciplinas.

	Afinidades entre Lorca y Gades

	A partir de la relación que Lorca establece con el flamenco y el folclore de su tierra, no nos debe sorprender el interés de Antonio Gades por su obra Bodas de sangre.

	“Amo a la tierra. Me siento ligado a ella en todas mis emociones. Mis más lejanos recuerdos de niño tienen sabor de tierra. La tierra, el campo, han hecho grandes cosas en mi vida. […] Sin este mi amor a la tierra no hubiera podido escribir Bodas de sangre.”

	Federico García Lorca. Obras Completas, 
Madrid, Aguilar, vol. II, 1977, p.1021-1022.

	 

	“Gracias al pueblo llano y simple que me proporcionó el caudal inagotable de su sabiduría para enriquecer mi trabajo. Ese pueblo que me enseñó que la tierra está para acariciarla; unos, acariciándola sacan trigo, mientras nosotros, acariciándola, extraemos su música.”

	Antonio Gades. Antonio Gades, Madrid, Fundación Antonio Gades
 Fundación Autor, 2005, p.124.

	Son muchos los intereses que bailarín y poeta comparten. Por un lado, admiran la cultura del pueblo y poseen gran afición por la música y la danza de raíz tradicional. Por otro lado, toman el folclore como fuente de inspiración para su propia creación y, aunque ninguno de los dos se considera folclorista, ambos lo investigan, lo asimilan y lo interpretan desde su sensibilidad y su genial intuición artística.

	“Yo no soy un folclorista, pero estudié el folclore como un poeta estudia la gramática. Un poeta busca la palabra, y si no existe, la crea. Pero no hace diccionarios. Mi idea era hacer algo más con ese folclore, no truncarlo del pueblo y prostituirlo, sino coger la esencia y hacer otra cosa, contar una historia con el movimiento. En el fondo, lo primero es el movimiento. Y a partir de ahí, con la literatura, la música, las costumbres, los trajes, las luces, vamos a ver cómo contamos historias”

	Antonio Gades. Entrevista publicada en El País, 
2 de mayo de 2002.
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	Foto: Roberto Otero. Antonio Gades. Archivo FAG

	“…durante diez años he penetrado en el folclore, pero con sentido de poeta, no sólo de estudioso. Por eso me jacto de conocer mucho, de ser capaz de lo que no han sido capaces todavía en España: de poner en escena y hacer gustar este cancionero”.

	Federico García Lorca.
Obras Completas, Madrid, Aguilar, vol. III, 1977, p.579.

	Lorca y Gades entienden el flamenco como transmisor de la cultura antigua del pueblo y se preocupan por trasladar ese sentimiento popular a su obra. Llegan a la esencia de las formas artísticas genuinas, de lo jondo, y le dan vida. Incorporan la expresión trágica del arte flamenco a la delicadeza y la elegancia estilística que les caracteriza. Así, en sus piezas, se encuentran la tradición y la vanguardia, lo popular y lo culto, cada uno bajo el prisma de su propio lenguaje: la palabra para Lorca, el movimiento para Gades.

	Gades debió encontrar en Lorca un referente significativo en el que reconocer sus ideales éticos y estéticos para el arte. Ambos creadores conciben sus obras teatrales con carácter integrador, fusionando diferentes disciplinas artísticas y cuidando la estética global de la puesta en escena. Gades, como actor que baila, no sólo se preocupa del movimiento; Lorca, como poeta que actúa, no sólo busca literatura. En sus montajes escénicos se ocupan personalmente de la dramaturgia, la iluminación, el movimiento escénico, la plástica teatral, la música, etc. Y por encima de todo, de la sinceridad en el arte. Buscan un lenguaje auténtico y natural, huyendo de valores como lo superfluo, lo excesivo, lo simplemente decorativo. Lorca no quiere los tonos declamatorios de actores y poetas, tampoco a Gades le interesa la gestualidad teatral exagerada.

	Cada uno en su ámbito, el teatro español para Lorca, la danza española teatralizada para Gades consigue una gran renovación y revalorización artística. Bodas de sangre constituye el primer gran éxito de Lorca como dramaturgo, pero también la primera coreografía de fama para Gades, la cual ha llegado a transformarse en una de las interpretaciones más importantes de la obra lorquiana, pero también, en una de las coreografías emblemáticas e imprescindibles de la danza española escénica.

	
Otras Bodas de sangre

	Bodas de sangre en la danza española y el flamenco

	Gades no ha sido el único coreógrafo interesado en la obra del poeta granadino. Autores de todo el mundo y de todos los estilos de danza, se han acercado al mundo recreado por Lorca, utilizando su obra poética y teatral como motivo coreográfico y argumental, o tomando su propia vida como inspiración misma para la creación.

	Dentro de la danza clásica y contemporánea existen versiones de artistas como Doris Humphrey, Lester Horton, Alvyn Ailey o Mats Ek. Pero es en la danza española y flamenca, donde podemos encontrar las interpretaciones más cercanas y reveladoras de la obra lorquiana. Lorca es, sin lugar a dudas, el poeta más cantado y más bailado entre los artistas flamencos. El Ciclo Lorca y Granada en los jardines del Generalife, creado en el año 2002 para homenajear la obra del poeta a través del flamenco y la danza, contribuye cada año a que esta prolífica relación no se extinga. La coreografía elegida para la inauguración de este proyecto fue precisamente Bodas de sangre de Antonio Gades, interpretada por la Compañía Andaluza de Danza. Desde entonces, en sucesivas ediciones, importantes artistas y coreógrafos han continuado aquel camino iniciado por Gades:

	Yerma, del Ballet Flamenco de Cristina Hoyos bajo la dirección escénica de José Carlos Plaza (2003), Los caminos de Lorca, de Rafaela Carrasco y Belén Maya, bajo la dirección escénica de Pepa Gamboa (2004), Diálogo del Amargo, de Mario Maya (2005), Romancero gitano, con coreografía de Cristina Hoyos y dirección escénica de José Carlos Plaza (2006-2008), Poeta en Nueva York, espectáculo dirigido por Blanca Li (2007-2008), y en la edición del presente año, Poema del Cante Jondo en el Café de Chinitas, de nuevo con la coreografía de Cristina Hoyos y la dirección escénica de José Carlos Plaza para el Ballet Flamenco de Andalucía.

	A continuación, recopilamos las principales coreografías sobre la obra teatral Bodas de sangre de Lorca, en la danza española y flamenca:

	1974 

	Crónica del suceso de Bodas de sangre. Coreografía e iluminación de Antonio Gades y adaptación de Alfredo Mañas. El espacio escénico y vestuario es responsabilidad de Francisco Nieva, con música de Emilio de Diego, Perelló y Monreal y Felipe Campuzano. Ballet de Antonio Gades. Estreno en el Teatro Olimpico de Roma.
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	Escena de la boda en Crónica del suceso de Bodas de sangre, de Antonio Gades, 1974.
Archivo FAG

	Bodas de sangre se convierte en un importante referente para la danza flamenca escénica. A partir de su gran éxito, Gades será invitado a dirigir su emblemática coreografía en compañías de danza, nacionales e internacionales, entre las que destacan el Ballet de la Ópera de Roma, el Ballet de Nancy y el Ballet Nacional de Cuba.

	1979

	[image: Imagen que contiene Diagrama
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	Cartel de Bodas de sangre. Compañía de Danza Elvira Andrés, 2000.

	En 1979, el Ballet Nacional de España estrena la coreografía bajo la dirección de Gades, y la recupera para la conmemoración del X aniversario de su creación en 1989, bajo la dirección de José Antonio, así como para el XXX aniversario que se celebrará en septiembre de 2009. La compañía de Danza Elvira Andrés presenta la coreografía en el año 2000, y también lo hace, como ya hemos referido, la Compañía Andaluza de Danza en 2002, bajo la dirección de José Antonio, para la inauguración del ciclo Lorca y Granada en los Jardines del Generalife.

	1998

	Bodas de sangre, coreografía de José Antonio, con música de Salvador Ruiz de Luna, Mariano Campallo, Paco Iglesias, Antonio Montiel y los arreglos de Benito Lauret. Ballet Español de María Rosa. Diseño de escenografía y vestuario: Roger Salas. Estreno en el Teatro Isabel la Católica, Granada.

	1999 

	Bodas de sangre, bajo la dirección de Yoko Komatsubara, con la coreografía de José Serrano y Luis Ortega y diseño de vestuario de Victorio & Lucchino. Ballet de Yoko Komatsubara.

	2006 

	Mujeres de Lorca, coreografía de Carmen Cortés, en homenaje a los seis personajes femeninos más destacados en la obra del escritor granadino: Yerma, Mariana Pineda, la zapatera prodigiosa, doña Rosita, Bernarda Alba y la Novia de Bodas de sangre. Compañía de Danza Flamenca Carmen Cortés. Estreno en XIV Bienal de Flamenco de Sevilla.

	[image: Mujer con vestido negro
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	Carmen Cortés en Mujeres de Lorca, 2006.

	
Bodas de sangre en el cine

	La versión cinematográfica que Carlos Saura realiza sobre el ballet de Antonio Gades, es quizás la interpretación para cine más famosa de la tragedia lorquiana Bodas de sangre. Aunque no ha sido ni la primera ni la única, llama especialmente la atención, cómo tras la película de Saura, se suceden otras versiones de la obra que mantienen la idea de filmar un montaje teatral. A continuación, presentamos las principales interpretaciones de la obra Bodas de Sangre realizadas para el cine:

	1938 Bodas de sangre de Edmundo Guibourg, protagonizada por Margarita Xirgu. Guión: Edmundo Guibourg (sobre la obra de García Lorca). Fotografía: Roque Funes. Música: Juan José Castro. Escenografía: Rodolfo Franco. Montaje: Victorina Durán. Estreno en el cine Monumental de Buenos Aires.

	[image: Imagen en blanco y negro de una persona
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	Primera versión cinematográfica de una obra de Federico García Lorca. La película se encuentra protagonizada por la gran actriz de los dramas lorquianos, Margarita Xirgu, y contiene las únicas imágenes fílmicas que se conservan de esta actriz catalana interpretando una obra del poeta granadino.

	1976 Bodas de sangre de Souheil Ben-Barka. Guion: Souheil Ben-Barka, Tayeb Saddiki (sobre la obra de García Lorca). Música: Le Groupe Babel, Gheorghe Zamfir. Fotografía: Girolamo La Rosa. Reparto: Irene Papas, Laurent Terzieff, Djamila, Miloud Habachi.

	Se trata de una adaptación de la obra de García Lorca a la vida de los clanes del desierto de Marruecos.

	[image: Texto
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	Carátula de la película Bodas de Sangre de Souheil Ben-Barka, 1976.
 Imagen cedida por: Divisa Home Video.

	1981 Bodas de sangre de Carlos Saura, según el ballet Crónica del suceso de Bodas de sangre, ideado y coreografiado por el bailarín Antonio Gades, y estrenado con anterioridad en 1974.

	Guion: Antonio Gades y Carlos Saura. Producción Emiliano Piedra. Adaptación literaria: Alfredo Mañas. Fotografía: Teodoro Escamilla. Música: Emilio de Diego. Decorados: Rafael Palmero. Vestuario: Francisco Nieva.

	Fue la primera película de Saura y Gades, y obtuvo tal éxito, que sería el comienzo de una serie de afortunadas colaboraciones.

	1984 Nanas de espinas de Pilar Távora. Guion: Pilar Távora. Fotografía: Víctor Estevao. Música: Pascual Távora y Salvador Tavóra. Montaje: Carlos Jorge Fraga. Intérpretes: Ana Malaber, Luisa Muñoz, Concha Távora, Manuel Alcántara, Francisco Carrillo, Juan Romero, Salvador Távora, José Rodríguez, Rafael Fernández y Jesús Jiménez.

	Versión cantada y bailada que recoge el montaje de la obra por el grupo de teatro La Cuadra de Sevilla. La historia se inspira libremente en la tragedia lorquiana, y en ella se recogen diversos elementos del folklore andaluz para intensificar el dramatismo de cada situación.
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	Fotogramas de la película Nanas de espinas de Pilar Távora, 1983.
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	Carátula de la película El crimen de una novia de Lola Guerrero, 2005.
 Imagen cedida por: Telespan Producciones.

	2005 El crimen de una novia de Lola Guerrero. Guion: Lola Guerrero. Intérpretes: María Botto, Cristina Rota y el bailaor, Rafael Amargo.

	Largometraje documental que narra los hechos reales que inspiraron a Lorca para escribir Bodas de sangre, a través de la visión de una bailarina que investiga la historia cuando le ofertan el papel de la novia para un montaje teatral.

	007 Le maryaj lenglensou del cineasta holandés Hans Fels. Cámara: Hans Fels. Productor: René Mendel. Música: Iphares Blain.

	Película documental sobre la producción de la ópera homónima del compositor haitiano Iphares Blain realizada en su país natal, en la que versiona la obra de Lorca. Premiada en el 2007 en el Netherlands Film Festival.

	
Actividades por escenas

	“Con la danza española y con el flamenco se han cometido tantos excesos que yo me había propuesto que nada fuera gratuito ni superfluo”.

	Antonio Gades

	Antonio Gades en Bodas de sangre, junto con Alfredo Mañas, autor de la adaptación, parte del texto de Lorca, brillante y preciso, para reinventarlo y transformarlo en danza. Como refleja esta guía, fiel a sus principios artísticos, éticos y estéticos, Gades buscará la esencia de la obra literaria, olvidando individualidades y creando un discurso narrativo propio en el que los personajes se interrelacionan. Sobre esta habilidad de Gades y su recreación de Bodas de sangre señala la crítica Rosalía Gómez, que el coreógrafo posee:

	“…una inteligencia especial para captar la esencia de las cosas, para mezclar las conquistas de la danza clásica española con la espontaneidad de los bailes y ritos populares, para aunar pasos a dos llenos de fuerza y de pasión con movimientos de masas geométricamente diseñados, para atreverse a utilizar en escena recurso como el ralentí…”

	Para colaborar en una mejor comprensión y valoración de esta dificultad para transformar un lenguaje artístico en otro, os presentamos una síntesis de la obra por escenas planteada del siguiente modo:

	
	- Imágenes de Bodas de sangre (correspondientes a la obra teatral).

	- Extractos de los diálogos de la obra teatral de Lorca correspondientes al desarrollo argumental de las escenas o que apoyan las mismas. (Se pretende que sirva también como estímulo para despertar la motivación por conocer la obra literaria original).

	- Anotaciones sobre la escena resaltando aspectos sobre los que pretendemos se realice una observación concreta y/o para desarrollar una actividad relacionada con cada escena, destinado fundamentalmente como ayuda al profesor.

	- Actividad o actividades relacionadas con la escena que proporcionen elementos de experimentación, apreciación y valoración crítica de una obra en toda su complejidad e incorporando de igual modo otros lenguajes artísticos (música, plástica, etc.) como apoyo.



	Para apreciar y observar los diferentes aspectos de la obra se pueden seleccionar, como trabajo previo, fragmentos de la película, o bien discutir y reflexionar sobre la representación tras asistir al teatro.

	 


Escena primera: la Madre y el Novio

	[image: Imagen en blanco y negro de una persona con un micrófono en la mano
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	Cristina Villaplana como la Madre y Joaquin Mulero como el Novio.
Fotografía María Esteve. Archivo FAG
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	Pilar Cárdenas como la Madre y Juan Antonio Jiménez como el Novio.

	Esta escena es la más teatralizada y gestual de toda la coreografía. En un espacio muy breve Gades expresa, a través del movimiento y el gesto de ciertos personajes, las siguientes emociones: amor (madre-hijo), temor (madre), alegría ajena a cualquier mal presagio (novio).

	Gades recoge del texto de Lorca fragmentos del diálogo entre la madre y el hijo, y los refleja de forma casi literal mediante gestos como cortar una flor que entrega a la madre, la representación imaginaria de la boda, o el intercambio de alianzas, etc.

	 

	MADRE. Hijo, el almuerzo.

	NOVIO. Déjelo. Comeré uvas. Deme la navaja. MADRE. ¿Para qué?

	NOVIO (riendo). Para cortarlas.

	MADRE (entre dientes y buscándola). La navaja, la navaja… Malditas sean todas y el bribón que las inventó.

	NOVIO. Vamos a otro asunto.

	MADRE. Y las escopetas y las pistolas y el cuchillo más pequeño, y hasta las azadas y los bieldos de la era.

	NOVIO. Bueno.

	MADRE. Todo lo que puede cortar el cuerpo del hombre. Un hombre hermoso, con su flor en la boca, que sale a las viñas o va a sus olivos…

	[…]

	MADRE. … y ese hombre no vuelve. O si vuelve es para ponerle una palma encima o un plato de sal gorda para que no se hinche. No sé cómo te atreves a llevar una navaja en tu cuerpo, ni cómo yo dejo a la serpiente dentro del arcón.

	[…]

	MADRE. ¿Cuánto tiempo llevas en relaciones? NOVIO. Tres años. Ya pude comprar la viña. MADRE. Tres años. ¿Ella tuvo novio, no?

	NOVIO. No sé. Creo que no. Las muchachas tienen que mirar con quién se casan.

	MADRE. Sí. Yo no miré a nadie. Miré a tu padre, y cuando lo mataron miré a la pared de enfrente. Una mujer con un hombre, y ya está.

	NOVIO. Usted sabe que mi novia es buena. MADRE. No lo dudo. De todos modos siento no haber conocido a su madre.

	NOVIO. ¿Qué más da?

	 

	Federico García Lorca, Bodas de sangre
Cuadro Primero, Acto Primero.

	En esta primera escena prima el movimiento expresivo. El gesto es el lenguaje utilizado por Gades para traducir las palabras de Lorca de una manera muy fiel al texto original. Os proponemos explorar en vuestras posibilidades de expresión gestual a través de algunos sencillos ejercicios de dramatización, que podréis acompañar de música de guitarra sola (flamenca o clásica), para recrear la atmósfera musical de esta escena en el ballet de Gades:

	
		La Madre, quieta en el centro de la habitación, observa a su hijo antes de salir de casa en busca de la Novia y le hace ver que tiene un aspecto descuidado, como diciendo: “¿a dónde crees que vas con esas pintas?”.



	Para trabajar sobre esta reacción de la Madre, debemos tener en cuenta su carácter, así como el tipo de relación que tiene con su hijo. Proponed diferentes interpretaciones gestuales. Ej.:

	
	- Madre seria y estricta

	- Madre divertida y bromista

	- Madre irascible y gruñona

	- Madre tierna y amorosa



	 

	El tipo de contacto afectivo entre una madre y un hijo (caricias, abrazos, juegos, etc.), también se ve influido por el carácter de ambos y, por supuesto, por la etapa vital en la que se encuentran. Explorad las posibilidades gestuales de estas relaciones:

	
	- Madre – hijo pequeño (y viceversa)

	- Madre – hijo adolescente

	- Madre – hijo adulto

	- Otras relaciones: padre – hijo ; novios ; amigos...



	
		La Madre ayuda a su hijo a arreglarse y vestirse correctamente para la boda.



	Teniendo en cuenta que los hechos en que se basa Bodas de sangre transcurren a finales de los años veinte, ¿Qué tipo de ropa vestiría el Novio? ¿y la Madre? Documentaos sobre el tema y recread el vestuario (chaleco, faja, toquilla, moño...)

	En el ballet de Gades, la ayuda de la Madre al Novio se limita prácticamente a sujetar la faja estirada, en la que él se va enrollando a través de varios giros coreografiados.

	
	- Por parejas, uno sujeta una prenda y el otro se la coloca introduciéndose en ella. Intentad cuidar los movimientos y ajustarlos a la música que suena, componiendo un cuadro bello y de carácter plácido, sin tensión.



	
		El hijo comprueba que lleva la navaja en el bolsillo y la Madre, al verlo, se la quita con un gesto angustiado: ha recordado el dolor producido hace años por otras navajas, las que acabaron con la vida de su marido y de su otro hijo.



	¿Cómo se traduce en la expresión facial un recuerdo doloroso?

	Representad gestualmente diferentes acciones que se pueden llevar a cabo con una navaja (cortar diversos alimentos, afeitarse, pelar una fruta, cortar una flor, tallar madera...).

	 


Escena segunda: Leonardo y la Mujer
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	Maite Chico como la Mujer y Adrián Galia como Leonardo. Compañía Antonio Gades, 2008. 
Archivo FAG

	Gades coreografía de forma magistral en esta escena la expresión a través de la danza de sentimientos encontrados entre estos dos personajes, como los celos, la desconfianza, el enfado, el reproche…

	Escenifican danzando una pelea, una discusión o diálogo en el que la mujer interroga al marido. Éste la rehúye y finalmente los intentos de acercamiento de ella son inútiles.

	 

	LEONARDO. ¿Y el niño? MUJER. Se durmió.

	LEONARDO. Ayer no estuvo bien. Lloró por la noche.

	MUJER. (alegre). Hoy está como una dalia. ¿Y tú?

	¿Fuiste a casa del herrador?

	LEONARDO. De allí vengo. ¿Querrás creer? Llevo más de dos meses poniendo herraduras nuevas al caballo y siempre se le caen. Por lo visto se las arranca con las piedras.

	MUJER. ¿Y no será que lo usas mucho? LEONARDO. No. Casi no lo utilizo.

	MUJER. Ayer me dijeron las vecinas que te habían visto al límite de los llanos.

	LEONARDO. ¿Quién lo dijo?

	MUJER. Las mujeres que cogen alcaparras. Por cierto, me sorprendió. ¿Eras tú?

	LEONARDO. No. ¿Qué iba a hacer yo allí, en aquel secano?

	MUJER. Eso dije. Pero el caballo estaba reventado de sudar.

	LEONARDO. ¿Lo viste tú?

	MUJER. No. Mi madre.

	 

	Federico García Lorca, Bodas de sangre
Cuadro Segundo, Acto Primero.

	 

	Cuando observamos la danza entre Leonardo y su Mujer podemos ver diferentes estadios en el desarrollo de la escena:

	En la primera parte, la esposa expresa su inquietud y dudas hacia el marido. Él intenta eludirla y cambia constantemente de lugar en el espacio. En la segunda parte de la danza, bailan de forma coordinada e intensifican la discusión entre ambos, que finaliza cuando la mujer agarra la cuna del hijo, al aproximarse Leonardo a ésta, y se la lleva ante la mirada perdida del esposo…

	Vamos a utilizar el motivo de la primera parte de la danza para crear una actividad musical. Se trata de un juego de improvisación entre dos compañeros, representando la conducta del hombre y de la mujer: uno intenta “localizar” o ubicar al otro, y el otro (el “hombre”) intenta escapar siempre.

	¡Ambos en papeles muy tradicionales! Qué necesitamos para este juego:

	
	- Debe haber dos compañeros, cada uno de ellos tiene un instrumento rítmico (pandero, caja china, conga, etc.).

	- Podemos emplear diferentes compases, tempos y complejidades en las propuestas rítmicas de este juego.

	- El personaje 1 toca un patrón rítmico u ostinato como,



	[image: Imagen que contiene Gráfico de cajas y bigotes

El contenido generado por IA puede ser incorrecto.]

	O un poco menos complicado,
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	El personaje 1 comienza tocando con un patrón rítmico y el personaje 2 debe intentar copiarlo y llegar al unísono. En el momento en el que el perseguidor (personaje 2) ha conseguido tocar en unísono, el personaje 1 cambia de patrón rítmico y la persecución empieza de nuevo.

	Los dos miembros de la pareja deben experimentar ambos papeles (perseguidor – perseguido) por lo que después de tomar un rol inicial, deben intercambiarse.

	Del mismo modo, esta persecución rítmica podemos convertirla en un “diálogo musical” que se transforma a su vez en discusión. Para ello podemos mantener este juego en parejas.

	
	- Personaje 1, pregunta y Personaje 2, respuesta y viceversa.

	- Algunas propuestas para su realización:

	- Para buscar tensión en este diálogo podemos probar diferentes modos de conseguirlo: modificar la dinámica (fuerte, piano, crescendo, etc.), la articulación (stacatto), el tempo (lento, rápido, acelerando) y responder consecuentemente.

	- Interrumpirse el uno al otro…



	Muy importante: ambos compañeros / personajes deben tener cuidado y evitar que este diálogo musical no finalice en un caos de ruido en el que dejen de escucharse y reconocer lo que el compañero está tocando o diciendo.

	Nana, niño, nana

	En la introducción de esta segunda escena de Bodas de sangre la Madre canta una nana a su hijo, mientras mece su cuna. Federico García Lorca recuperó para ese momento una preciosa canción popular de carácter aflamencado:
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	En el espectáculo de Gades, el texto de Lorca fue adaptado a la música creada por Emilio de Diego, que compuso una nana en tres estrofas estructuradas del siguiente modo: Voz sola – Guitarra sola – Voz sola.
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	Mi niño se duerme, mi niño se calla.

	Su cuna de acero, su colcha de Holanda.

	Nana, niño, nana. Nana, niño, nana.

	¡Ay, caballo grande que no quiso el agua!

	(GUITARRA)

	No vengas, no entres, vete a la montaña. Por los valles grises donde está la jaca. Mi niño se duerme, mi niño descansa.

	Duérmete, clavel, que el caballo no quiere beber. Duérmete, rosal, que el caballo se pone a llorar.

	Como podéis observar, el compás utilizado en la Canción de cuna de Lorca es un compás ternario (9/8) que describe a la perfección el vaivén de la cuna.

	
	- Fijaos ahora en la versión de la Nana que Camarón de la Isla canta: http://www.youtube.com/watch?v=QmleikUJIT8

	- ¿Qué diferencias observáis con respecto a la de Bodas de sangre?: 

	- Recordad por un momento las nanas populares que conocéis, que os cantaban vuestras madres y vosotros cantáis a vuestros sobrinos o, en su día, cantaréis a vuestros hijos. ¿Tienen el mismo carácter de dulce vaivén?

	- En el repertorio clásico existen famosísimas nanas, como la Canción de cuna Op.49 nº4, de Brahms. En ocasiones se denominan Berceuse. Buscad ejemplos de ellas y escuchadlas en clase.



	El texto de la Nana del caballo de Lorca encierra un gran simbolismo. El caballo es un elemento de presencia constante en Bodas de sangre: se escucha su galope como presagio de hechos fatales, la mujer de Leonardo sospecha de las andanzas de su marido por el rápido desgaste de sus herraduras, la huida de los amantes y la posterior persecución se realiza a caballo.

	
	- Leed el texto completo de esta escena en la obra original de Lorca y realizad un comentario de texto de la nana. Aquí tenéis las dos primeras estrofas:



	Nana, niño, nana del caballo grande

	que no quiso el agua. El agua era negra dentro de las ramas. Cuando llega el puente se detiene y canta.

	¿Quién dirá, mi niño, lo que tiene el agua con su larga cola

	por su verde sala? Duérmete, clavel,

	que el caballo no quiere beber.

	 

	Duérmete, rosal,

	que el caballo se pone a llorar. Las patas heridas,

	las crines heladas, dentro de los ojos un puñal de plata. Bajaban al río.

	¡Ay, cómo bajaban!

	La sangre corría

	más fuerte que el agua.

	 

	Bodas de sangre.
Acto I. Cuadro segundo.
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	Portada de la 1ª edición de Romancero gitano

	
	- Leed la correspondiente a esta escena:



	“Habitación pintada de rosa con cobres y ramos de flores populares. En el centro, una mesa con mantel. Es la mañana. Suegra de Leonardo con un niño en brazos. Lo mece. La mujer, en la otra esquina, hace punto de media.”

	Acto I. Cuadro segundo.

	
	- Interpretad La Nana de Bodas de sangre recreando la habitación y el ambiente. Componed una sección central instrumental para intercalarla entre las dos secciones vocales, como la guitarra en la versión original.



	 


Escena tercera: danza de amor oculto
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	Cristina Carnero como la Novia y Adrián Galia como Leonardo en 
Bodas de sangre 2008 por la Compañía Antonio Gades.

	Esta escena del ballet de Gades, que no existe en la obra teatral de Lorca, ilustra la idea de un amor fuerte e incontrolable, que une a dos personas por encima de su entendimiento. Gades la plantea como danza imaginada por los amantes, que les une en pensamiento y les hace “tocarse y encontrarse” de forma inevitable.

	Tras esta danza de amor oculto, la novia quedándose sola en escena a la espera de ser vestida para la boda, inicia un solo de danza en el que Gades recurre al zapateado como expresión de desesperación de la novia.

	Gades emplea este elemento técnico del baile flamenco en momentos contados y precisos que corresponden a sentimientos fuertes de los personajes: rabia (escena de Leonardo y su mujer), desesperación (escena de la novia antes de vestirse para la boda), euforia (escena de la celebración de la boda), odio (escena final del duelo a muerte entre Leonardo y el novio). Su aparición obedece a un momento dramático.

	 

	LEONARDO.

	¡Qué vidrios se me clavan en la lengua!

	y me puse un muro de piedra entre tu casa y la mía.

	Es verdad. ¿No lo recuerdas? Y cuando te vi de lejos

	Pero montaba a caballo

	y el caballo iba a tu puerta. 

	[…]

	NOVIA.

	¡Ay qué sinrazón! No quiero

	y no hay un minuto del día que estar contigo no quiera, porque me arrastras y voy, y me dices que me vuelva

	como brizna de hierba. 

	[…]

	LEONARDO.

	También yo quiero dejarte

	Pero voy donde tú vas.

	Tú también. Da un paso. Prueba. Clavos de luna nos funden

	Mi cintura y tus caderas.

	 

	Federico García Lorca Bodas de sangre, 
Cuadro primero, Acto tercero.

	 

	“Hoy se percute demasiado y el zapateado no es percusión, es la prolongación de un sentimiento, a la tierra no se la puede pisotear, si pisoteamos la tierra, no da nada, ni sonidos ni trigo”.

	Antonio Gades
Discurso Premio de las Artes Escénicas. Almagro, 2002

	 

	[image: Un par de zapatos

El contenido generado por IA puede ser incorrecto.]

	Zapatos de Antonio Gades. Exposición Zapateando, dedicada a la memoria de Antonio Gades. 
Foto: Jesús Alonso. Museo del Calzado de Elda, https://www.museocalzado.com/ 

	Zapatear se define como golpear con el zapato, dar golpes en el suelo con los pies calzados. En el flamenco la técnica del zapateado consiste en acompañar o acentuar el compás en determinados momentos, mediante combinaciones rítmicas que el bailaor o bailaora realiza percutiendo con los zapatos sobre un suelo de madera.

	Estos patrones rítmicos producen diferentes sonoridades atendiendo a los siguientes aspectos:

	
	- la parte del zapato con la que se percute: media planta, tacón, planta completa, punta, talón, etc.

	- las diferentes formas de incidir o percutir en el suelo: golpes secos, golpes arrastrados, deslizamientos, etc.

	- la intensidad y la velocidad de ejecución.



	 

	El zapateado, como una de las técnicas básicas del baile flamenco, aparece en combinación con el movimiento de piernas, brazos, giros, rotaciones de muñecas, torsiones y quiebros del tronco... Para obtener una técnica de zapateado con un sonido claro y limpio el bailaor conjuga fuerza, ritmo, equilibrio y resistencia, así como una gran dedicación a la práctica.

	 

	En el baile flamenco actual el zapateado ha ido adquiriendo cada vez más importancia, al ser un elemento que permite mostrar el virtuosismo y lucimiento del bailaor. Esto ha provocado que muchos artistas abusen de este recurso en sus coreografías, eclipsando otros elementos del baile más delicados y suaves, pero menos efectistas y espectaculares. Quizás a esto se refería Gades con sus palabras, incluidas en la cita anterior.

	El calzado

	[image: Imagen que contiene calzado, ropa
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El contenido generado por IA puede ser incorrecto.]

	Detalle de la puntera de la suela de un zapato flamenco

	Os proponemos observar con atención el empleo que realiza Antonio Gades de este elemento en la escena tercera de Bodas de sangre. La aparición del zapateado obedece a un momento dramático del personaje, a la expresión de un sentimiento oculto: su presencia es tan orgánica y está tan insertada en el discurso narrativo que, a veces, puede pasarnos inadvertido.

	
	- ¿Qué personaje zapatea? ¿A qué situación especial del personaje obedece este momento dentro de la línea dramática de la obra? ¿Qué sentimiento crees que domina al personaje en ese preciso momento? ¿Por qué?

	- Podéis trasladar estas mismas cuestiones a los escasos momentos en los que los personajes recurren al zapateado en el resto de las escenas de la obra. Una vez realizada esta experiencia, ¿Crees que son coherentes las palabras de Antonio Gades sobre el empleo del zapateado que realiza en su obra?, ¿Por qué?



	 


Escena cuarta: la boda

	[image: Foto en blanco y negro de un grupo de personas de pie
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	La boda, con Antonio Gades como Leonardo y Cristina Hoyos como la Novia
Archivo FAG

	Escena de celebración de la boda, en la que contrasta la alegría de la fiesta, con las tensiones que se aprecian entre los personajes.

	Al inicio de la escena, Gades interrumpe en seco durante unos segundos el movimiento y la música, para colocar a todos los personajes como si posasen para una foto (imagen de la izquierda).

	La Mujer de Leonardo sigue desconfiando de su esposo y de la Novia, y nunca parece ajena al desenlace final. Ella interrumpe el baile mediante un fuerte zapateado y realiza el primer gesto de movimiento a caballo que anuncia la escena de la huida por el bosque.

	El final de la escena se produce en un silencio total en el que sólo se oyen chasquidos de dedos que marcan los movimientos secos de las cabezas y las miradas de los invitados.

	 

	…Llega el NOVIO y muy despacio abraza a la NOVIA

	por detrás)

	NOVIA (con gran sobresalto). ¡Quita! NOVIO. ¿Te asustas de mí?

	NOVIA. ¡Ay! ¿Eras tú?

	NOVIO. ¿Quién iba a ser? (Pausa) Tu padre o yo. NOVIA. ¡Es verdad!

	NOVIO. Ahora que tu padre te hubiera abrazado más blando.

	NOVIA (sombría) ¡Claro!

	NOVIO (la abraza fuertemente de modo un poco brusco). Porque es viejo.

	NOVIA (seca) ¡Déjame!

	NOVIO. ¿Por qué? (La deja)

	NOVIA. Pues…la gente. Pueden vernos (Vuelve a cruzar al fondo la CRIADA, que no mira a los novios) NOVIO. ¿Y qué? Ya es sagrado.

	NOVIA. Sí, pero déjame…Luego.

	NOVIO. ¿Qué tienes? ¡Estás como asustada! NOVIA. No tengo nada. No te vayas. (Sale la mujer de LEONARDO.)

	MUJER. No quiero interrumpir… NOVIO. Dime.

	MUJER. ¿Pasó por aquí mi marido? NOVIO. No

	MUJER. Es que no le encuentro, y el caballo no está tampoco en el establo.

	NOVIO (alegre). Debe estar dándole una carrera.

	 

	Federico García Lorca, Bodas de sangre, 
Cuadro segundo, Acto segundo

	 

	Os proponemos una experiencia de movimiento para que exploréis algunos de los recursos coreográficos que Gades utiliza en esta escena. Una vez realizadas las tres actividades, podéis elegir algunos de los movimientos encontrados para crear por grupos una pequeña secuencia coreográfica.

	
		Movimiento congelado.



	Actividad de stop & go: todos nos movemos por el espacio y a una señal acústica debemos congelar nuestro movimiento. Os proponemos varias posibilidades:

	
	- La parada puede ser en una posición individual, de parejas o de grupo, buscando la interacción entre los participantes.

	- Podemos realizar la posición grupal simulando la pose para una fotografía, o buscando otras situaciones: expresión de euforia, de tensión, de fiesta, etc.

	- La parada puede ser realizada a una señal del líder cada 8, 7, 6, 5, 4… pulsos.



	
		Movimiento continuo / interrumpido.



	En esta actividad os proponemos la exploración de dos calidades de movimiento relacionadas con la energía corporal como son el movimiento continuo o fluido y el movimiento interrumpido o staccato.

	
	- Podéis iniciar la exploración de estos dos parámetros motrices relacionados con la energía corporal, mediante el movimiento de una parte del cuerpo. Por ejemplo, sólo con movimientos de la cabeza, tal y como aparece en la coreografía de Gades, o de los brazos, etc.

	- Para cada una de las calidades de movimiento, podéis idear un acompañamiento sonoro; por ejemplo: chasquidos, para el movimiento interrumpido, tal y como aparece en la coreografía de Gades, y un sonido vocal continuo, para el movimiento homónimo.

	- Una vez que lo hayáis probado con diferentes partes del cuerpo, podéis realizarlo con todo a la vez. También podéis trabajar la misma idea en parejas.



	
		Movimientos geométricos grupales.



	Gades es un maestro a la hora de mover el cuerpo de baile sobre el escenario, creando trazados y desarrollos espaciales muy eficaces e interesantes para el movimiento escénico de masas. En la escena de la boda participa toda la compañía, incluyendo a guitarristas y cantaores, para representar a los convidados a la fiesta. Durante esta coreografía, podemos observar cómo Gades utiliza diferentes maneras de agrupamiento y trayectorias en el desplazamiento del cuerpo de baile: https://www.youtube.com/watch?v=vzxsakRAbrA 

	
	- ¿Podríais dibujar las posiciones de los bailarines sobre el escenario y los posibles desarrollos espaciales de sus movimientos?

	- Divididos en grupos, dibujad sobre un papel vuestro propio diseño de movimiento escénico, para después desarrollarlo con vuestros compañeros.



	Las Bodas de Lorca

	Además de su actividad literaria, Lorca tenía otra gran pasión: la música. Habiendo adquirido una buena formación pianística, se interesó enormemente en la música popular española y, sobre todo, en la andaluza. Ello le llevó a investigar, recopilar y difundir numerosas canciones pertenecientes al folclore de nuestro país y a formar un repertorio favorito que él mismo armonizaba e interpretaba al piano.

	También seleccionaba romances y canciones populares para ilustrar algunas escenas de sus obras de teatro, como es el caso de Bodas de sangre o de La zapatera prodigiosa, obras en las que cuidó especialmente el aspecto musical.

	
	- A continuación, podéis observar dos ejemplos musicales diferentes de Bodas de sangre en un arreglo para interpretar en el aula: Cantar de bodas y Coplas del cortejo de bodas4. La primera pieza aparece en boca de la Criada en el acto II, cuadro primero de la obra de Lorca. Leed atentamente este acto y explicad en qué contexto se escuchan estos versos. Indicad también qué otros personajes los repiten. ¿Podéis explicar después qué función tiene este Cantar de bodas además de interpretarlo en el aula?



	[image: Diagrama]

	
	- Leed ahora el cuadro primero del acto II completo y buscad qué personaje pronuncia los versos de la canción que aparece a continuación, las Coplas del cortejo de bodas. Comprobad si algún personaje más se suma a estas coplas. Aprended esta canción e interpretadla con los instrumentos del aula:



	[image: Un conjunto de letras blancas en un fondo blanco]

	
	- Una vez que dominéis las piezas musicales, tratad de dramatizar la secuencia de una boda rural. Pensad un pequeño guion para enlazar varias escenas en las que pueda apreciarse cómo la criada ayuda a vestirse a la novia, cómo llegan los invitados y el novio a buscar a la novia y cómo se forma el cortejo tras ellos para ir a la iglesia, cómo se colocan todos para la foto u otras escenas que imaginéis.

	- Repartid los papeles: los novios, los padrinos, el cortejo de invitados, los músicos... y ¡el fotógrafo! Podéis buscar un vestuario completo para poner en pie esta boda o bien elegir un sólo elemento que os identifique: por ejemplo, un sombrero, un velo o un ramo de flores, la cámara de fotos, el instrumento, una flor en el ojal de la chaqueta, etc. Después, coordinad todo para que la música ilustre adecuadamente las diferentes escenas de la boda que habéis imaginado... y ¡no dejéis de hacer la foto!



	Pasodobles

	Durante el festejo de la boda, los recién casados junto a los invitados bailan un pasodoble. Fíjate bien en el desarrollo de este momento de la escena:

	http://www.youtube.com/watch?v=7vZY3i8TOLI

	
	- Descubre qué sucede cuando aparece Leonardo, antiguo enamorado de la Novia y ahora hombre casado. Trata de seguir el juego de miradas y lo que ocurre a continuación. Contesta después a las siguientes preguntas:



	
	- ¿Te parece un baile alegre, divertido, relajado o crees que hay alguna tensión?

	- ¿Se divierte la gente que baila? ¿Se ve contenta a la Novia? ¿Y al Novio?

	- ¿Es un baile desordenado o una coreografía de grupo?

	- ¿En qué momento este baile se convierte en danza organizada?

	- Si fueras el director, tendrías que explicar a los intérpretes qué ocurre en esta escena y qué deben sentir los personajes. Explica de forma breve qué actitud debe mostrar cada uno de ellos.



	 

	Desde el punto de vista de la música, el pasodoble se asemeja a la marcha por estar compuesto en compás binario, y por ello, se toca también en los desfiles militares o taurinos. Es, además, la carta de presentación de las Bandas, cuyo repertorio se integra fundamentalmente de este tipo de piezas, así como de la Tuna, ya que esta música acompaña el “Baile de la capa” o las fantasías que realiza el tuno con la pandereta.

	
	- Escucha y observa el estilo y la letra del pasodoble que aparece en Bodas de sangre y trata de clasificarlo según te parezca taurino, militar, propio de la tuna o, simplemente, popular.



	Desde el punto de vista de la danza, el pasodoble es un baile popular español de pareja que se baila habitualmente en verbenas y festejos. Este baile de salón posee diferentes tipos. Por un lado, existe el estilo social, que es el pasodoble tradicionalmente bailado por el pueblo en sus celebraciones, y que recoge Gades en la coreografía de Bodas de sangre. Y por otro, encontramos el estilo internacional, también denominado deportivo o de competición, que es una estilización del baile popular destinada a mostrar el virtuosismo de las parejas en las competiciones profesionales de baile.

	
	- Observa ahora un ejemplo de pasodoble de competición https://www.youtube.com/watch?v=Ja1Ccsgtzdc y compara con el de Bodas de sangre: 



	
	- ¿Qué características del pasodoble de la obra de Gades nos indican que pertenece al estilo social o popular, y no al de competición?

	- ¿Puedes enumerar algunas diferencias entre ambos?

	- Aunque puede parecer un estilo anticuado, hoy por hoy, el pasodoble sigue siendo el baile por excelencia para cerrar verbenas y fiestas populares. Para aprender a bailar el pasodoble debéis estar colocados uno frente al otro, pero ligeramente desplazados hacia la izquierda. El cuerpo debe estar en posición erguida y los pies juntos. La mano derecha de la mujer agarra la izquierda del hombre, mientras que la mano derecha del hombre se coloca sobre el omóplato izquierdo de ella, para dirigir a la pareja mediante una marcación suave con la que indicar las figuras que van a realizar.



	 

	El paso básico consiste simplemente en marcar alternativamente con los pies el pulso de la música, de manera suave y ligera sobre el suelo. Una vez conseguido esto podéis desplazaros por la pista, hacia delante o detrás, siempre en sentido contrario a las agujas del reloj.

	Si queréis realizar alguna figura más complicada, os detallamos a continuación uno de los pasos que utiliza Gades en su coreografía por parejas. Se denomina doble cruce y consiste en un desplazamiento lateral:

	 

	Hombre

	
	- Tiempo 1: pie D cruza por delante del I y por el exterior de los pies de la pareja. Tiempo 2: pie I abre lateralmente.

	- Tiempo 3: pie D cruza por detrás del I.

	- Tiempo 4: pie I abre lateralmente. A continuación, volveríamos al tiempo 1.



	Mujer

	
	- Tiempo 1: pie I cruza por detrás del D. Tiempo 2: pie D abre lateralmente.

	- Tiempo 3: pie I cruza por delante del D y por el exterior de los pies de la pareja. Tiempo 4: pie D abre lateralmente. A continuación, volveríamos al tiempo 1.



	 


Escena quinta: la huida a caballo

	Las palabras de Lorca en boca de la novia nos muestran la fuerza incontrolable de una pasión que provoca de forma inevitable esta huida.

	Gades transforma un movimiento cotidiano y real como es la acción de montar a caballo, en un movimiento danzado, sencillo y elegante, estéticamente al tiempo que transmite la idea de galopar de forma clara.

	La representación del galopar de los caballos en esta escena no se acompaña del sonido ruidoso de los cascos, sino que se realiza en un silencio absoluto, tan solo quebrado por el sonido del arrastre de los pies de los bailarines, reflejando la tensión contenida en el texto de Lorca, antes del trágico desenlace final.

	En esta escena se ralentiza el tempo agitado de la boda hacia uno más moderado, que desembocará en la última escena a cámara lenta.

	NOVIO. Por aquí.

	MOZO Iº. No los encontrarás. NOVIO (enérgico). ¡Si los encontraré!

	MOZO Iº. Creo que se han ido por otra vereda. NOVIO. No. Yo sentí hace un momento el galope. MOZO Iº. Sería otro caballo.

	NOVIO (dramático). Oye. No hay más que un caballo en el mundo, y es éste. ¿Te has enterado? Si me sigues, sígueme sin hablar.

	 

	Federico García Lorca, Bodas de sangre
Cuadro Primero, Acto Tercero.

	 

	NOVIA. ¡Porque yo me fui con el otro, me fui! (Con angustia). Tú también te hubieras ido. Yo era una mujer quemada, llena de llagas por dentro y por fuera, y tu hijo era un poquito de agua de la que yo esperaba hijos, tierra, salud; pero el otro era un río oscuro, lleno de ramas, que acercaba a mí el rumor de los juncos y su cantar entre dientes. Y yo corría con tu hijo que era como un niñito de agua fría y el otro me mandaba cientos de pájaros que me impedían el andar y que dejaban escarcha sobre mis heridas de pobre mujer marchita, de muchacha acariciada por el fuego. Yo no quería, ¡óyelo bien!, yo no quería. ¡Tu hijo era mi fin y yo no le he engañado, pero el brazo del otro me arrastró como un golpe de mar, como la cabezada de un mulo, y me hubiera arrastrado siempre, siempre, aunque hubiera sido vieja y todos los hijos de tu hijo me hubiesen agarrado de los cabellos!

	 

	Federico García Lorca, Bodas de sangre. 
Cuadro último, Acto Tercero.

	Si observamos el movimiento creado por Gades para simular el galopar de los caballos, comprobaremos que se puede descomponer en tres sencillos pasos: http://www.youtube.com/watch?v=zgudhtFMujA

	 

	
		Elevar hacia delante la pierna derecha en extensión, manteniéndose en equilibrio sobre la pierna izquierda.



	
		Posar el pie derecho en el suelo y trasladar el peso hacia delante sobre ese pie, flexionando ambas rodillas.

		Arrastrar hacia delante la media planta del pie izquierdo y trasladar el peso hacia ese pie para volver al inicio, extendiendo ambas rodillas para repetir el primer movimiento.



	Sorprende la sencillez, la expresividad y la elegancia de este gesto danzado, frente a la complejidad y el virtuosismo al que estamos acostumbrados cuando asistimos a un espectáculo de danza. La búsqueda de un equivalente estético a esta sencillez y claridad plástica en la pintura nos podría remitir fácilmente a representaciones prehistóricas de danzas. Con unos pocos trazos y manchas, estas pinturas son capaces de transmitir todo el dinamismo y la expresividad de los movimientos.

	
	- Observa con atención las siguientes imágenes y trata de imaginar y describir cómo sería el movimiento ejecutado por estos bailarines prehistóricos.



	 

	[image: Imagen que contiene naranja, calle, montar a caballo, puesto
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	Danza ritual para la fertilidad. Fot. Arvin Sveed Pinturas en Alta (Noruega) 4200-3600 a.C.

	[image: Imagen que contiene tela
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	Mujeres bailando. Pinturas en Cogull (Lérida) 6500-5000 a.C. Fot. Museu d’Arqueologia de Catalunya

	
	- Ahora podéis dividir la clase en dos grupos. Mientras unos realizan el movimiento creado por Gades para simular el galopar del caballo, otros deben dibujar sus diferentes fases con la sencillez de trazo de estas pinturas.

	- Pablo Picasso realizó algunas pinturas sobre cerámica en las que representa danzas con un estilo muy similar al de las cuevas prehistóricas:



	
	- http://www.michelfillion.com/detail.php?titre=picasso, deux danseurs



	 

	A la vista de las imágenes de estas piezas, analiza las similitudes y diferencias que puedas observar. Dibuja tu propia escena de danza bajo esas mismas características. Al modo de los antiguos prehistóricos, podéis fabricar fácilmente vuestros propios pinceles y también las pinturas, mezclando pigmentos naturales o artificiales diluidos en agua, con cola blanca (acetato de polivinilo).

	 


Escena sexta: el duelo

	[image: Image] [image: Image] 

	[image: Image] [image: Image]

	Fotos: Compañía Antonio Gades 2023. Bailarines: Álvaro Madrid, Miguel Lara, Cristina Carnero en los roles de Leonardo, el Novio y la Novia

	Para Lorca, la luna es un elemento de fatalidad y de muerte, simboliza el cuchillo que va a acabar con la vida de Leonardo y el Novio.

	En la obra de Lorca el doble crimen no ocurre dentro de la escena, tan sólo oímos los “dos largos gritos desgarrados” de las víctimas.

	Gades, sin embargo, cierra su ballet con la escenificación de la pelea, que comienza en el mayor de los silencios: “es una lucha tensa, interminable como un recuerdo, larga como una agonía...”. El movimiento a cámara lenta de los dos personajes prolonga la escena de la lucha, como un desenlace largamente gestado por mucho tiempo de angustia.

	 

	LUNA.

	[…] La luna deja un cuchillo abandonado en el aire,

	que siendo acecho de plomo quiere ser dolor de sangre.

	¡Dejadme entrar! ¡Vengo helada por paredes y cristales!

	¡Abrir tejados y pechos donde pueda calentarme!

	[…] ¡No haya sombra ni emboscada, que no puedan escaparse!

	¡Que quiero entrar en un pecho para poder calentarme!

	¡Un corazón para mí!

	¡Caliente, que se derrame por los montes de mi pecho;

	dejadme entrar, ¡ay, dejadme!

	 

	Federico García Lorca, Bodas de sangre 
Cuadro Primero, Acto Tercero.

	Os proponemos una actividad de movimiento y plástica, para trabajar la propuesta coreográfica de Gades en este duelo final: acciones corporales a cámara lenta.

	
	- Hemos seleccionado una obra del escultor cubista Alexander Archipenko que se titula Dancers, y fue realizada en 1912-13. ¿Se parece esta representación a una danza? Comparad la escultura con las fotos de la pelea a cámara lenta. Buscad similitudes y diferencias en relación a equilibrios corporales, puntos de conexión entre la pareja, niveles espaciales de acción, flexión o extensión de las extremidades, etc.



	 

	[image: Imagen que contiene pájaro, plano, tabla, hecho de madera
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	Dancers, imagen cedida por cortesía de la Fundación Archipenko.

	
	- Buscad posiciones en equilibrio por parejas. Para empezar, os sugerimos dos posibilidades: ambos podéis estar en equilibrio, o uno puede servir de soporte al otro. Probad diferentes niveles, posiciones y apoyos: en este trabajo vais a sentir vuestro cuerpo en relación con el otro, experimentando la importancia de confiar plenamente en vuestra pareja para conseguir un buen resultado. Vais a descubrir cómo el movimiento, peso o apoyo de uno afecta al otro, tanto en el equilibrio como en la vida.

	- Composición de movimiento. Unir varias de las posiciones exploradas mediante transiciones lentas y continuas, creando así una pequeña secuencia de movimiento. Podéis imaginar una pelea a cámara lenta u otras situaciones: una acrobacia, una caída, una mecedora…



	Al ponerlo en práctica, observaréis que es necesaria una buena concentración y un buen control del equilibrio: ahora podéis experimentar la dificultad técnica que exige a los bailarines esta parte a cámara lenta de la coreografía de Gades.

	
	- Dibujo en parejas. Mientras la mitad de la clase muestra la secuencia de movimiento creada, la otra mitad dibujará en parejas los equilibrios que contemple. El realizar un dibujo a medias con otra persona requiere una gran compenetración, al tiempo que permite entender la creación artística como un proceso que puede ser compartido, disfrutando del gusto de hacer algo conjuntamente.



	Al observar, estudiar y dibujar el cuerpo de los otros, estamos realizando un análisis profundo del esquema corporal, al tiempo que conectamos la conciencia corporal con la activación de los sentidos, la percepción, el intelecto y la memoria.

	
	- Escultura. A partir de los dibujos realizados, podéis crear una escultura que represente una de las posiciones en equilibrio previamente desarrolladas. Utilizad alambre de pipa (como en las imágenes) o arcilla, si queréis trabajar la tridimensionalidad.
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	Creaciones realizadas por alumnos de 9-10 años. Foto: Raquel Pastor

	Para finalizar, seleccionad las creaciones más interesantes y analizad el resultado y el proceso creativo realizado. El objetivo de la actividad no debe ser tanto el producto artísticamente acabado, como conseguir un proceso de aprendizaje que abra caminos a la creatividad, desarrollando el lenguaje corporal y la adquisición de recursos y conocimientos para la valoración crítica y personal de la coreografía de Gades.

	
Referencias      

	Bibliografía

	
	- GAMBOA, J.M y NÚÑEZ, F.: Enciclopedia de los estilos flamencos. De la A a la Z. Madrid, Universal Music Group, 2006.

	- GARCÍA LORCA, F. Obras Completas, Madrid, Aguilar, 1977.

	- GARCÍA LORCA, F. Bodas de sangre, Galería de Arte Sao Paulo – Best Editora, 1986.

	- LARTIGUE, P. y MASSON, C. Antonio Gades, Le Flamenco, Ed. Albin Michel, 1984.

	- NIEVA, F. Las cosas como fueron, Madrid, Espasa-Calpe, 2002.

	- VEGA, J. B. y RÍOS RUIZ, M. Diccionario Enciclopédico Ilustrado del Flamenco, Madrid, Ed. Cinterco, 1990.

	- VV.AA. Antonio Gades, Madrid, Fundación Antonio Gades – Fundación Autor, 2005.

	- VV.AA. Ballet Nacional de España 20 años, Madrid, Ministerio de Educación y Cultura, 1999.



	Discografía

	Fuenteovejuna, Carmen, Bodas de sangre

	Compañía de Antonio Gades Pack 3 CD. Universal, 2006

	Filmografía

	Bodas de sangre de Federico García Lorca

	
	- Director: Carlos Saura.

	- Intérpretes: A. Gades, C. Hoyos, J. A. Jiménez, El Güito, Marisol, P. Blanco. Música: Emilio de Diego

	- Coreografía: Antonio Gades Productor: Emiliano Piedra DVD - Suevia Films



	Enlaces web

	
	- Fundación Antonio Gades: https://antoniogades.com/ 

	- Fundación Federico García Lorca: https://garcia-lorca.org/ 



	Entrevistas personales

	
	- Elvira Andrés, entrevista realizada por Silvia Marín y Eugenia Eiriz en la Fundación Antonio Gades en abril 2009.

	- Dominique You, entrevista realizada por Silvia Marín en la Fundación Antonio Gades en abril 2009.

	- Antonio Solera, entrevista realizada por Silvia Marín en el Teatro Auditorio Federico García Lorca de Getafe en abril 2009.

	- Paco Izquierdo, entrevista realizada por Silvia Marín y Eugenia Eiriz en la Fundación Antonio Gades en mayo 2009.



	Agradecimientos

	A Elvira Andrés (bailarina y coreógrafa), Dominique You (director técnico de la Compañía Antonio Gades), Antonio Solera (guitarrista de la Compañía Antonio Gades) y Paco Izquierdo (guitarrista), por su valiosa colaboración al atendernos y compartir con nosotras sus vivencias y memoria del espectáculo y el trabajo de años con Antonio Gades.

	A todos aquellos artistas e instituciones que, de manera desinteresada, han permitido el uso de imágenes de su propiedad: Archivo de la Fundación Antonio Gades (Paco Izquierdo, María Esteve, Javier del Real, Antonio Cores, Roberto Otero), Junta de Andalucía, Delegación de Cultura del Ayuntamiento de Granada, Familia Oriol-López, Bienal de Flamenco de Sevilla (Luis Castilla), Festival Castell de Peralada (Josep Aznar), Antonio G. Onieva, Elvira Andrés, Gregorio Gruber, Felipe Campuzano, David Padilla, Carmen Cortés, Divisa Home Video, Telespam producciones, Pilar Távora, Museo del Calzado de Elda (Jesús Alonso), Arvin Sveed, Museu d’Arqueologia de Catalunya, Fundación Archipenko y Raquel Pastor.

	A Barbara Haselbach, catedrática em. de Didáctica de la Danza de la Universidad Mozarteum Salzburg, por sus valiosas enseñanzas sobre pedagogía de la danza en relación con otras artes, en las que nos hemos inspirado para elaborar las actividades de danza, y especialmente, por habernos descubierto la escultura Dancers (1912-1913), del escultor cubista Alexander Archipenko, a partir de la cual hemos articulado la actividad sobre la escena del duelo final del ballet de Gades.

	 

	
Notas

		[←1]
	 Antonio Gades y su crónica del suceso de Bodas de sangre. Entrevista a Antonio Gades publicada en La prensa. Barcelona, 2 de octubre de 1974.




	[←2]
	 Elvira Andrés ha sido bailarina, repetidora y ayudante de dirección de la Compañía Antonio Gades




	[←3]
	 Bodas de sangre, Madrid. Universal, 2006.




	[←4]
	 Cantar de bodas y Coplas del cortejo de bodas en Federico García Lorca, Obras completas II, Teatro. Círculo de Lectores.
 




images/image2.png
Ediciones





images/image11.png
1902
Alfonso XI

1923 1930
Dictadura de Primo de Rivera

1931
1 Repuiblica

19361






images/image-6.png





images/image-6.jpeg





images/image-61.jpeg





images/image-60.jpeg
Romamm Dbﬁmo

|






images/image-63.jpeg





images/image-62.jpeg





images/image-65.jpeg





images/image-64.jpeg





images/image-67.jpeg





images/image-66.jpeg





images/image7.png
PEFC || FSC

PEFC/14-38-00092 FSC® C105675
Promoviento la gestidn Procedente de bosques
orestal sostenible gestionados

wwwpefeorg wwwiscorg






cover.jpeg
antonio gades
federico garcia lorca

Bodas de sangre

guia didactica

Isabel Dominguez
Ana Hernandez
Raquel Pastor
Silvia Marin

Eva Gémez






images/image-50.jpeg
[B] Teatre Pr

MATALARATIA Producciones Airliticas

Compaia de Danza
Elvira findrés

W

direccién y coreografia: fintonio Gades

AW MUJERES

coreografias: Elvira Andrés

del 6 al 18 de junio





images/image-52.jpeg





images/image-51.jpeg





images/image-54.jpeg
£12S@SINALO que nspid Bodss de Sangre

wesgacién deun CTIMEN

..

Lapelcuta






images/image-53.jpeg
s‘;
o
-






images/image-56.jpeg





images/image-55.jpeg





images/image-58.jpeg





images/image-57.jpeg





images/image-59.jpeg
fal
B 2 ,
@ L R R— - o ., L — - o
Mi ni -fio se duer - me, mi ni - fio se ca - la.
e r o o ! h
9 ¢ o o
Su cu-na dea - ce - 10, su col -cha de_ Ho- lan - da






images/image-77.jpeg





images/image-76.jpeg





images/image-79.jpeg





images/image-78.jpeg





images/image-8.png





images/image-8.jpeg





images/image-9.png





images/image-9.jpeg





images/image-13.jpeg





images/image-12.png
wod DITA ML DI






images/image.jpeg





images/image-14.jpeg





images/image-13.png
wed Lol L Ty .






images/image-15.jpeg





images/image-14.png
Molto lento

Cancion de cuna

e =
#vg—i i =
s Ee==
¢+ rit. rit.
6
et e
QV —
rit. I 3 E. — "
7
11
s =
e } |
. e
e £ e e






images/image-68.jpeg
Voz

Pandereta

Castafiuelas

14  E— .

»
i i i
——

Des - pier -te la no-via, des - pier-te la

3 >
Voz #\" » o — = N
g = . o oa P
no-via la ma-fia - na de la bo = da
v, [ P s P e Y e S e P

cost. [r— LTI a 9 d T






images/image-7.jpeg





images/image-69.jpeg
Pandereta

H —_— — R ——
M r—— 5 —5 —— ===
. =
Alsa-lir de tu pa-ra lai - glesia  al sa-lir de tu
¢ J ] ] ]
- o d
Castuets |L—et—d— SIS TTTS]

Voz

Pdta.

Cast.

Voz

Pdta.

Cast.

Voz

Pdta.

Cast.

Voz

o - mou-naes

= -~ o
e
gle-sia  a-cuér-da-te que sa-les co-mou-naes
ST T b

J
I ¢
| h

-tre - lla co - naes -

mou -

B s B s e

B s B s |

w SRR TR

9
H —_—
= - ==== == |
G = —
tre-lia a- cuér-da - te que  sa-les co -mou-naes dre-lla
' ] Do
P






images/image-70.jpeg





images/image-7.png





images/image-72.jpeg





images/image-71.jpeg





images/image-74.jpeg





images/image-73.jpeg





images/image-75.jpeg





images/image-1.png





images/image-1.jpeg





images/image-10.png





images/image-10.jpeg





images/image-11.png





images/image-11.jpeg





images/image-12.jpeg





images/image-27.jpeg





images/image-26.jpeg





images/image-29.jpeg





images/image-28.jpeg
©lalodeho





images/image-3.png





images/image-3.jpeg





images/image-31.jpeg





images/image-30.jpeg





images/image-24.jpeg





images/image-23.jpeg





images/image-25.jpeg





images/image-18.jpeg





images/image-2.jpeg





images/image-19.jpeg





images/image-20.jpeg
K K = S
P — » r o o v 2 L » o
ni - fio se duer - me, mi ni - fio se ca lla






images/image-2.png
TEATRO
UNIVERSITARIO

UNION FEDERAL DE ESTUDIANTES HISPANOS





images/image-22.jpeg
e

et
e

Desspicictes a  mosvandes: i = #e Quedesspierate 1o DosAadess i 48






images/image-21.jpeg





images/image-16.jpeg





images/image-15.png





images/image-17.jpeg





images/image-16.png





images/image-43.jpeg





images/image-42.jpeg





images/image-45.jpeg





images/image-44.jpeg





images/image-47.jpeg
Couecaios De
CANCIONES POPULARES ESPANOLAS

LA ARGENTINITA v





images/image-46.jpeg





images/image-49.jpeg





images/image-48.jpeg





images/image-5.png





images/image-5.jpeg





images/image-41.jpeg





images/image-34.jpeg





images/image-36.jpeg





images/image-35.jpeg





images/image-38.jpeg





images/image-37.jpeg





images/image-4.jpeg





images/image-39.jpeg





images/image-40.jpeg





images/image-4.png





images/image-33.jpeg





images/image-32.jpeg





