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Un programa de artes escénicas, donde primará
el carácter internacional, la diversidad y la
especialización que  profundizará en las
manifestaciones escénicas más experimentales
en espacios no convencionales.

En el aspecto formativo con la ejecución de
diez becas de ayuda  a la producción,
intentaremos proyectar al exterior el resultado
artístico que se genere en el Centro Párraga y
en definitiva en nuestra Región.

Y aunque cada vez resulte más difícil  apreciar
la línea que separa las distintas especialidades
artísticas, y la adjudicación del uso de los
espacios para cada una de ellas, adelantamos
que para este trimestre el departamento de
artes visuales  en colaboración con el Instituto
de la Mujer de la Región de Murcia, lanza un
proyecto de relevado interés y rigurosa
actualidad que intentará ahondar en las
cuestiones de Género, sexo e identidad y que
pretende prolongar su desarrollo a lo largo de
todo el  2009.

Sin lugar a dudas estamos de fiesta, ya que
potenciaremos  el carácter festivo y  lúdico para
celebrar un año lleno de innumerables
actividades y éxitos producto del esfuerzo  y el
empeño  de la Consejería de Cultura Juventud
y Deportes de la Región de Murcia por situar
al Centro Párraga como  referente de la
expresión artística más vanguardista al servicio
de todos los ciudadanos.

Una vez más, animo  a todos aquellos que
deseen acercarse a tocar,  a sentir y a reflexionar
de la mano de la expresión artística más
experimental del momento a que lo hagan
disfrutando con nosotros de la mano del
programa  más completo, denso y ecléctico
de este 2008 con el que  cerramos un año lleno
de innumerables recompensas profesionales.

Juan Nicolás

Si en  el primer trimestre el aspecto formativo
y académico denotaba una notable presencia,
y en el segundo hacíamos especial hincapié en
el proceso de profesionalización de la
comunidad artística, para este tercer trimestre
como no podía ser de otra manera llegamos a
la recta final de 2008, con una muestra de
resultados artísticos marcada por un
considerable salto cualitativo.

En esta ocasión el Centro Párraga vuelve ha
ponerse al servicio de los agentes culturales
de la Región de Murcia ofreciendo su peculiar
infraestructura, recursos y medios que posee
para facilitar el desarrollo de aquellas iniciativas
escénico-culturales que nacen y se consolidan
a modo de festivales.
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Sus obras negocian estos espacios sociales
“mayoritarios” y “minoritarios” que Giorgio Agamben
refiere en su ensayo “What is a people?”.

Los artistas invitados a participar en este programa
trabajan con variadas disciplinas artísticas: danza,
teatro, performance y artes visuales (vídeo, fotografía),
y proceden de diferentes países: Roger Bernat
(España); Markus Schinwald (Austria); Jiang Zhi
(China), Michael Pinsky (Reino Unido); Cabula 6:
Jeremy Xido (EE.UU.) & Clàudia Heu (Austria); Juha
Pekka Marsalo (Finlandia); Antonio Pizzicato (Italia),
Diego Gil (Argentina), Igor Dobricic (Serbia).

DOMINIO PÚBLICO se también la primera parte de
una trilogía teatral alrededor de la figura del público
que ROGER BERNAT desarrollará durante 2008-
2009, y que se desarrollará también en el ámbito
teórico con la publicación de El Público (el arte de
dejarse persuadir) y con la producción durante el
año 2009 de Nosotros, un espectáculo en
colaboración con el coreógrafo portugués Miguel
Pereira.

“EL PÚBLICO”

El 1933, Erich Auerbach publica a una revista de
Munich el artículo “El público francés del s.XVII”, un
extenso estudio sobre las primeras utilizaciones en
forma sustantiva de la palabra público. Al mismo
tiempo que aparece la palabra y que ésta se inserta
de manera regular a los textos de Corneille, La
Fontaine o La Bruyère, se va conformando en el
imaginario de los autores de la época un nuevo
grupo de espectadores aparte de la influyente
aristocracia de la corte de Louis XIV y de la burguesía
que ocupaba el parterre de los teatros.

De Molière en adelante los autores tienen en cuenta
un nuevo público como interlocutor, una nueva tipo
de espectador que demuestra unos conocimientos
dramáticos que el hacen respetado por su buen
criterio. Es a partir de Molière que los autores dejan
de dirigirse exclusivamente a una élite para entrar
en complicidad con el público gracias al cual, siempre

10/11Sep
DOMINIO PÚBLICO es un nuevo proyecto de creación
e investigación teatral de ROGER BERNAT,
coproducido por CENTRO PÁRRAGA (MURCIA), LA
MEKANICA / APAP - ADVANCING PERFORMING
ARTES PROJECT; TEATRE LLIURE / CICLO
RADICALS LLIURE 2008.

Este proyecto surge de una invitación de La Mekanica
(Barcelona) a Roger Bernat, para crear una nueva
producción en el contexto del proyecto europeo
“APAP VI : THE ARTE OF SURVIVAL - ARTISTIC
VIEWS ON THE SOCIAL” de la red europea APAP -
Advancing Performing Arts Project, un proyecto co-
organizado en Cataluña y en el Estado Español por
La Mekanica (Barcelona) y apoyado por la UNIÓN
EUROPEA - PROGRAMA CULTURA 2007-2013.

Giorgio Agamben, en su ensayo “What is a people?”,
nos presenta una interesante reflexión sobre la
utilización de la palabra “people” - pueblo - (escrita
con una “p” minúscula) para designar clases sociales
más bajas de nuestra sociedad. “Any interpretation
of the political meaning of the term people ought to
start from the peculiar fact that in modern European
languages this term always indicates also the poor,
the underprivileged, the excluded”.

En su reflexión, Giorgio Agamben va aún mas lejos
y apunta la diferencia entre la utilización de la palabra
“People” (escrita con “P” mayúscula) y “people” (con
“p” minúscula). Según Agamben, la utilización de
“People” esta asociada a la idea de unión categórica
de “cuerpo político” y la variación “people” asociada
a las subcategorías de este mismo “cuerpo político”
- sus subclases. Una sola palabra, dos significados
diferentes: inclusión y exclusión.

Para el proyecto europeo “APAP VI - The Arte Of
Survival. Artistic Views On the Social”, diferentes
artistas de diferentes nacionalidades han sido invitados
en crear obras que enfatizan a través del arte diferentes
temáticas y perspectivas sociales. En su rol de
principales responsables por la creación de un diálogo
intercultural, los artistas, a través de sus obras, crean
“puentes” entre universos individuales y colectivos.

según Auerbach, se formaliza más tarde la tragedia
francesa, imposible de ser asumida para los
espectadores que sólo 30 años antes dominaban
el imaginario de los autores dramáticos.

Han pasado cuatrocientos años desde la aparición
del público moderno que ha acontecido en nuestros
días, masivo y todopoderoso. Tan mismo, hay
algunos síntomas que hacen pensar que su
fisonomía sigue cambiante y el teatro no es
testimonio.

En 1972 aparece el primer videojuego, el Pong, una
pantalla negra con dos rayas blancas verticales que
se pasan un balón. A pesar de que aquel juego va
a nacer sin copyright, desde entonces la industria
del videojuego no ha parado de crecer hasta el
punto de haber superado en cifra de negocios la
todo poderosa industria cinematográfica americana.
Sólo las diversas versiones de “Mario Bros” han
vendido hasta ahora más de 190 millones de copias.
Actualmente el paradigma del espectador no es el
personaje que espera ser entretenido mientras
observa pasivamente el espectáculo sino que es
alguien que quiere formar parte de la acción. Es el
paradigma del jugador.
El comprador ha sufrido el mismo cambio. Desde
el comprador que tenía que ser guiado por un
experto vendedor hasta la aparición de la vitrina y
el lineal donde el comprador tiene que buscar y
construirse todo solo el relato de sus necesidades
en manos del llamado vendedor mudo de la tienda
moderna, no han pasado ni 100 años. Si en el
ámbito del espectáculo el público ha sido
reemplazado por el jugador, en el comercio el cliente
ha pasado a llamarse usuario.

Si al siglo XVII el público era el juez privilegiado a
quien apelaba Molière cuando la clase dominante
le prohibía algún espectáculo, ahora es actor del
acontecimiento y parte de dicho. Artaud reclamó
este status a principios del s.XX y cincuenta años
más tarde las diferentes vanguardias teatrales hicieron
buena su reclamación con espectáculos que han
quedado para la historia del teatro.

Las vanguardias pasaron, pero ahora el público ya
tiene cabida en todas partes. No sólo a través de
los videojuegos sino que incluso los diarios tienen
herramientas para favorecer la participación del
público y las páginas wiki que comparten los
conocimientos de los usuarios son un hecho en
internet. El juego ha acontecido una realidad más
allá de los terrenos de juego y la terrible amenaza
que pesaba sobre ningún del espectador cuando
el actor se dirigía a la platea para buscar un
colaborador ha pasado a la historia. Había que
encontrar la medida democrática de la participación.

Tal vez la palabra usuario no deje de ser un
eufemismo para dirigirse al cliente pero tan mismo,

si al siglo XVII la sola aparición de la palabra público
hizo emerger una nueva categoría social, ahora el
uso de los términos jugador o usuario anuncian un
cambio en la inescrutable fisonomía del espectador.

DOMINIO PÚBLICO es un trabajo alrededor de la
figura del público y prescinde del actor como apunto
central del espectáculo, dejando el público como
único participando. No se trata de convertir el
espectador en actor sino de atender a las
posibilidades narrativas del grupo a partir de
herramientas estadísticas sociales. Los espectadores
forman parte de una ficción sin necesidad de
exponerse como individuos en un escenario que,
por otra parte, tiene tantos actores como
espectadores que asisten a la representación.

20.00h
ESP.0
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DOMINIO PÚBLICO
Roger Bernat

Estreno Mundial

Coproduce:
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PASARELA
MODA TITIS
TITIS CLOTHING
Presentación De La
Colección Invierno 08-09

ANTES DE LA LLEGADA DE TITIS,
TITIS YA ESTABA PRESENTE…

“Coge una revista de moda.
Coge unas tijeras.
Escoge diferentes prendas/fotos?
Recórtalos uno a uno.
Recorta en seguida con cuidado cada una
de las parte que forman los vestidos:
mangas, cuerpo, piernas, y métalas en
una bolsa.
Agítalo suavemente.
Ahora saca cada recorte uno tras otro.
Compón diferentes piezas
concienzudamente en el orden en que
hayan salido de la bolsa.
La ropa se parecerá a ti
Y tu serás infinitamente original…”



Por ello proponemos una edición en la que los
géneros y las disciplinas se han hibridado bajo un
denominador común que es el hecho escénico.
Un arte de presencia que parte a veces de las
artes plásticas, a veces de las artes escénicas,
del flamenco, el activismo, la poesía...

1110

Decía el sociólogo quebequés Guy Sioui Durand
que la suma de fiesta popular y arte
contemporáneo produce una cierta forma de arte
social. AlterArte pretende provocar la fiesta con
las herramientas del arte, y profundizar tanto en
los caracteres festivos como en los puramente
artísticos. Para ello hacemos hincapié en los
aspectos “emergentes” del arte actual -
“emergente” es nuestro “apellido” -, es decir, en
los trabajos de investigación interdisciplinares,
aquellos que cuestionan su propia naturaleza,
que transgreden los límites de géneros y
disciplinas.
No sólo mostrar el trabajo de los jóvenes sino
insistir en el aspecto didáctico de este tipo de
eventos institucionales de gran formato a través
de la programación de propuestas que han
marcado pautas de investigación en las últimas
décadas y que pensamos que deben ser
conocidas. Cumplimos así otro objetivo: estimular
la creación de los jóvenes artistas. De ahí que la
base de la programación sea una convocatoria
de Proyectos de Intervención Urbana.
En esta tercera edición ese estímulo se busca
mediante la producción de sus propuestas pero
también haciéndoles partícipes de la gestión de
los eventos. Por ello se ha tratado de potenciar
la iniciativa de artistas murcianos con los que se
ha negociado una programación específica de
arte de acción, danza y teatro. Es un sistema más
democrático por su apertura conceptual pero
además porque permite distribuir recursos
económicos.
Este año, además, el Festival pretende favorecer
la reflexión, la confrontación y el debate. Para ello
programamos encuentros con artistas,
conferencias y mesas de debate. Pero también
talleres dirigidos tanto a la creación como a la
difusión de modos de producción y difusión
alternativos.
En su aspecto festivo el Festival mantendrá su
actividad frenética en calles y plazas, más algunas
fiestas, conciertos y sesiones de cine en plazas
públicas. Como todo festival que se precie,
contaremos con rigurosos estrenos. Y la ciudad
misma será usada como instrumento musical en
el concierto de clausura, una partitura para ciudad
escrita por Llorenç Barber.
Pero obviamente, un Festival de arte callejero ha
de ser, sobretodo, un festival de artes escénicas.
En este sentido, el marco conceptual de esta
edición de AlterArte es el propuesto por el Grupo
de investigadores que forman ARTEA
(http://artesescenicas.uclm.es), es decir, como
“Artes de la escena y de la acción” sin una
diferenciación disciplinar artificial.

7/11
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GROUND ZERO
Teatro de los Manantiales, Valencia.
Estreno Absoluto en AA08.
Escena Contemporánea.

AA08

20.00h
ESP.0
E/L

En términos generales Ground Zero es el perímetro
de impacto sobre el terreno de la explosión de una
bomba, especialmente atómica. Desde el fatídico 11
de septiembre, la expresión ha adquirido nuevas
resonancias, no sólo cualquier estadounidense, sino
cualquier habitante del planeta entiende por Ground
Zero la “zona congelada” en torno al WTC que
permanece perfectamente acordonada desde el
ataque a las torres, recordando la catástrofe e
invocando premoniciones de nuevas amenazas. Si
el muro de Berlín era el icono del miedo latente en
un orden mundial bipolar, la Zona Cero se erige como
el emblema del miedo contemporáneo. A su vez es
un hueco, vacío, un lugar difícilmente interpretable,
reflejo de la incertidumbre que golpea las conciencias
de las sociedades acomodadas, y  de los “Tristes
presentimientos de lo que ha de acontecer”.*

* título del primer grabado
de Francisco de Goya de la
serie “ Desastres de la guerra”

Ficha Artística

Intérpretes
Laura Romero
Isaac Torres
Lola Eulogio
ALO
Max Renn

Música en directo
Ferrán López aka TAKEANOISE

Iluminación
Ximo Rojo

Videos
SPEKTRAL

Animación
Aitor Herrero

Dirección
Ximo Flores
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Bulos y tanguerías es una factoría hecha de respeto
y atrevimientos, de hondos amores que conocen,
e irreverentes pero pasos, mixturas y hasta
colisiones e hibridaciones: el mundo de la free
improvisation, del performance art, de la instalación,
del conceptual o la ironía no esta reñido ni por
asomo con la obra bien hecha, la disección en
taxidermista mesa de encuentros fortuitos o el
especulativo medir y pesar de las cadencias, ritmos
y encajes de toda la vida.

Se propone un trabajo que reutiliza el viejo concepto
de varietés, articulando una narración múltiple en
laque diversos intérpretes, cantaores y tocaores,
ejecutan distintos palos flamencos, utilizando
también códigos expresivos cercanos a la poesía
fonética, la performance y la experimentación
sonora.

1514

BULOS Y TANGUERÍAS
Bicicleteros, Sevilla.

Gran espectáculo de variedades flamencas.

Un proyecto de Raúl Cantizano y Santiago Barber.
Performance.

AA08
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Ficha Artística

Actores
Juan Pedro Alcántara
Verónica Bermúdez
Isa Costa
Yolanda Durán
Rocío Herrero
Natalia Martínez
Rafa Ordorika
Noelia Sidrach de Cardona

Dirección técnica
Agustín Martínez

Dirección
Asia León Siminiani

Este proyecto hubiera sido imposible sin la
colaboración de:
Escuela de Arte Dramático de Murcia, David
Perea, Juanfran y Margarita, Luisma Soriano,
Aurelio Rodríguez, Rosa Sánchez, Patricia
Gabarrón, Rosario Rodríguez, Fernando
Martínez, José Antonio Gómez, María
Carpena y Paco Herrero, Julián Iglesias, Bea
Puga, Clara Siminiani, Evaristo, Rosario y
Antonio Navarro.

20.30h
ESP.3
E/L

BRECHT&BRECHT,
LOS RICOS NO
TIENEN PRISA
s.o.s.teatro, Murcia.
Teatro.

AA08

“Brecht & Brecht (los ricos no tienen prisa)”
propone una inmersión en el universo
brechtiano desde una perspectiva actual.
A modo de collage, diversos textos del
dramaturgo alemán nos enfrentan a
situaciones críticas de nuestro mundo. En
paralelo, la voz del escritor nos muestra en
pequeños atisbos su propuesta de un teatro
revolucionario, el teatro épico. Desde la
pantalla, citas, vídeo y fotografía hablan con
su propio lenguaje. El resultado es un
conjunto heterogéneo pero con un único
sentido: despertar el hombre nuevo.

9Oct



Ahí va otro intento de transitar
equivocando los caminos por una
cultura protegida y demasiado
ordenada, que se jacta de tener
cada cosa en su sitio, cada objeto
y cada ser vivo bajo control
(geología económica).

El desorden - su seducción - es
turbador por lo que conlleva de
perfección pendiente, de
organismo siempre a punto de
desvelarse: llamamos desorden a
precisos encadenamientos de
sucesos infrecuentes que en
secreto intuimos como absolutos
y  por eso tachamos de
imperfectos e inútiles (tengo la
impresión que por miedo).

Llegados a este punto, una
manifestación artística debería ser
un encadenamiento riguroso de
gestos que persiguen cierta
MEJORÍA.

1 de lo habitual. Entendiendo
mejoría como el empleo de lo
infrecuente, e incidiendo en la idea
de éticas precarias, que se anulan
unas a otras y forman la Gran Ética
efímera e infinita y contradictoria.

2 de la historia. La historia
demuestra que todo intento por
perpetuar, por fijar, no ha
conseguido más que retardar lo
que tenía que llegar.

Cada vez que hablamos de caótico
o de sin sentido ante gestos
necesitados, hacemos el ridículo.

Rodrigo García

EN ALGÚN MOMENTO DE LA
VIDA DEBERÍAS PROPONERTE
SERIAMENTE DEJAR DE HACER
EL RIDíCULO
Laboratorio Nove (Florencia) y La Carnicería Teatro.

AA08

20.00h
ESP.0
E/L

Ficha Artística

Texto, espacio y creación
Rodrigo García con Luca
Camilletti, Jorge Horno,
Agnés Mateus.

Iluminación
Carlos Marquerie.

Proyecciones
Ramón Diago.

Asistente de dirección
Alessandra Maoggi.

Técnica
Roberto Cafaggini, Davide
Clementi.

Producción
Laboratorio Nove - Firenze,
Intercity Festival / Teatro delle
Limonaia - Sesto Fiorentino,
Kulturno Drustvo B-51 Ex Ponto-
Liubljana, Théâtre Saint-Gervais-
Génève.

1918
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“Todos los buenos espías tienen mi
edad” nos invita a vivir el antes, el
durante y el después de la producción
de una obra , y todo ello, de forma
simultánea. El presente es futuro, es
pasado.
Propone a los espectadores que espíen
los intervalos entre la emergencia de
ideas para coreografías y la coreografía
de estas ideas. ¿Necesitamos los
procesos de identificación implícitos en
las actuaciones en vivo? Las acciones
enfatizan las relaciones entre la escritura
y la lectura de la propia obra. Lanzan a
los espectadores dentro de la galaxia
de las alucinaciones, del mundo de los
sueños, del espacio de la imaginación
¿o será en el espacio de los
pensamientos donde nos mezclamos
en un contacto íntimo con el
coreógrafo? El  dispositivo parece
proponer distancia pero, finalmente,
tenemos la sensación de hacer el amor
con los pensamientos del artista, con
nosotros mismos, con ambos a la vez.
¿Es él? ¿Eres tú?¿Soy yo? Espiamos y
somos espiados dentro de un espacio
en el cual lo pequeño, lo insignificante,
lo inocente y lo sencillo tiene tanto valor
como lo supuestamente importante.
El espectáculo se centra en el proceso
de transformación de ideas.

Anne Passant

2120

Ficha Artística

Creado e Interpretado por
Juan Domínguez

Asistente Artístico
Cuqui Jerez

Maquillaje y Efectos Especiales
Pedro R. De Diego & Irene Puche.

Co-Producido Por Espace Pier Paolo
Pasolini (Valenciennes, Francia), La
Consejería de Las Artes, Dirección
General de Promoción Cultural,
Comunidad De Madrid y Cuqui Jerez,
Con El Soporte de  Xavier Leroy, In Situ
Productions.

Esta pieza formó parte de Projecto
5 (P5) que fue apoyado por:
Tanzwerkstatt (Berlín), Podewil (Berlín),
Vooruit (Gante) y Stuk (Lovaina).

Juan Domínguez, Valladolid 1964.

Intérprete y coreógrafo, formado en
danza clásica, contemporánea y vídeo
en España y USA. Desde 1987 trabaja
como intérprete y asistente con
diferentes compañías y coreógrafos en
Europa.

Desde 1992 trabaja en sus propias
piezas. Títulos desde el año 2000.

The taste is mine 2000. Todos los
buenos espías tienen mi edad 2002.
The application 2005, la ópera Seven
attempted escapes from silence 2005,
shichimi togarashi 2006, todos los
buenos artistas de mi edad están
muertos 2007. de la… a la… 2007,
don't even think about it 2008.

Artista en residencia en PODEWIL,
Berlín-Alemania durante los años 2004-
2005.
Desde 2003 es Director Artístico del
Festival In-Presentable (La Casa
Encendida/Madrid).

11O
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TODOS LOS
BUENOS ESPÍAS
TIENEN MI EDAD
Juan Domínguez, España-Francia.

AA08
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Ferroviaria- Cienfuegos crean un musical
de hombres y mujeres, pasiones,
posesiones, encuentros y tabús, a partir
del texto de referencia de Borges, que
cuenta la historia de dos hermanos
enamorados de la misma mujer.

Un musical de canciones de Bertolt Brecht
convenientemente adaptadas a nuestra
contemporaneidad, de una vigencia
indudable y vinculada al universo del
espectáculo, que ahonda en los conflictos
del espíritu humano.

La identidad de los sexos y su papel en
nuestra sociedad actual inspiran el trabajo,
que cuenta con múltiples referencias al
uso comercial que se hace de nuestros
cuerpos (sobre todo el femenino), todo
se compra y todo se vende, a veces hasta
el alma.
Un espectáculo donde el teatro y la danza
confluyen con la música y se juntan en
una historia de fantasía - realidad y
denuncia. La ironía, el humor y la tragedia
enmarcan los acontecimientos de la obra
en la que la persona menos fuerte
físicamente siempre tiene las de perder:
la mujer.

Miramos de reojo algunos mandamientos
de La Biblia cuya interpretación en el siglo
XXI, nos sirve de inspiración para hacer
una  reflexión de los límites del hombre
y la mujer  occidental, ya que consciente
o inconscientemente estos preceptos
bíblicos, que permanecen en nuestra
educación,  superados por la realidad,
aún nos marcan el territorio de lo que es
permitido o no, el límite de ciertos tabús,
sobre todo aquellos referidos  a la
sexualidad y la integridad física.

En fin, la frescura la ironía y la creación
nos servirán para comunicar nuestras
propuestas al público de esta historia  de
un amor mal entendido.

Ficha Artística

Dramaturgia / Dirección
Paco Macià
Dirección Coreográfica
Yoshua Cienfuegos
Dirección Musical
Sonja Kehler
Música
Panxo Barrera

Intérpretes: Yoshua Cienfuegos /
Antonio Muñoz / Eloisa M. Azorín
/ Christine Cloux / Ana Crouseilles.
Músicos: Luís Giménez: Guitarra
/ Juan Francisco: Saxo.
Vestuario: Pascual Peris.
Escenografía: Princila Roca /
Cristina Ayala / Mira Bernabeu.
Diseño Iluminación: Yahvé
Ramos.
Fotografía: Paco Macià.
Ayudante Dirección: Erika Trejo
Escenotécnia: Visisonor Coop.
Valenciana.
Imagen: Germinal Comunicación
Profesores: Yoshua Cienfuegos /
Sonja Kehler / Paco Macià.
Prensa y Comunicación: Sara
Esteller
Producción Ejecutiva: Marina
Castro / Jesús Cienfuegos.

Producción
Cía. Ferroviaria S.L.
Cienfuegos Danza

Cía. subvencionada por
Inaem (Ministerio de Cultura).

Consejería de Cultura, Juventud
y Deportes, Región de Murcia.

Dirección General Cultura.

Murcia Cultural.

Teatres de La Generalitat
Valenciana.

Instituto Municipal de Cultura de
Elche.

Coproduce

Entidades  colaboradoras
Festival I. De Mim de Sueca.
Mutxamel Complex Cultural.
Auditorio de Ceutí.

LA INTRUSA
Cia. La Ferroviaria.

Estreno Mundial

21.00h
ESP.0
Entrada Única: 6¤
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EL BLOC
19.00h
Patio de Armas del Cuartel
de Artillería.
E/L

BLAZEK
El Retrete de Dorian Gray

20.00/21.30h
ESP.6
E/L

LUNCH
22.00h

DESPUÉS DE MÍ,
EPITAFIOS
Colectivo 96º

22.30h
ESP.3
E/L

ANTI-KARAOKE
Rachel Arieff

23.30h
ESP.0
E/L
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EL BLOC
Cop de Clown y
Laitrum Teatre.

19.00h
Patio de Armas del
Cuartel de Artillería
E/L

Idea original
Toti Toronell
Anscari Isorna

Dirección
Toti Toronell

Ayudante de dirección
Joan Fluvià

Manipuladores
Thangi Rey
Toti Toronell
Anscari Isorna
Albert Dondarza
Joan Bramon
David Stany
Xavier Valentí

Técnico
Nino Costa

Escenografía
El soldadet de plom
Tuxé
Xavier Masmitjá
Daniel Fortià

Creación musical
Anscari Isorna

Producción ejecutiva
Rocío Romero

Proyecciones
Toti Toronell

Producción
Produccions Trapa y Panorama

Estamos en Fiesta Mayor.  Se
hace de noche.  Como en el baile
del farol se van encendiendo las
luces de los pisos que iluminan
las ventanas del BLOC.  Muy
despacio, el rostro de los
enamorados embobados se
entreven como las sombras y las
penumbras de unas vidas llenas
de historias privadas.
Historias que se van tejiendo y
enmarañando como una sola.
En cada ventana y en cada
balcón una nueva realidad, un
nuevo color, una nueva manera
de vivir.

Títeres pequeños que esperan
ver los gigantes desde el balcón.
Títeres apasionados como fuegos
artificiales. Títeres vacíos,
embriagados de ternura. Títeres
al fin y al cabo, títeres, como
nosotros, porque... ¿quién no se
ha sentido títere alguna vez?
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BLAZEK
El Retrete de Dorian Gray

20.00/21.30h
ESP.6
E/L

Actores
Ezra Moreno
Marcos Ptt Carballido
Rula Blanco

Dirección y creación
El retrete de Dorian Gray
Diego Anido

Diseño y realización escenografía
José Perozo

Diseño y realización vestuario
María Chenut

Diseño gráfico
Alberto Guitián

Collage Cartel
Guitian e Isabel Vila

Foto collage
Lucía Vilariño

Construcción carpa
T&P Construcción textil

Video
Margherita Morello

Producción
El retrete de Dorian Gray & Sala NASA

Los siameses, ¿nacen o se hacen? Los Blazek son
siameses por convicción. Educados como tales por
sus madres, Rosa y Josefa Blazer, las famosas
siamesas violinistas, vivieron ocultos al mundo
durante años, hasta que el fallecimiento de sus
madres les sacó a la luz. Sin estudios, sin aptitudes,
sin el más mínimo sentido del decoro social, sin
tristeza y sin casa, viven en una burbuja, sin luz
eléctrica ni agua, rodeados de unos cuantos
recuerdos familiares, velas mil veces recicladas,
ropa que ellos mismos confeccionan... De vez en
cuando, su casa se llena de un grupo de extraños
que vienen a ver cómo viven. Ellos ni se inmutan.
Reciben a sus invitados y repiten su rito diario. Ahora
tú puedes ser uno de estos voyeurs.
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DESPUÉS DE MÍ,
EPITAFIOS
Colectivo 96º

ESTRENO MUNDIAL

III ANIVERSARIO
CENTRO
PÁRRAGA

22.30h
ESP.3
E/L

“Después de mí, epitafios” es una pieza construida
desde la ficción. La obra pretende cuestionar el
concepto de identidad y profundizar especialmente
en la identidad de género. Para ello creamos una
representación dentro de otra. Toda la pieza es en
sí misma una mentira. De esta manera cuestionamos
la irrealidad en la que vivimos al aceptar unos códigos
sociales.

Ficha Artística
Lidia González Zoilo
David Franch
Con la colaboración de Sabine Krueger.

Vídeo y edición
Gorka Bilbao

Iluminación
Ana Rovira

Coproduce
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ANTI-KARAOKE
Rachel Arieff

Anti-Karaoke® es una fusión
enloquecida entre un show de
Broadway, un concierto de rock, y un
show de comedia irreverente. Creado
por la cómica norteamericana Rachel
Arieff, es una clase de show
espontáneo que depende de la
participación del público.
A diferencia de los karaokes normales,
Anti-Karaoke dispone de una calidad
de sonido igual a la de un concierto
en directo, un repertorio de más de
500 canciones de los mejores hits de
la historia de rock y pop  (todo en
inglés, versiones de alta calidad fieles
a las originales), una mesa de atrezzo
para transformarse en el escenario,
y actitud 100% rock-n-roll.
Anti-Karaoke es un show en que no
existe el pudor y lo que importa no
es la aptitud, sino la actitud. Durante
sus dos años y pico de existencia en
Barcelona y Madrid, Anti-Karaoke se
ha convertido en una de las fiestas
más canallas del país, para una
verdadera comunidad de gente
creativa e inquieta, porque ofrece una
alternativa a lo que es el mundo de
la noche hoy en día, en donde las
opciones se reducen a discotecas,
bares de copas, y conciertos.
La filosofía de Anti-Karaoke es que el
escenario es el espejo de la vida: en
ambos hay que "rockear con
materiales disponibles", o sea, haz lo
que puedas con lo que tienes.

Compañía

La creadora y maestra de ceremonias
de Anti-Karaoke es Rachel Arieff, una
cómica norteamericana que reside
en Barcelona. Ella aplica a este show
sus 15 años de experiencia en el
entertainment americano en ciudades
como Los Ángeles y Nueva York.
Cada noche, Rachel ejerce de
maestra de ceremonias, ofrece
algunos números de comedia, y
aporta frescura improvisando
continuamente a lo largo del show e
interactuando con la audiencia.



“Trece años sin aceitunas” se estrenó
el 31 de enero de 2007 en nuestro
espacio, El Canto de la Cabra, dentro
del Festival Escena Contemporánea.
Ese día, todos los medios españoles
dedicaban sus páginas de cultura y
sus espacios televisivos al actor de la
película Harry Potter porque salía en
un escenario londinense enseñando
el culo.

Quiero confesarles que me gusta el
sabor de las zanahorias. Me encanta
saber que ella me mira y come uvas.
Disfruto cuando me arrastro. Tanto
como cuando les invito a orinar o
balanceo en silencio un nido de
golondrina.
Me gusta el sabor de las zanahorias,
me ayuda a vencer el miedo a poder
elegir el precipicio equivocado. El
principicio… Juan Ángel diría el
principicio… Esta vez nada de
principicios, sólo finales, todo finales,
espléndidos finales.
Ella se levanta, conecta todos los
electrodomésticos, abandona la casa,
y se deja vivir.
Él se levanta, se sube los pantalones,
sonríe a su gente, y se deja vivir.
Ella se levanta y le muestra el borde
del último precipicio, él le da la mano
y saltan juntos. Se besan. Antes se
besan. Apasionadamente. Y se
prometen amor eterno ¡qué hostia! O
no hacen nada. Ella y él se miran y no
hacen nada, simplemente dejan que
se acabe así, sin hacer nada.

El Canto de la Cabra
Madrid 1993 - 2008

En escena no vamos a mostrar una
representación de la realidad con más
o menos teatralidad, sino un hecho
escénico real en sí mismo.

21:00h
ESP.0
Entrada Única: 5¤

3534

1/2N
ov

TRECE AÑOS
SIN ACEITUNAS
Cía. El Canto De La Cabra.
Elisa Gálvez y Juan Úbeda

La trama, al igual que en la vida, no
existe como tal y la línea argumental
no aparece ni única, ni clara, ni
definida. Un minuto son sesenta
segundos, no existen las elipsis, ni
los cortes, ni los pasos del tiempo
figurados y no mostrados. Lo mismo
sucede con el espacio escénico que
en lugar de pretender ser una
habitación, un castillo, un bosque o
un desierto, es eso: un espacio
escénico.
Los actores no interpretamos un
personaje concreto o ajeno a nosotros,
y los espectadores no son la masa
invisible sentada en la zona oscura
que hay que entretener durante más
de una hora.

Lo que diferencia nuestro hacer
escénico de la realidad cotidiana es
justamente lo que lo define, su propia
existencia, poética, artística, teatral
o como la queramos llamar.

TRECE AÑOS SIN ACEITUNAS

Creación
Juan Úbeda y Elisa Gálvez.

La iluminación es de Carlos
Marqueríe, la fotografía de Silvia
Sardinero, el técnico de luces es
David Benito y el vídeo de Lucas
Jiliberto.

Es una producción de El Canto de
la Cabra S.L. con la colaboración de
la Consejería de Cultura y Deportes
de la Comunidad de Madrid.

Se ha mostrado en  Madrid: Festival
Escena Contemporánea y Teatro El
Canto de la Cabra. Vigo: Teatro
Ensalle. Sevilla: III Muestra de Danza
y Teatro Contemporáneo. Bilbao:
Festival BAD. Barcelona: Teatro
Tantarantana. Valencia: Teatro de los
Manantiales. Aranjuez: La Nave de
Cambaleo. Perú: III Muestra
Internacional de Teatro de Lima.
Santiago de Compostela: Festival
Alternativa. Sala La Nasa. Murcia:
Centro Párraga.



TÍTEREMURCIA ‘08
VII FESTIVAL INTERNACIONAL DE TEATRO
DE TÍTERES DE LA REGIÓN DE MURCIA.
UNIMA Murcia.

21:00h
ESP.0

3736

La séptima edición del Festival Internacional de
Títeres de la Región de Murcia se celebra del 8
al 16 de noviembre de 2008.

El Festival Internacional de Teatro de Títeres de
la Región de Murcia (TítereMurcia 08) se ha
consolidado en el panorama nacional como una
de las muestras más importante de teatro de
títeres del sur de España.

La programación del festival es una clara apuesta
por mostrar opciones innovadoras dentro del
teatro de títeres y objetos así como por ofrecer
representaciones de calidad sobre las diversas
técnicas de una tradición milenaria que pongan
de manifiesto lo que es el teatro de títeres y
marionetas en la actualidad.

Colabora:



EL ÁVARO
Cía. Tábola Rassa.

TÍTEREMURCIA 08

3938

El teatro de objetos supone una mirada diferente
sobre el mundo que nos rodea, una invitación a
percibir en cada objeto las huellas de la
humanidad que lo ha engendrado. Es esta
dimensión humana de los objetos lo que el
espectáculo trata de revelarnos.  En esta
adaptación de El Avaro de Molière ya no es el
dinero lo que todos codician, sino el agua. Los
protagonistas de esta comedia visionaria tenían
que ser grifos (a veces vestidos con una simple
tela), tubos y mangueras... recipientes de todo
tipo. Dos actores manipulan estos objetos a la
vista del público y dan vida nada menos que a
doce personajes, ofreciendo una atípica y divertida
versión de este gran clásico.

La obra ha sido representada más de 400 veces
en el Estado Español, además de en Francia,
Italia, Portugal, Brasil, Croacia, Suiza, Canadá,
Austria, República Checa, Reino unido, Hungría,
Noruega, Finlandia, Polonia... y ha sido premiada
en varias ocasiones: Premio  del Jurado y del
Público al Mejor Espectáculo del Festival de Belo
Horizonte 2003 (Brasil), Premio 2003 al Mejor
Espectáculo de la Temporada de la Asociación
de Espectadores del Teatro del Mar (Palma de
Mallorca), Premio del Festival PIF de Zagreb 2005
(Croacia), Premio del Festival de Ostrava 2005
(República Checa) etc.
Se trata de un espectáculo donde prima el placer
de actuar, de encontrarse con el público y de
reír juntos, a la vez que se aborda un tema tan
grave como la falta de recursos naturales.

8N
ov

20.00h/ 22.30h
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Ficha Artística

Idea original
Jordi Bertrán

Concepción
Jordi Bertrán
Olivier Benoit
Miquel Gallardo

Dirección
Olivier Benoit
Miquel Gallardo

Adaptación del texto
Eva Hibernia
Olivier Benoit
Miquel Gallardo

Escenografía
Xavier Erra
Xavier Saló / Delphine
Lancelle

Creación de luz
Daniel Ibor

Director técnico
Jorge García / Sadock
Mouelhi

Interpretación
Olivier Benoit
Jean-Baptiste Fontanarosa/
Asier Saenz de Ugarte



ÁNGEL
Duda Paiva
Holanda.

TÍTEREMURCIA 08

4140

Ángel narra el encuentro de un vagabundo y
su ángel de la guarda. Es a partir de este
momento cuando los protagonistas se
adentran en un mundo fantasmagórico, de
sueños y de revelaciones. ¿Es Ángel un
compañero, un mensajero, un juez o
simplemente una alucinación del vagabundo?
DUDA PAIVA emplea gestos, movimientos
corporales y voces para crear, ante los ojos
del espectador, una elaborada caracterización
del ángel, devolviéndole a la vida de un modo
difícil de olvidar.
En este espectáculo destaca la belleza de la
escenografía y la intimidad de los diálogos
entre los personajes. Se perfila así como una
actuación teatral sencilla, minimalista y
extraordinariamente sugerente que fusiona
con eficacia actor y marioneta, alcanzando
un alto nivel de calidad artística.

14Nov

20.00h/22.00h
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Ficha Artística

Idea original
Duda Paiva

Dirección y guión
Paul Selwyn Norton

Diseño de luces
Bas Vissers

Luces y sonido
Hans C Boer
Mark Verhoef

Música
Jim Barnard
Duda Paiva
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LA SENTENCIA
DEL PARAÍSO
Proyecto de Ópera de Cámara
Alumnos de Cuarto Curso de Composición.
Conservatorio Superior de Música Manuel
Massotti Litle. 2007/ 2008

Este proyecto nace con el objetivo de escribir una ópera
de cámara fundamentada en un trabajo de investigación
relacionada con una temática social actual como es: la
pérdida del entorno natural debido al desarrollo urbanístico
indiscriminado.
Como ya hemos adelantado en el párrafo anterior, esta
composición nace a partir de un tema de interés socio-
artístico como es la actual degradación que está sufriendo
el medio ambiente ante la invasión de cemento que sufren
nuestros suelos. Para poder ceñirnos lo más posible a esta
realidad, los motivos musicales con los que construiremos
nuestra ópera serán elaborados a partir de un trabajo de
campo en el cual se registrarán muestras sonoras de diversa
procedencia, como por ejemplo, obras en construcción,
talleres artesanales y lugares naturales no modificados por
la mano del hombre que nos sirvan como medio de
diferenciar semánticamente la idea original en la que se
basa nuestra ópera. Estos motivos serán organizados
formalmente de manera coherente con la finalidad de
adecuarlos e identificar cada uno de ellos en la obra de
arte,  y a su vez, nos deben permitir adaptarlos al grupo
instrumental elegido en esta ocasión.

Libreto:
En esta ocasión, será elaborado por los propios
compositores. Se tratará una temática tan cercana a
nosotros como es la destrucción de nuestro propio medio
ante el urbanismo incontrolado que se desarrolla hoy en
día. El habla cotidiana, el grito, la jerga y el lenguaje
especializado o tecnicismos procedentes de las diferentes
labores de trabajo estudiadas compondrán la base léxica
de nuestra ópera.

Temática:
Un hombre, obrero, trabajador desde la infancia, llega al
ocaso de su vida laboral, su retiro o jubilación, la vejez le
condiciona su vida social relegada a una inactividad que

Desde su soledad contempla todo lo que le rodea,
un mundo artificial que diseña una fría ciudad, gris e
impersonal. No comparte esta realidad aunque no
haya sido consciente de ello hasta este momento
porque el ha participado en ese pináculo de mundo
artificial, no comparte su propia creación, necesita
luchar para intentar volver a conseguir un nuevo orden,
un orden natural que le devuelva a su más
tierna infancia y al cariño de una familia que habita en
su recuerdo. Tan sólo pretende humanizar este mundo
tan artificial y hallar un camino entre tanta encrucijada…
Entre muros, una tierna y pequeña planta emerge de
entre la piedra y el cemento, delgada y débil, nuestro
hombre lucha por su supervivencia….

Instrumentación:
Flauta: Alejandra Serrano Carmona
Clarinete: Javier Pérez Garrido
Saxofón: Antonio Pérez Herrero
Acordeón: Jorge Megina
Piano: Cristina Manzanares Madrona
Violín: Sofía Canals Gómez
Violonchelo: Alicia Avilés Valero
Voz Barítono: Joseba Carril

Estructura:
Obertura (electroacústica).
Preludio I (grupo instrumental).
Primera escena. (grupo instrumental con voz barítono).
Interludio I. (grupo instrumental).
Segunda escena (grupo instrumental con voz barítono).
Preludio II (grupo instrumental).
Tercera escena (grupo instrumental con voz barítono).
Interludio II. (electroacústica más flauta).
Cuarta escena (grupo instrumental con voz barítono)

Estilo:
La obra presenta un amplio abanico de elementos
estéticos diversificados a través de diferentes lenguajes,
es decir, encuadrada dentro de un marco ecléctico
de técnicas compositivas donde destacará entre otras
la electroacústica. Este lenguaje es producto de las
distintas visiones artísticas de cada uno de los
compositores que intervienen en la creación, sin
embargo todos se manejarán alrededor de unos
patrones motívicos y estructurales comunes
organizados desde la clase de composición.

Actrices:
Alumnas escuela superior de arte dramático: Isabel
Costa y Belén Escudero

Dirección de escena, luces y sonido:
Luisma Soriano (profesor de la Escuela Superior de
Arte Dramático de Murcia).

Coordinación del proyecto y dirección musical:
Sixto Manuel Herrero Rodes, profesor de composición
del CSM “Manuel Massotti Littel” de Murcia.

Compositores:
Mª Fuensanta Litago Andreu
José Ángel Pacheco Marco

Colabora:
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¿UN FESTIVAL DE DANZA-TEATRO?

MOV-HI es un festival que  nace
motivado por el deseo de potenciar
el resultado artístico de puestas en
escena que tienen como base el
trabajo corporal y navegan en  el
universo de la Danza, sin limitar la
utilización de  cualquier herramienta
escénica o recurso “teatral” para
contar una historia a través de la
corporalidad.

Paradójicamente MOV-HI pretende
alejarse de la corporalidad como fin,
situándola entre parámetros que no
establezcan patrones limitados  a la
sublimación del cuerpo o el alarde de
virtuosismo como resultado absoluto,
acabado…

Curiosamente, de nuevo y  pese a lo
que pueda parecer, tampoco intenta
ahondar en resultados escénicos
donde el trabajo corporal derive en
una  considerable carga de lenguaje
expresivo o gestual,
independientemente del grado
cualitativo.

Y si nuestro enfoque no es el discurso
coreográfico convencional, ni la
expresión gestual, ni el virtuoso del
medio en sí, ¿Qué nos queda?

Pues bien, buscamos la expresión
orgánica que conecta directamente
con la emoción como  emisor interior,
prescindiendo de la canalización
racional y de tantos caminos y cauces
utilizados para cerciorar la veracidad
del discurso innecesariamente.
Contamos con  el  cuerpo como
instrumento afinado y con un
desarrollo técnico de cualidad y
calidad  capaz de dotar al movimiento
de sentido y significado, para

ofrecernos un cuidadoso y brillante
espectáculo en todo su equilibrio,
desde la propia puesta en escena, a
un discurso que nos narre y acaricie
con su forma de contar.

Queremos resultados escénicos que
nos cuenten al oído que nuestra
capacidad de sentir crezca al roce
con su experiencia, para que no
pasemos del pasillo a la butaca y de
la butaca a la calle contando lo que
hemos visto, sino lo que hemos vivido.
Tras el  cambio que nos ha  producido
estar en contacto con lo auténtico,
con lo que ocurre cuando el arte hace
artista ha quien lo mira. Queremos la
pureza del cuerpo en movimiento que
articulada desde una propia
gestualidad da sentido a un lenguaje
en sí mismo.

Afinar nuestra sensibilidad más allá
de las palabras sonoras más allá del
discurso acomodado en una
reiterante partitura  coreográfica… Ya
que más allá de todo lo que se ve;
existe un lugar que no necesita de la
expectación y del orgullo del saber
que se ve, sino todo lo contrario, en
lo invisible hallamos un hilo que nos
puede guiar por lugares nuevos,
desconocidos, para el ojo y para el
alma, por esos lugares a los que sólo
se accede desde la apertura, la
curiosidad y la inocencia.

Juan Nicolás, Isabel Lavella.

Festival de Danza
Moviendo Historias.

FESTIVAL
MOV-HI

Organiza y produce:
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BLEESED
Meg Stuart.

19Nov
21.00h
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Choreography Meg Stuart
Created with and performed by Francisco Camacho & Kotomi Nishiwaki
Music Hahn Rowe
Dramaturgy Bart Van den Eynde
Installation Doris Dziersk
Costumes Jean-Paul Lespagnard
Light Jan Maertens
Assistance choreography Abraham Hurtado
Production manager Tanja Thomsen
Technical co-ordination Britta Mayer & Jan Maertens
Sound Vincent Malstaf / Milos Vujkovic
Stage manager Kay Hupka / Rinus Van de Velde
Assistance set Ania Pas

Many thanks to:
Sonya Cipriano, Christine Clauser, Sarah Corijnen, Ierê Ferreira, Françoise
Hottois, Anne Kleiner, André Lepecki, Eddy Present; production Damaged
Goods & EIRA; co-production Kunstencentrum Vooruit (Gent), Volksbühne
am Rosa-Luxemburg-Platz (Berlin), PACT Zollverein (Essen), Centro Cultural
de Belém (Lisboa), Théâtre de la Bastille (París), Festival d'Automne (París),
Meg Stuart & Damaged Goods are supported by the Flemish authorities and
the Flemish Community Commission, Francisco Camacho & EIRA are
supported by MC/IA Meg Stuart / Damaged Goods.

La coreógrafa y bailarina norteamericana Meg Stuart y el coreógrafo y bailarín portugués
Francisco Camacho se encuentran por vez primera en Nueva York. Camacho la sigue hasta
Bélgica para bailar en el estreno de Disfigure Study  tras lo que cada uno sigue su camino.
Hoy, de nuevo, vuelven a colaborar. Meg Stuart coreografía BLESSED, una nueva pieza de
Francisco Camacho con diseño de sonido de Hahn Rowe. En BLESSED, elementos básicos
como la lluvia, una cartulina o el cuerpo humano, son la base para la última defensa ante
la ruina total y el destino final. Aunque se trabaja sobre la gran sombra que se cierne en la
implacable lucha de la vida, BLESSED nos conforta con el sensible poder de la estética de
la destrucción. Nuestro mundo de gadgets artificiales, roles, modelos y de apariencias es
violado por los más básicos fundamentos.

FESTIVAL
MOV-HI
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TIGGER
María Stamentokovik

Una noche del año 1953, mientras
intentaba vender una arma para
obtener un poco de dinero y drogas,
William Burroughs mató a Joan
Vollmer, su mujer. Ambos,
provocándose continuamente,
decidieron jugar a la leyenda de
Guillermo Tell; ella se puso un vaso
en la cabeza y él disparó. La mató en
el momento. Después de su muerte,
William empezó con su vida literaria.
Observando la cronología de su
historia es interesante destacar hasta
que punto llegó la tensión entre ellos,
llegó a tal clímax que se hizo imposible
saber si fue un asesinato o un
accidente. Es a partir de esta
anécdota, que se convirtió en leyenda,
que María y Guillaume empezaron a
investigar y fantasear. Han querido
explorar el momento en que, a veces,
las tensiones entre dos personas
llegan a ser tan fuertes que se
convierten en una barrera para la
comunicación, y en el que cada acción
se convierte en un ataque, un juego
de poder, para desmoralizar al otro.
Procediendo los dos de similares
prácticas artísticas y técnicas como
la danza clásica y la moderna, la
performance y el arte visual,
comparten también un fuerte vínculo
por la cinematografía. El trabajo de
María y Guillaume está construido
alrededor de imágenes coreográficas
y arquitecturales complejas donde el
cuerpo se convierte en mensajero y
la narración en pintura abstracta. Los
dos personajes que interpretan están
atormentados por sus emociones y
es a través del movimiento su única
manera de expresar la frustración y
la tensión. Están atrapados en una
tierra de nadie, cúbica, sin ninguna
otra opción que la de enfrentarse el
uno al otro. En esta pieza hay una
atención particular en la estética de
los años 50 donde cada elemento,
desde el vestuario al diseño de luces
y maquillaje, están presentes para
crear un universo con el objetivo de
transmitir una obra en blanco y negro,
un “film noir” teatral donde la realidad
de las emociones se funden en la
plasticidad propuesta: « La verdad es
irrelevante, es todo un montón de
mentiras y de revisionismos histórico
no hay nada cercano a la verdad,
todo está en tu mente ».

«The truth is irrelevant, it's all a pile of
lies and historical revisionism,
there is nothing close to the truth, it's
all in your mind.» William Burroughs

Ficha Artística

Concepto, coreografía e
interpretación
María Stamenkovic Herranz &
Guillaume Marie.
Música
K K Null
(Publicado por Touch Music-MCPS)
Diseño luces
Sylvia Kuchinow
Diseño vestuario
Cédrick Debeuf
Diseño maquillaje
Rebecca Flores
Edición música
Veselin Mitev
Producción ejecutiva
Dominique Bernat
Distribución
Caroline de Saint Pastou (Bureau
INCIPIT)
Fotografía
Noemí Jariod
Diseño gráfico
Grégoire Gitton

Coproducción
Compañía María Stamenkovic Herranz
y Teatre Lliure con el apoyo del
Departament de Cultura i Mitjans de
Comunicació con el apoyo de Tazcorp
y Centre Cultural La Bobila,
Ajuntament de L'Hospitalet.

Agradecimientos
Jordi Fondevila, Bas Et Hauts, Pascal
Labrunie, Txiki Berraondo, Jonathan
Capdevielle, Mathilde Guislan, Roger
B. Landoni, Marcos Flanagan, Alberto
Aldana, Pía Mazuela, Daphné
Malherbe, Maribel Martinez, La Fede,
Lucian Segura and Max - the little
marinero, Glauco Hanna, Roger
Bernat y un agradecimiento especial
a Monty Gabrys por su fantástica voz.

www.tazcorp.org
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LOS SIETE
SUICIDIOS DE
UN GATO
David Fernández

21.00h
ESP.0
Entrada Única: 10¤

Los 7 suicidios de un gato son 7 improvisaciones, cada una
un pequeño suicidio. Todo lo que soy y he sido (también lo
que quise y no pude ser) aparece tarde o temprano en este
des-espectáculo para suicidarse. Mostrarse desnudo.
Revelarse. Autorrechazarse. Redefinirse y moverse hasta que
se agota. Entonces, una de las 7 caras de gato que hay
sobre la escena se apaga, y comienza una nueva
improvisación. Mi violonchelo eléctrico, un micrófono y algunos
objetos me sirven de punto de ignición y guía. En mi cuaderno
un par de ideas esbozadas sobre el lugar y el contexto en
que se va a desarrollar la (re)presentación. Eso es todo. Los
recuerdos, videos, conversaciones, anécdotas, boletines
horarios, etc., son reales. Reales.

David Fernández es bailarín, actor y violonchelista. Estudia
danza clásica con Carmen Roche, y danza contemporánea
con Blanca Calvo, Carmen Werner, Olga Mesa, Juan
Domínguez, Ana Buitrago, Wim Vandekeybus, Mónica
Valenciano, etc.. Se ha formado durante 4 años como actor
en el estudio de Juan Carlos Corazza. Estudia violonchelo
de forma autodidacta. Ha trabajado en teatro y danza con
Calixto Bieito (Los Persas), Dani Panullo, Olga Mesa, Angélica
Liddell, La Ribot, la Fura dels Baus, Carmen Werner, Teresa
Nieto, Ara Malikian, etc.

Ficha Artística

Dirección, dramaturgia, vestuario,
escenografía e interpretación
David Fernández

Asistente
Gretel Stuyck

Producido por
David Fernández y Gretel Stuyck

Con la colaboración de LA
PLATEA

Gracias a el gato Gamusito, a mi
padre, madre y hermano. A Mateo,
Nines, Peter, Gretel, Rafael Prieto y
a Mario.

David Fernández pertenece a la
Plataforma del Vivero Coaching.
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Este nuevo espectáculo de Au Ments, inspirado
en la memoria del cuerpo, está construido a
partir de los paisajes humanos y de las
imágenes que nos han habitado internamente.
En Tales of the body jugamos con varios
lenguajes escénicos creando una ruptura con
los esquemas de espacio y de movimientos
habituales, que nos permiten desarrollar una
nueva propuesta coreográfica. Nuestro trabajo
investiga en las fuentes de la danza butoh, el
teatro de gesto i el expresionismo, en íntima
relación con la instalación plástica.
El espectáculo Tales of the body es una intensa
sucesión de microhistorias llenas de emoción
y belleza plástica, donde una intérprete se
transforma constantemente mediante los
movimientos, la gestualidad y los objetos.

“El cuerpo como un juguete mecánico; un
espacio neutro dispuesto a aparecer y
desaparecer, a transformarse, nacer, estar y
morir”.

A. Cruz

TALES OF
THE BODY
Aument

5352

22Nov

Ficha Artística

Dirección y coreografía
Tomeu Gomila
Interpretación
Andrea Cruz
Atrezzo
Marc Vidal
Música original
Kiko Barrenengoa
Espacio escénico
Andrea Cruz
Fotografías
Jaume Caldentey Bauzà
Co-producción
Au Ments
Fundació Teatre Principal de Palma INAEM
Ministerio de Cultura-Govern de Les Illes
Balears

21.00h
ESP.0
Entrada Única: 10¤

La compañía Au Ments
Nace en Mallorca a raíz del encuentro de
Tomeu Gomila y Andrea Cruz con deseo de
compartir sus experiencias artísticas en la
danza y el teatro.
Tomeu Gomila aprende la danza butoh de la
mano de los maestros japoneses Min Tanaka,
Kazuo Ono y Anzu Furukawa; Andrea Cruz
proviene del mundo de la danza
contemporánea y del teatro gestual con una
larga experiencia en la compañía el Teatro del
Silencio. El primer espectáculo de la compañía
Au Ments Cuando las bestias volaban define
un estilo propio que se ha ido desarrollando
a lo largo de diez años de investigación en la
síntesis de lenguajes escénicos con los
espectáculos: El viaje tarambana, Voice void,
Asteroide 9900, Tales of the body y Accions-
reaccions.

info@auments.com
www.auments.com
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Concepto y Coreografía
Juschka Weigel
Música
L. v. Beethoven
António C. Jobim
Daniel Regenberg
Amon Tobim
Terre Temlitz
Arreglos Musicales
Daniel Regenberg
Diseño de Luz
Miguel Muñoz
Duración aproximada
25 min.
Producción
InThisSection - juschkaWeigel
Con el apoyo de
Danzalborde, Valparaíso (Chile)
Hebbel-Am-Ufer  HAU3, Berlín (Alemania)
C. C. Barceloneta, Barcelona (España)

LIFE IS TOO
SHORT TO
DANCE WITH AN
UGLY MAN?
¿Es la vida demasiado corta para
bailar con un hombre feo?

Juschka Weigel.

21.00h
ESP.0
Entrada Única: 10¤

Segundo a segundo nuestro sistema
nervioso pinta las señales de la alarma y
la acción, de la retirada y el hambre pura.

El parpadeo, la mirada quieta hacia un
ángulo visual, la mirada abierta, los
desgarros y las grietas permanecen al
girar los ojos.

Nunca veo mi frente, lo que no puedo
ver de mi está expuesto al exterior, es
para alguien, está con alguien.

Quizás nada es más evidente que cuando
es invisible para mi. La ausencia de lo
normal.

* Tiempo. Ancestros. Ahora. Agradecimiento.
Percepción. Alegría. Ahora *

Within trata de la integridad de lo interno y lo externo,
lo tangible y lo intangible, lo visible y lo invisible. El
sólo de Milan Tomá_ik aborda la percepción y la
perspectiva y cuestiona la uniformidad de la realidad
común.
Diferentes niveles de percepción del espacio y el
tiempo se crean en el espectáculo mediante el paso
del uno al otro,usando principalmente cambios y
cortes acordes con la esencia de la realidad
específica.
Milan Tomá_ik trabaja con la simplicidad de tres
elementos -el sonido, la luz y el cuerpo- de una
manera muy precisa y estructurada. El sonido y la
luz están diseñados de forma coherente con el
cuerpo y el movimiento, creando un claro y delimitado
espacio en el que el bailarín exhibe su técnica
extraordinaria.
El trabajo físico, la composición musical y el diseño
de iluminación juegan un rol significativo en la
consecución del ritmo general, aunque de manera
independiente de los ritmos que suceden entre las
secuencias y entre el uno y el otro; en este sentido
crean una coreografía original sobre un patrón de
viaje en el tiempo. La pieza presenta una refinada
estructura dramatúrgica y secuencias
magníficamente enlazadas. Durante la performance
parcece que pudiéramos ver y sentir lo invisible, lo
que se encuentra en el interior (“within”)…

21.45h
ESP.0

WITHIN
Milan Tomá_ik
a dance performance.

Coreografía y Danza
Milan Tomá_ik
Música
Toma_ Grom
Diseño de iluminación
Davor Balent
Escenografía y vestuario
Jasna Vastl
Producción vestuario
Franjo Ris
Producido por
Plesni Teater Ljubljana 2006
Productor
iva Brecelj
Fotografía
Miha Fras
Promotora
PHILEAS PRODUCTIONS

El Programa del Teatro Plesni de Ljubljana está
subvencionado por el Ministerio de Cultura de
Eslovenia y el Ayuntamiento de Ljubljana.
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En este workshop utilizaremos la
observación, el contacto directo y la
imaginación para explorar paisajes
interiores y poder llegar a incorporar la
comprensión de peso y ligereza,
respiración y flujo. Aprenderemos a
recuperar la confianza en la capacidad
innata de nuestros cuerpos para la
eficiencia y la facilidad con el objeto de
probar la apertura integral y la increíble
flexibilidad que genera la danza fluida y
tranquila.

*+ en Área Formativa

21.00h
ESP.0
Entrada Única: 50¤

ANATOMÍA
EXPERIMENTAL.
Eva Kazar.
Workshop Danza
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OTRO2008
Festival Internacional de
Artes Escénicas de la
Región de Murcia.

5958

21.00h
ESP.0

Con el Festival Internacional de Artes
Escénicas de la Región de Murcia, Otro
2008, hemos hecho un esfuerzo de
gestión para traer a los escenarios
murcianos el trabajo de El Callejón del
Agua, una de las compañías de teatro
ecuatorianas con más proyección
internacional, con su obra La noche de
los tulipanes, de Jorge Mateus. La bailarina
Julie Dossavi, procedente de la República
de Benin, nos trae su espectáculo de
danza, en el que mezcla el folclore africano
con la danza contemporánea. P.I.
acompañada por su grupo de percusión.
La compañía Albanta, procedente de
Cádiz, representará la obra del autor
argentino exiliado en Quito Arístides
Vargas, Flores arrancadas a la niebla. De
Camerún contamos con la presencia del
coreógrafo Jean-Claude Pambè Wayak,
que nos presentará dos coreografías: Mè
Yemboo (solo) y A Sogol (dúo), en las que
junto a danzas originarias de su tierra,
aporta ritmos procedentes de danzas
urbanas como el rap o el hip hop.
Finalmente, de Brasil, presentamos a la
compañía Oco Teatro con el espectáculo
Branca, un trabajo muy interesante en el
que se ve claramente la influencia del Odin
Teatro por un lado, la cultura cubano-
africana del director Luis Alonso y el
reducto de la conquista de occidente y
la inmersión cultural por otro.

28N
ov/3D
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El festival OTRO2008  nace como iniciativa
de Icono Teatro S.L. y funciona  siendo
una de las acciones directas
pertenecientes  al proyecto denominado
Laboratorio de la Interculturalidad, creado
por la Consejería  de Cultura Juventud y
Deportes y que tienen como objetivo
coordinar todas las acciones que se
realizan en las distintas Direcciones
Generales sobre la población inmigrante
y lanzar nuevos proyectos que
complementen y enriquezcan a estos
ciudadanos y ciudadanas.

El Laboratorio de la Interculturalidad
(Interlab), que depende de la Secretaría
Autonómica de Cultura, parte del
concepto de integración diferencial, ya
que no pretende concebir la integración
de las personas inmigrantes de modo
asimilacionista, como si tuvieran que
perder sus rasgos y sus características
diferenciales para incluirse en la cultura
receptora, sino una integración social que
respete sus diferencias culturales e
indiosincrasia.

Dirección: Fulgencio M. Lax

Colabora:



LA NOCHE DE LOS
TULIPANES.
El Callejón del Agua
Jorge Mateus, Quito (Ecuador)

La noche de los tulipanes pretende ser una alegoría
y un homenaje a los sueños de cientos de personas
que intentan viajar ilegalmente en barcos
clandestinos. La obra recurre a personajes
ecuatorianos surgidos de noticias y reportajes
publicados por los medios de comunicación, aunque
bien podrían ser habitantes de cualquier lugar del
mundo. Aura, Emilia, Moira, Ernesto y Lucas
atraviesan la escena con la levedad de los fantasmas.
Se mueven, a veces bailan, pero sobre todo sueñan,
porque soñar no cuesta nada y nadie se los puede
prohibir. Al final comparten el mismo destino, tal vez
por pura casualidad o porque el destino se enamoró
de ellos o quizá por su fragancia, igual a la de los
tulipanes. La noche de los tulipanes es la última
obra del proyecto “Como somos”, una trilogía de
obras creadas a partir del tema de la migración con
las que se pretende explorar las formas de ser de
lo ecuatoriano. Las otras dos producciones se
estrenaron ya y fueron: Con estos zapatos me quería
comer el mundo y El pueblo de las mujeres solas.

6160

21.00h
ESP.0
Entrada Única: 5¤¤
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El título de la pieza P.I (Pays) ou Présenttions
intimes, da la línea artística: una investigación
sobre el gusto de la intimidad. Distintas
intimidades, corporales, sexuales, espirituales,
emocionales, intelectuales; distintos mundos
que deben cruzarse, Malí, Benín, la India,
Francia, la danza contemporánea, las
ceremonias, el groovy... Mezcla de los
repertorios musicales tradicionales y
electrónicos, mezcla de las danzas,
intercambio... La coreografía juega con las
relaciones de una bailarina solista con dos
intérpretes: Papá Gédéon Diarra, cantante (y
bailarín) de Mali, que posee un rico repertorio
vocal destinado a bodas, bautismos y entierros.
Yvan Talbot, percusionista, gran conocedor de
las músicas del África Occidental, apasionado
por instrumentos atípicos y raros como el Bolon
(aralaúd de tres cuerdas), el Bara y el tambor
Baala de la Guinea forestal. Y la música
electrónica creada por Allan Haudayer. El
planteamiento de creación se basa en los
hallazgos de estos encuentros, donde cada
uno es invitado a superar su propia capacidad
artística para intentar nuevas formas, guardando
al mismo tiempo su especificidad, su
autenticidad.

6362

21.00h
ESP.0
Entrada Única: 5¤

P.I. (PAYS) OU
PRÉSENTATIONS INTIMES.
Pieza para cuatro intérpretes
Julie Dossavi,  República de Benín.

OTRO2008
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FLORES
ARRANCADAS A LA
NIEBLA
Compañía Albania
Arístides Vargas,  Cádiz (España)

30Nov
Raquel y Aída, dos exiliadas de posguerra,
aunque nunca llegan a decir cual es el motivo
de su ida, ni cual es la guerra de la que están
huyendo, se encuentran en una estación de
ferrocarril y sin moverse del banco, en el que
por casualidad se encuentran, nos narran su
viaje común al destierro. No se trata únicamente
de un viaje geográfico; si bien Raquel, una
botánica estudiosa de flores y plantas, justifica
su exilio fingiendo que va a los márgenes del
río Amazonas en un viaje de estudios de carácter
científico, el viaje real es al corazón del destierro,
al no territorio, al no lugar que es el lugar del
exilio; este viaje lo realiza con Aída, una fotógrafa
de pueblo, que retrata los hallazgos científicos
de la botánica y que realiza un viaje a la inversa
de Raquel, puesto que ella, Aída, realiza un viaje
a la integración de una cultura diferente; su exilio
concluye en la asunción de lo otro, de lo
diferente; es el viaje sin retorno.

21.00h
ESP.0
Entrada Única: 5¤

En el momento más álgido del viaje, Raquel le
pide a Aída que le mutile, pero esto es dudoso
que haya ocurrido, tal vez sea verdad como
metáfora, metáfora de la que necesita dejar de
caminar, de ir, para lo cual es condición terrible
mutilarse. Los momentos vividos y por vivir, de
dos personajes que recién se conocen, se
entretejen entre el dolor y la risa que provocan
los recuerdos que algunas vez fueron terrible
realidad, pero que a fuerza de recordarlos, de
armarlos y desarmarlos, se han tornado hipótesis
de lo que creyeron vivir y no lo que exactamente
vivieron.

OTRO2008
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En Bassa, lengua maternal del bailarín Jean
Claude Pambé Wayack, usada en el centro-
sur de Camerún, <uyemboo>> significa
<<¿Cómo vas?>>. En el proceso de creación,
el bailarín se responde Uyemboo? Y se
responde Mè Yemboo, en el nuevo solo en el
que ajusta los sentimientos provocados por
los sucesos de los últimos años. A Sogol
significa abuelo en bassâa, lengua maternal
de Jean-Claude Pambè Wayack y Bernard
Wayack Pambè Wayack. Wayack es el nombre
del abuelo de Bernard y el del padre de Jean-
Claude: el mismo nombre situado antes o
después es primordial: todo se va de ahí…
En Camerún, el primer nombre puede ser dado
para honrar a una persona que se estima,
para conservar la memoria de un hermano o
de un amigo, el segundo nombre que es
siempre el del padre. A Sogol es el resultado
del trabajo compartido de Jean-Claude y
Bernard, a la hora de mezclar, de cambiar y
de compartir su baile, como comparten, de
hecho, sus orígenes y su sangre.

21.00h
ESP.0
Entrada
Única: 5¤

MÈ YEMBOO (SOLO)
A SOGOL (DÚO)
Jean-Claude Pambè Kayak, Camerún

OTRO2008
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BRANCA
Oco Teatro.
Versión de O Santo Inquérito, de
Dias Gomes, Salvador de Bahía
(Brasil)

Oco Teatro es una compañía con residencia
en Salvador de Bahía (Brasil) y que nace del
proyecto teatral de Rafael Magalhães y Luis
Alonso, dos artistas que versan su formación
en el continuo y estrecho trabajo con Iben Ángel
Rasmussen, actriz fundadora del ODIN Teatret,
además de una larga trayectoria en diferentes
proyectos artísticos.

La visita del Santo Oficio al nordeste azucarero
brasileño entre 1591 y 1596 trajo a la luz los
conflictos sociales y la disputa de intereses
entre cristianos viejos y nuevos.

Branca Días, hija del nordeste brasileño,
paraibna de nacimiento, descendiente de
cristianos nuevos, es la inspiración del
espectáculo Branca, versión del clásico O Santo
Inquérito, del dramaturgo brasileño Dias Gomes.

Estructurado en cuadros, Branca viaja desde
los ingenuos recuerdos del personaje principal
hasta los días finales de su vida, siendo
incomprendida e injustamente culpada de
crímenes que no cometió.

OTRO2008
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La compañía italiana Socìetas Raffaello
Sanzio que se caracteriza por
entender el teatro como Arte y que
centra su actividad creativa en la
reunión de todo tipo de disciplinas
artísticas con la finalidad de conseguir
una comunicación que llega
directamente a los sentidos y a la
mente, se presenta con Hey Girl!, una
obra focalizada en el movimiento que
carece de más significado que el que
se evidencia al observar que cada
gesto en la vida real está siendo
'interpretado'. Este espectáculo que
explora lo que el director Romeo
Castellucci denomina “el drama del
gesto”, que consiste en “renunciar a
toda experiencia que pueda
sustentarlo” porque versa “sobre el
gesto desprovisto de todo contenido”,
según su propia definición, se
enmarca en un tipo de teatro que no
teme “ir hasta el límite de su propio
lenguaje”. Esta compañía que se sitúa
en los límites al declararse a sí mima
heredera de la antigua artesanía teatral
y de las nuevas tecnologías cuando
sus investigaciones se centran en
torno a la percepción visual y auditiva,
crea unas puestas en escena en las
que la dramaturgia renuncia a la
supremacía de la literatura.

Nueva realidad

Este espectáculo que dirige
Castellucci, diplomado en pintura y
escenografía y que forma parte del
núcleo fundador de la compañía junto
a la escritora y diplomada en pintura,
Claudia Castellucci, y la dramaturga
y especialista en Historia del Arte
Chiara Guidi, está concebido como
una serie de provocadores cuadros
de duración variable y su creador se
apoyó en una estrategia en torno a
las palabras y a las imágenes para
organizar una nueva realidad.
Para denominar este espectáculo
Castellucci se inspiró en “un grupo
de chicas jóvenes que estaba en una
parada de autobús”, con sus mochilas
llenas y sus rostros maquillados, pero
que “no se hablaban. No se miraban”.
Sin embargo, el director cree que su
propuesta “tiene algo que ver con el
retrato de un corazón humano”.
De hecho, se trata de una obra sin
más significado que el que se deriva
al observar que cada gesto en la vida
real está siendo 'interpretado', ya que
Castellucci define su propuesta como

“un trabajo sobre el movimiento”,
como “un espectáculo sin contenido,
salvo ese contenido desconocido que
todo gesto, en realidad, revela cada
vez que se realiza. Una huella en el
aire, un camino en lo abierto”.
Aunque concierne a cada gesto, la
soledad no es un tema que se aborde
en la representación, porque “no hay
nada que recuerde a nada excepto
al gesto desnudo y su evaporación...
la persona desnuda, a la vista de
todos, es exactamente él, el
espectador”, apuntan desde esta
compañía que ha producido Hey Girl!
junto con festivales y teatros de
Francia, Austria, Holanda, Eslovenia
y Hungría.
La Socìetas Raffaello Sanzio, que se
ha caracterizado por la majestuosidad
del sistema visual y sonoro que
caracteriza sus creaciones, comenzó
sus actividades en 1981 y en sus
primeras creaciones puso en escena
trabajos de creación propia, que iban
“desde una iconografía paradójica
hasta una lógica autóctona que se
propone a sí misma como una
alternativa a la realidad”.

Eclecticismo creativo

En su trayectoria también han tenido
cabida obras cumbre de la tradición
teatral occidental al presentar 'Hamlet,
la vehemente exterioridad de la muerte
de un molusco'; se han sumergido
en la tragedia clásica con 'Orestiada
(¿una comedia orgánica?)', han
producido un 'Julio César' visto a
través de una enorme fuerza espiritual
contemporánea o han emprendido el
proyecto 'Tragedia Endogonida',
integrado por diferentes 'episodios',
que se transforma en función del paso
del tiempo y del recorrido geográfico
que realiza.

5/6D
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HEY GIRL!
Societas Rafaello Sanzio.

21.00h
ESP.0
Entrada Única: 10¤

Autor
Romeo Castellucci

Intérpretes
Silvia Costa
Sonia Beltrán Nápoles

Escenografía, iluminación,
vestuario
Romeo Castellucci

Música original
Scott Gibbons.

Dirección
Romeo Castellucci

Producción
Socìetas Raffaello Sanzio

***
ENCUENTRO DE PROGRAMADORES
EN EL CENTRO PÁRRAGA.
Coincidiendo con la presencia en Murcia de
Romeo Castellucci, el Centro Párraga, Espacio
para la investigación y desarrollo de la creación
escénica, organiza un encuentro profesional de
programadores nacionales e internacionales. A
través de diversas ponencias y mesas de trabajo,
se debatirá en el Centro sobre aspectos
vinculados fundamentalmente a la distribución y
el management en las artes escénicas
contemporáneas.
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Este año, como en ediciones anteriores, el Centro
Párraga, muestra en su espacio escénico el resultado
de los trabajos de investigación en artes escénicas
desarrollados al abrigo de las BECAS que dispone
la Consejería de Cultura, juventud y Deportes. Quizás
este año, de forma más acusada que en ediciones
anteriores, la originalidad, la investigación en nuevos
lenguajes y el acento en la producción y el potencial
de desarrollo en la escena profesional de los
proyectos marque el carácter de nuestros artistas
becados y becadas.

Es éste otro paso hacia la consolidación del Centro
Párraga como un espacio de creación artística
contemporánea, y muy especialmente como
referente en el apoyo a la creación y la producción
de propuestas escénicas que juegan con las nuevas
miradas, que se salen de los márgenes
convencionales y que apuestan por la innovación
y el riesgo dentro de unos parámetros de calidad
y profesionalidad muy elevados.

ESP.0
21.00h.
E/L

BECACCIONES
Muestra Becas Artes Escénicas
Centro Párraga
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VISUALES
EXPO +MÓVILES -INMÓVILES / CREAJOVEN
ARTES VISUALES / GÉNERO??? / SALÓN DE LA
CRÍTICA 2008: EL PAISAJE
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PROYECTOS

Aula a 0º
Alfonso Martínez Escudero

Mapas y Relatos
Clara Boj

Sampleando lo instantáneo
José Perelló

Play>Action
Sara Serrano

PARTICIPANTES
IES Alquerías
IES “Gil de Junterón” Beniel
IES “Ricardo Ortega” Fuente Álamo
IES “Cañada de las Eras” Molina de
Segura
IES “La Flota” Murcia
Fundown  Murcia

EXPO
+MÓVILES-INMÓVILES

La adolescencia como territorio
vago y difuso de la personalidad,
y como tiempo proclive a la
dualidad y multiplicidad de las
identidades personales.

¿Quién soy yo dentro del grupo?
¿De qué no me dejan opinar?
¿Cómo me enfrento a mi imagen?
¿Puedo compartir mi ritmo con el
de los demás? Las dificultades que
encuentro para que el mundo real
coincida con la realidad que dibujo
en mi cabeza…

Son algunas de las cuestiones
planteadas por los cuatro proyectos
que  integran el experimento
didáctico de arte contemporáneo
 + móviles    - inmóviles, que con
el objetivo de acercar los nuevos
lenguajes artísticos al alumnado de
secundaria se han desarrollado con
la participación de centros de
secundaria  de la región, y cuyos
resultados ahora se muestran.

PROYECTO DE INICIACIÓN A LOS NUEVOS
LENGUAJES ARTÍSTICOS PARA CENTROS
EDUCATIVOS

EXPOSICIÓN PROCESO CURSO 2007/2008

Organiza y produce:
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CREAJOVEN
ARTES
VISUALES

La Concejalía de Juventud del
Ayuntamiento de Murcia con la
finalidad de promover, impulsar y
canalizar la creatividad de los jóvenes
artistas murcianos convoca
anualmente el Certamen Creajoven,
como marco prioritario de expresión
creativa, tanto en el plano de la
producción como en el intercambio
de ideas, siendo por extensión un
escaparate privilegiado de nuevas
formas de creatividad en la estrategia
de las tendencias del arte joven,
contribuyendo a reforzar la idea de
que los jóvenes consigan a través del
arte una capacidad de comunicación
cada vez más manifiesta.

En este sentido, tendremos la
oportunidad de contrastar en el
incomparable escenario que ofrece
para tal fin el CENTRO PÁRRAGA, la
sensibilidad creativa y experimentación
de la práctica artística actual que se
materializa en los trabajos
seleccionados en la disciplina de Artes
Visuales y que optan a los premios
establecidos en las bases de
convocatoria. Trabajos que responden
a la diversidad multidisciplinar y
aplicación de las nuevas tecnologías
en procesos creativos relacionados
con el Arte Digital, Animaciones,
Instalaciones y Videoarte.
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El Diccionario de la RAE, define  el
término PAISAJE m. país, pintura
o dibujo.2. Porción de terreno
considerada en su aspecto artístico.
María Moliner en su Diccionario
define Paisaje como (Dilatarse,
explayarse, extenderse). Extensión
de campo que se ve desde un sitio/
El campo considerado como
espectáculo/ Pintura que representa
una extensión del campo.

El paisaje es la idea  propuesta en
torno a la cual girará el próximo
Salón de la Crítica.
En la historia del arte  el paisaje ha
sido visto de forma muy diferente
por los artistas (recordemos lo
sublime del Romanticismo). El
pasado siglo XX ha sido una época
en la que este concepto ha sufrido
el gran cambio, recordemos el  land
art.
Creo que actualmente el concepto
paisaje  se está reconstruyendo
muy lentamente en los ojos del
espectador de la obra de arte.
El acercamiento a la naturaleza es
una constante pero la relación del
hombre con esa naturaleza ha
cambiado brutalmente. Parece que
el artista va descubriendo e
investigando esos nuevos caminos
pero ¿el receptor de la obra de arte
lo percibe realmente así?
Esta propuesta quiere ahondar en
esa amplia magnitud del concepto
paisaje, por una parte como un
análisis que va desde la figuración
figurativista del paisaje a la nueva
representación con los nuevos
medios. Y por otro, se debe analizar
el camino que va desde la mera
representación del territorio hasta
la experiencia vivencial del artista
con el paisaje.

Como ejemplo un fragmento de J.
Berger: “Entre los  antiguos griegos,

la Memoria era la madre de todas
las Musas, y estaba quizás muy
estrechamente ligada a la práctica
de la poesía. La poesía en aquella
época, además de ser  una forma
de contar historias, era también un
inventario del mundo visible, la
poesía se nutría de metáfora tras
metáfora a modo de
correspondencias visuales.
Cicerón, debatiendo sobre el poeta
Simónides, a quien se le atribuía el
invento del arte de la memoria,
escribió : “Simónides ha percibido
sagazmente, o bien lo ha
descubierto otra persona, que en
nuestras mentes se forman
imágenes más completas de las
cosas transmitidas e impresas en
ellas por los sentidos, pero que el
 más agudo de todos nuestros
sentidos es el sentido de la vista, y
que, consecuentemente, las
percepciones recibidas a través de
los oídos o por reflejo pueden ser
 retenidas muy fácilmente si también
son transmitidas a nuestras mentes
por mediación de los ojos”.

La memoria de la naturaleza, la
relación que somos capaces de
tener con el espacio, la sensación
de lugar, la presencia del entorno
urbano post-industrial… todos
estos aspectos conforman la idea
de paisaje, de lugar.
En resumen un análisis que puede
ahondar en la reflexión sobre el
territorio, la conjunción del espacio
natural y el espacio artificial, la
relación del hombre con su entorno
y el concepto de paisaje en el siglo
XXI.
Profundizar en el análisis del término
paisaje en las artes visuales ahora
es el motivo de este nuevo Salón
de la Crítica. El debate está servido.

SALÓN DE LA
CRÍTICA 2008:
EL PAISAJE

ESP.3

Quiero hacer contigo
lo que la primavera
hace con los cerezos.
P. Neruda



EL ANDRÓGINO QUE LLEVO DENTRO
Mabel Martínez Sánchez

Escultura arquitectónica con forma de poliedro irregular
como habitáculo. Los materiales que la construyen
son una estructura de aluminio recubierta con paneles
de acetato semitransparente para que desde el interior
se intuyan las formas exteriores. Desde el exterior
también se intuirá que está ocupado por alguien y
que hay una relación entre dicho personaje y unos
monitores de televisión.

En este habitáculo sólo cabe una persona, pues de
lo que se trata es de que cada uno interactúe con él
mismo y descubra su otro yo genérico. El espectador
tendrá que sentarse, ponerse unos auriculares y
visualizar una serie de vídeos breves en donde los
roles masculino-femenino se intercambian, para
trascender los estereotipos sexuales. Tras recibir esa
información deberá leer unos textos. En ese momento
un programa informático transformará su voz y su
imagen.
Debemos observar los comportamientos
homosexuales, machistas y feministas, así como el
proceso de programación al que nos someten los
anuncios, las películas… y cualquier imagen sonora
construida desde los estereotipos, para de este modo
reconstruir los comportamientos estándares, de modo
que el espectador tras esta experiencia audiovisual
descubra e incorpore nuevos parámetros en su
conducta.
Fuera de este poliedro habrá una pantalla en donde
se verán las imágenes (tratadas informáticamente)
resultado de la interacción del ocupante del habitáculo
con el medio, permitiendo ver a los demás visitantes
lo que está ocurriendo en el interior de este espacio
transformador, imágenes que ellos mismos podrán
intervenir, haciéndole ver al habitante de la escultura
que su imagen de identidad no sólo la construye él
mismo sino que también está modelada por su
entorno.
Esta es una idea inicial de trabajo, que como
comprenderás puede cambiar en el proceso de
realización.

ACCIONES IN SITU  A FAVOR DE LA MUJER
Erika Trejo Y Eduardo Cortils

Conscientes de un fenómeno sin precedentes
conocidos, a saber, el asesinato de una mujer cada
tres días -en los países donde se lleva un cómputo
real- hemos creado una serie de obras que tratan
este tema, adecuadas para que se inserten en el
marco de lo público, conservando su potencialidad
comunicativa, formativa, enunciativa y de propuesta
de diferentes imaginarios sociales, propios de varias
formas del conocimiento que no sólo tienen que ver
con la sociología o el arte, sino con la filosofía, poesía
y antropología.

Para una mejor comprensión de la sociedad y sus
problemas, no sólo se precisan acciones prácticas,
sino también aquellas que resisten la lectura y
respuesta instantánea. Así, con estas acciones se
pretende afectar en mayor medida a los rasgos más
ocultos del carácter de la comunidad que en este
caso son los propiciadores de violencia de género.
Es decir, expresar con estas acciones elementos que
han de transformarse a favor de la mujer de forma
que se termine por descifrar y aprender -sin saturar
los sentidos, posiblemente resentidos por el exceso
mediático- diferentes imaginarios femeninos
desvinculados de el estado de las cosas. Esa es una
de las ventajas del poder de comunicación del arte,
que desde su independencia puede llegar a estratos
de la sensibilidad dormidos o aceptados sin
cuestionamiento.

Estas acciones se realizan allí donde no se las espera,
In Situ, lejos de los espacios del arte.
Acciones en mercados, tascas, locutorios, plena calle,
todos ellos en hora punta y con sus ciudadan@s
habituales.

Valorando la repercusión mediática (esta vez sí) hemos
considerado como significativo el número alto de
personas que intervenga, treinta mujeres no artistas.
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La aparición de teorías que han defendido la
desnaturalización y el cuestionamiento del carácter
inherente, cultural y arbitrario de los géneros en
busca de unos espacios identitarios nuevos, regidos
por la libertad sexual y por la reivindicación creativa
y multiplicadora del género, nos lleva a la creación
de este proyecto que tratará de exponer y acercar
dichas perspectivas y posicionamientos  junto con
las opuestas, a través de un recorrido histórico y
cronológico, mostrado en las distintas expresiones
artísticas al servicio del espectador, con el ánimo
de incidir en el aspecto didáctico del desarrollo
cultural y social.
Todo ello  a través de la búsqueda de un posible
receptor reflexivo que actuará funcionando como
parte activa dentro del proceso de comunicación de
la obra.

Juan Nicolás, Comisario

GÉNERO???
Proyecto de Investigación del
Desarrollo Artístico y el Pensamiento
en materia de género durante las
últimas tres décadas.

ESP.5 / ESP.6
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CONCIERTO Nº 5 PARA VAJILLA,
PÁJAROS Y TORMENTOS
Mariano Sánchez

Concierto Nº 5 para vajilla, pájaros y tormentos
aborda las relaciones entre realidad y posibilidad
como un ensayo interdisciplinar en cuatro
movimientos que plantea la necesidad de la toma
de conciencia de uno mismo y del vecino como
igual y diferente, punto de partida para superar
enquistados conflictos entre lo singular y lo universal.
Partiendo de la aceptación del Yo múltiple, de nuestra
unicidad y diferencia, este trabajo ahonda en esa
construcción, en esa búsqueda no como origen
sino como tarea que no debemos demorar. Una
tarea que nos aboque al reconocimiento de nuestra
identidad como una realidad cognitiva y afectiva en
la que avanzar liberando trabas aprendidas,
superando al doble, al espejismo de nosotros
mismos en el que nos parapetamos entretanto una
sombra vive nuestra vida.

Identidad, pues, desde el trabajo de Mariano
Sánchez, es sinónimo de cuestionamiento
permanente y cambio constante, de pulsiones
centrípetas, de realidades múltiples y Yo fragmentario
que tenemos que dominar (comprender) si queremos
avanzar hacia la totalidad, hacia la construcción de
un estado de conciencia mayor donde se diluyan
estereotipos que secularmente penalizan la
diferencia, ya sea sexual, de género, física, social,
psicológica, moral o ideológica.

Lo híbrido, pues, se abre paso formal y
cualitativamente en las imágenes de Mariano
Sánchez. La separación de género no existe.
Realidad y apariencia intercambian sus roles. Lo
ambiguo toma cuerpo. Los personajes de las obras
se mimetizan con su entorno, se cosifican, fluyen
en simbiosis con la escenografía para recrear una
realidad integradora y metafórica donde los objetos
adquieren su propia identidad mediante la reinvención
de sus usos y la búsqueda de sus nombres;
imágenes que reivindican la multiplicidad frente a la
lectura sesgada, estanca y dicotómica con que,
demasiado a menudo, interpretamos nuestras
realidades.

Desarrollo de la exposición
El lugar de encuentro es una sala cuadrada. En sus
paredes laterales, enfrentadas de dos en dos,
cuelgan cuatro fotografías al óleo en el interior de
sendos cajones. La zona frontal se reservará para
la producción de una escenografía vinculada a las
imágenes laterales. Vídeo y música acompañan las
escenas.

SUBSISTEMAS DE IDENTIDAD
Ramón González Palazón
Instalación audiovisual

Esta instalación se compone de dos o tres
proyecciones múltiples en una sala cerrada, apoyada
por una serie de narraciones visuales acerca de las
“Identidades”. El proyecto se presenta como una
instalación en la que el espectador se encuentra con
varias proyecciones de vídeo, la mayoría fijas y otras
con sutiles movimientos, una especie de envoltorio
contextual de variadas narraciones audiovisuales
donde la identidad sexual o de genero, la identidad
física, la identidad psicológica, la identidad social, la
identidad moral y  la identidad ideológica serán punto
de partida para la muestra.

Esta exposición pretende recrear, de la mejor manera,
el alcance de un trabajo que
realizará un grupo de personas al tomar notas de su
trabajo con detalles y hechos. Las imágenes pueden
ser recogidas en vídeo y reconstruidos a partir de
medios digitales como vídeo experimental y sonoro.
Se puede decir que la identidad es evolutiva y está
en proceso de cambio permanente, lo que implica
la afirmación de particularidades, pero también de
diferencias y relaciones con los otros. Se trata de
una pregunta siempre presente y cuya respuesta se
busca en imágenes, fragmentos, recuerdos, historias,
relaciones con uno mismo y con otros, así la identidad
es del psicoanálisis el resultado del conjunto de
identificaciones que una persona va incorporando a
lo largo de su historia.
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Proyecto de Investigación del
Desarrollo Artístico y el Pensamiento
en materia de género durante las
últimas tres décadas.
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PROCESOS

1 El objetivo de Gichi-Gichi Do es el diseño y la
creación de proyectos escénicos que se desarrollan
bajo diferentes formatos: instalaciones escénicas,
conciertos, performances. Nos interesan los lugares
fronterizos.
2 En Gichi-Gichi Do construimos nuestras propuestas
elaborando los distintos materiales a partir de un
conjunto de reglas que nosotros mismos nos
imponemos. Algunas de estas reglas constituyen una
metodología de trabajo que nos permite avanzar de
forma eficaz. Otras reglas - externas a esta
metodología- nos permiten salir de la lógica del
discurso.
3 Trabajamos a partir de un tema que contaminamos
bombardeándolo con otros temas que en principio
no tienen una conexión clara con El Tema, pero que
acaban funcionando como canales que alimentan al
tema central apoyándolo, diseccionándolo o
negándolo.
4 Si en algún momento aparece algún tipo de línea
argumental la cortamos, la borramos concienzudamente.
Las imágenes, los objetos, las palabras viajan en
diferentes direcciones. El discurso es pulverizado.
5 Nos interesa trabajar a nivel dramatúrgico y escénico
con herramientas extraídas de otras disciplinas
artísticas y especialmente de la música popular
contemporánea, utilizando conceptos como
cut&paste, re-mix y sampleado para elaborar un
material netamente escénico.
6 No hacemos distinción entre acción y palabra: todo
es acción. No distinguimos entre escritura y acción:
todo es escritura. Trabajamos siempre desde tres
pupitres distintos, elaborando tres tipos de escritura
distintas: la del performer, la del dramaturgo, la del
director. Las tres tienen el mismo peso y cualquiera
de ellas puede tener la última palabra a la hora de
zanjar una cuestión.
7 Hacemos las cosas sin conocimiento, a lo tonto:
jamás desechamos materiales por el simple hecho
de que no tengan una clara justificación escénica.
Hace mucho tiempo que eliminamos la pesada carga
de la justificación. Desechamos sólo los materiales
que nos parecen aburridos o inconsistentes.
8 Hacemos cosas, proponemos acciones para saber
quiénes somos, dónde estamos. La mayor parte de

las acciones que proponemos y/o realizamos no
tienen por qué tener un origen intelectual. Surgen de
una intuición. La propuesta para una acción es pura
intuición. La materialización de la acción nos permite
observar y conocer el calado de la propuesta. A partir
de la materialización escénica de la propuesta el
espectáculo evoluciona; viaja hacia lugares que en
un principio no tienen por qué tener una relación
directa con El Tema.

Pero después de todo ¿qué es Intermedio?
Intermedio es un concierto-performance, una pieza
escénica en la que la música en directo, la acción y
la palabra funcionan como elementos indisolubles.
Para la creación de Intermedio, Gichi-Gichi Do están
ahora mismo escribiendo los textos. Escribir un texto
significa poner en acción la palabra.
Cada uno de los textos lleva una serie de notas
marginales: propuestas de acción para el texto.
La acción puede suceder antes, durante o después.
Puede incluso sustituir al texto que la generó. También
existe una pequeña lista de títulos para realizar un
par de cortos de ficción que se proyectarán durante
la pieza. Escribimos rápido porque no merece la pena
detenerse, porque el espacio para la reflexión llegará
después.
La idea es aparecer el primer día de ensayo con todos
los textos memorizados (la cabeza como un bombo)
y una lista de títulos para las acciones; juntar todo y
ver qué es lo que pasa.
Hay que añadir también que Niña Jonás lleva desde
hace días dándole duro a la batería. Lo mismo vale
para el Sr. Curí y su bajo. Tenemos que ponernos en
forma.
Gichi-Gichi Do es un equipo de trabajo formado por
Niña Jonás (Luciana Pereyra Agoff) y Sr. Curí (Óscar
G. Villegas), pero cuenta para cada uno de sus trabajos
con la aportación de artistas procedentes de diversos
medios. Así, en la creación de sus últimos trabajos
han contado con la colaboración entre otros del
fotógrafo Ramiro e y del graffitero Suso33, artistas
ambos de reconocida trayectoria. El objetivo de Gichi-
Gichi Do es el diseño y la creación de proyectos
escénicos que se desarrollan bajo diferentes formatos:
instalaciones escénicas, conciertos, performances,
etc. Entre sus últimos trabajos cabe destacar Fobos
y Deimos, Exposición y Progenitura.
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ESP.0 INTERMEDIO
Guichi - Guichi Do
Residencia

Intermedio es un picnic perpetrado por Niña Jonás y el Sr. Curí. Entiéndase
que éste no es un picnic al uso, porque además de sándwiches y cerveza
los Gichi-Gichi Do han traído una batería electrónica, un teclado Moog y
una caja de ritmos. También han montado una pantalla en la que proyectarán
un par de películas de ficción y dos micrófonos; con lo que el bello campo
es más bello e interesante ahora. Después de su última trilogía (Cicatriz),
Gichi-Gichi Do han decidido tomarse un respiro y salir a merendar al aire
libre. Niña Jonás espera al Sr. Curí en escena, fumando tranquilamente. Está
muy guapa y todos la miran. Ahora aparece el Sr. Curí en una preciosa moto,
un scooter de color cereza. Trae la merienda y su bajo eléctrico. Todo está
a punto de comenzar y efectivamente todo empieza.

Después de Progenitura nos pusimos a trabajar en una nueva pieza titulada
El Hombre del Tiempo, una performance bastante compleja y con bastante
gente en escena. Pero pronto nos dimos cuenta de que necesitábamos
hacer una pieza de transición que nos permitiera analizar el momento en el
que nos encontramos como creadores. Sentíamos la necesidad de hablar
acerca de la naturaleza de nuestro trabajo, de lo que significa para nosotros
ponernos-exponer delante de los otros. Necesitábamos también darle nuevos
usos al cuerpo, comprometerlo en otras direcciones que quizá se habían
desdibujado por el uso preferente de la palabra, construir acciones no tanto
para significar, sino para conocernos a nosotros mismos y a partir de ahí…
Nunca nos hemos desnudado en escena, nunca hemos soltado una palabra
más alta que la otra porque eso pertenece a la esencia de lo que hacemos,
pero nos gustaría saber qué ocurre con la disonancia, qué ocurre si de
repente nos exponemos, si abrimos la puerta de lugares que hasta el
momento no hemos sentido la necesidad de explorar.

La idea del picnic es también la excusa perfecta para hablar de nuestras
cosas sin ton ni son, para mezclar unas cosas con otras dentro de un
ambiente relajado, en mitad de un bosque en el que cualquier cosa es
posible. Un bosque en el que todo puede suceder: una tormenta repentina,
la caída de las primeras hojas de otoño o el ataque por sorpresa de un oso.
Decidimos jugar, tiramos los dados sobre el tablero y la suerte nos situó en
la casilla de un paisaje idílico, de un jardín paradisíaco del que de momento
no podemos ser expulsados porque hemos escondido los dados. Quizá no
sea el mejor de los paraísos, ya que no todo en
él resulta sencillo, lo que ocurre no siempre es agradable y con demasiada
frecuencia se revela inquietante, pero hemos encontrado la libertad para
hacer y decir todo lo que no sería posible fuera de esta casilla; la libertad
para sentir un placer infinito y el peor dolor de cabeza de nuestra vida,
libertad para amar o para odiar y odiarnos, libertad para desafinar, aporrear
nuestros instrumentos y rompernos una pierna si esto fuera necesario. De
hecho esta performance es una contradicción en sí misma. Todo lo que
decimos no haría falta decirlo, y por eso lo decimos todo. Todo lo que no
es necesario, todo lo absurdo, lo irrelevante, lo engañoso y lo mortalmente
aburrido. Y todo esto con el propósito de llenar un hueco existencial y por
supuesto, fracasar en el intento. De modo que podríamos concluir que en
esta performance lo que hacemos es pasar el rato, que al fin y al cabo es
lo que se hace en los paraísos; perder el tiempo, malgastar nuestras vidas
sin que resulte demasiado preocupante.
Que nos muerdan los perros y nos embistan los ciervos.
Nosotros estamos preparados.
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ÁNGELES BUSCAN
PLAYAS
ABANDONADAS
donde olvidar el cielo.
Cía. Teatro Atroz.
Residencia.

La historia armada será el punto de
partida para el trabajo de construcción
con los actores, yo expongo la
situación y la clase de personajes que
la frecuentan, sugiero el espacio por
el que transitan y les hablo de en qué
modelos se sustentan sus personajes,
iniciamos una serie de trabajo guiado
donde ellos buscan un biorritmo para
esos personajes, donde buscan una
manera de andar y hablar, y yo les
enfrento continuamente a unas
situaciones que ya tengo en mente,
recojo el material y lo utilizo sólo como
un molde sobre el que construir o
escribir un personaje hecho a medida
de las posibilidades que me van
mostrando, los actores no participan
en el trabajo dramatúrgico pero son
la materia prima de él, es decir, yo
como director necesito enfrentarme
solo a la escritura, cuando fluye
simplemente pienso en las
capacidades de los actores, en lo que
me han ido mostrando sobre su
construcción, el texto entonces nace
y es completamente simétrico a la
capacidad del actor para interpretarlo
porque está construido para él. Hay
un momento en su trabajo y en mi
trabajo que se necesita hacer en
soledad, gran parte del trabajo que
se puede ver en los ensayos está
medido por el trabajo que ellos han
hecho solos en su casa, en lo que
han buscado o visto de todo el
material que he reunido y he
compartido con ellos, con la misma
información yo hago una cosa y ellos
otra. Así poco a poco se va
construyendo el espectáculo.

Compañeros de viaje
Rodrigo Gómez
Mikel Marcos
Azahar Carmona
Noelia Sidrach de Cardona
Fernando Ripoll
Luisma Soriano

Trabajamos desde la temática hasta la
historia, primero se plantea un tema, el
tema incluye necesidades personales de
expresar un punto de vista concreto
sobre algo que ocurre y necesidades
sociales que buscan, con la plasmación
del tema, una reflexión por parte de quien
escucha o ve la historia. Ahí empieza el
trabajo. Si hiciéramos una retrospectiva
a Los espectáculos que hemos ido
haciendo desde TeatroAtroz, veríamos
que nuestra preocupación siempre está
en el individuo frente a su capacidad de
transitar el mundo guiado sólo bajo su
óptica, esto obedece a la obviedad de
que sólo tenemos noticias del mundo a
través de nuestros ojos y que pese a lo
que digan los demás que nos
acompañan, sólo podemos hacer caso
a lo que vemos nosotros mismos. En
este trabajo juntamos dos líneas que son
de sumo interés para nosotros, nuestra
habitual preocupación por entender el
mundo visto a través de nuestro prisma
y los quebraderos de cabeza que supone
para la sociedad no saber cómo controlar
a las personas que sufren algún trastorno
mental que afecta a su percepción de la
realidad.
Una vez que sabemos la temática
procedemos a la búsqueda de una
historia que genere un conflicto entre los
personajes que la poblaran, ese conflicto
debe cubrir las dos necesidades
anteriormente comentadas, éste es un
trabajo que necesito hacer en soledad,
hablo de mí como director/dramaturgo,
necesito mirarme por dentro y entender
qué cosas tengo y cómo puedo
contarlas, es necesario como director
localizar un punto de vista sobre un
acontecimiento y sobre él construir la
historia, para mí el trabajo de director
tiene intrínseco el trabajo de dramaturgo,
ahí empieza todo.

ESP.0
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15Sep/
15Nov

BECAS
CENTRO PÁRRAGA

El Centro Párraga, Espacio de investigación y
desarrollo para la creación escénica, adscrito a
la Consejería de Cultura, Juventud y Deportes,
es un espacio destinado a promover una manera
de entender la creación y la relación entre
creadores de distintas disciplinas. Toda
manifestación artística tiene cabida en los
planteamientos del mismo: artes plásticas,
visuales o escénicas surgidas al amparo de los
soportes tradicionales conviven con las creaciones
que nacen de las nuevas tecnologías. Asimismo,
se imparten todo tipo de talleres, seminarios y
conferencias teóricas que analizan diversos
aspectos de la creación contemporánea.

Dentro de los objetivos del Centro Párraga, se
encuentra el de dar oportunidad a los artistas de
las distintas disciplinas para desarrollar sus
proyectos, individuales o colectivos, ya
pertenezcan a una sola o combinen varias

disciplinas artísticas, en los diferentes espacios
en que se articula el edificio: caja escénica, taller
digital, taller de artes escénicas, taller de artes
visuales y sala de exposiciones, siempre que
dichos proyectos guarden consonancia con la
finalidad del centro.

A este fin, la Consejería de Cultura, Juventud y
Deportes en el ejercicio de sus competencias en
materia de promoción cultural, estima conveniente
convocar para este año 2008 diez becas de
investigación  artística en el Centro Párraga, con
una dotación de 7.000 euros cada una, donde
las personas becadas tendrán a su disposición
las infraestructuras de las que dispone el centro
para la producción de obra. La asignación de un
espacio de cesión supone su uso continuado
durante el periodo en el que ha sido asignado el
disfrute de la beca.
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ESP.0

L' ESPAGNOL
C'EST NOTRE INSPIRATION
MUESTRA PROYECTOS MASTER DE DANZA.
Universidad Católica de Murcia

La presentación de los proyectos de creación de los
alumnos del Master oficial en Danza y Artes del
movimiento tendrá lugar el sábado 4 de Octubre a
las 20.00 h  en el Espacio 0. Después de haber sido
impregnados  de diferentes técnicas y conocimientos
pertenecientes al Teatro de Movimiento, Commedia
dell'arte, Clown y Danza Contemporánea, ha llegado
el momento de la creatividad, de la construcción
corporal  sobre la escena.

Durante todo el mes de Septiembre tendrán lugar los
ensayos prácticos de este modulo final. Cuatro
proyectos colectivos inspirados en Cuatro  Grandes
Maestros Creadores hispanos del Siglo XX: DALÍ,
GAUDÍ, VALLE INCLÁN Y  FRIDA KAHLO. Sus vidas,
sus psicologías, sus conflictos, la estética  y la poética
de sus obras serán el punto de partida para los 18
alumnos que forman parte de esta primera Edición
del Master.

David  & David, Elena, Natalia, Llanos, Noelia, Violeta,
Carmen & Carmen, Ana, Vicente, Vicky, Maria José,
Alfredo, Julián, Fuensanta, Abigail y Zahira, tendrán
que superar un último obstáculo después de 9 meses
de trabajo para alcanzar el título de Master.
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11Oct/
24Nov

MASTERCLASSES DANZA
FUNDACIÓN AUTOR (SGAE)

Por tercer año consecutivo, la
Fundación Autor y el Instituto de la
Mujer ponen en marcha una nueva
edición del ciclo de clases
magistrales a cargo de diferentes
coreógrafas que son un referente de
la danza en nuestro país. El objetivo
principal de estas clases es acercar
las claves, recursos y técnicas que
componen el personal estilo de estas
coreógrafas y facilitar, de paso, la
creación de sinergias entre diferentes
lenguajes. Con esta elección se
quiere poner de manifiesto,
asimismo, el peso absolutamente
decisivo que las mujeres han jugado
y están jugando en el desarrollo de
esta disciplina escénica.

Estas clases se impartirán en
distintas ciudades como Murcia,
Madrid, Valencia, Alicante o Sevilla,
contando este año con las
coreógrafas Marta Carrasco, Mónica
Valenciano y Àngels Margarit.

Colabora:
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A través de las creaciones con la compañía
MUDANCES, Àngels Margarit ha desarrollado un
lenguaje propio. Este curso busca aproximar ese
lenguaje a los bailarines, en su vertiente más formal.

El curso parte de un calentamiento básico donde
se van introduciendo los elementos característicos
de este lenguaje hasta desarrollar fragmentos
complejos de movimiento y desplazamiento en el
espacio, siempre trabajando con consciencia
anatómica y buscando o reencontrando la
organicidad en el movimiento.

Àngels Margarit ha desarrollado un personalísimo
estilo de creación, fundamentado en la búsqueda
de lenguaje y poética propios y en su fascinación
por el espacio, elemento esencial de su trabajo. Este
se ha desarrollado en diferentes ámbitos y formatos
que incluyen proyectos para el espacio escénico,
para espacios urbanos, improvisaciones, videodanza,
instalaciones y, en colaboración con Núria Font,
también investigación en los nuevos medios. Desde
sus inicios ha tenido una importante proyección
internacional, convirtiéndose en uno de los referentes
ineludibles de la danza de nuestro país.

Ha creado espectáculos como Kolbebasar, Atzavara,
Solo per habitació d'Hotel, Corol·la, Tèrbola, L'Edat
de la paciència o Larandland con los que ha recibido
numerosos premios nacionales e internacionales,
como el Grand Prix du Concours Chorégraphique
de Bagnolet (Francia, 1988), el Premi Nacional de
Dansa de Catalunya (1986, 1991, 1999) o el Premi
Ciutat de Barcelona d'Arts Escèniques (1993), entre
otros.
En el ámbito de la pedagogía ha desarrollado
programas de formación y ha impartido cursos y
talleres en España, Europa y América.

En el 2003, impulsa y conceptualiza el Tensdansa,
festival internacional de danza de Terrassa (Barcelona),
que dirige hasta el 2007.

MASTERCLASSES DANZA
FUNDACIÓN AUTOR (SGAE)

11 OCT 08
16.00/20.00h

ÀNGELS MARGARIT
(BARCELONA)
Clase técnica + taller materiales mudances.
Nivel: Avanzado / profesionales y estudiantes de
grado superior

Colabora:
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MASTERCLASSES DANZA
FUNDACIÓN AUTOR (SGAE)

24 NOV 08
16.00/20.00h

MARTA CARRASCO

Después de bailar en varias compañías de danza,
como Metros de Ramón Oller, Marta Carrasco
emprende una nueva trayectoria en solitario como
creadora e intérprete el año 1995 con el espectáculo
de danza-teatro Aiguardent.
Desde ese momento ha combinado la creación de
coreografías propias -Aiguardent (1995), Blanc
d'ombra. Recordant Camille Claudel (1998), Mira'm
(2000), Eterno? Això sí que no! (2003), Ga-gà (2005)
y J'arrive…! (2006)- con la dirección coreográfica
de otros espectáculos, como: A la jungla de les
ciutats, de B. Brecht (Dir. Ricard Salvat, 1998); El
Maniquí, de M. Rodoreda (Dir. P. Planella, 1998); A
little night music, de S. Sondheim y H. Wheeler, y
Lulu, de F. Wedeking (Dir. Mario Gas, 2000 y 2001),
Bodas de sangre, de F. García Lorca (Dir. F. Madico,
2001), Ronda de mort a Sinera, de S. Espriu (Dir.
Ricard Salvat, 2002), Diàfan, de Pep Bou (2003) y
la versión teatral del musical El otro lado de la cama
(Dir. J. M. Mestres, 2004).
En el año 2005 participa en el último largometraje
de Carlos Saura (Iberia).
En el útlimo año, Marta Carrasco colabora en la
dirección de movimiento con Lluís Llach en Tranuites
Circus, con Pep Bou en Clar de Llunes y con Carme
Portaceli en L'Agressor, Fairy o Ante la jubilación,
recién estrenada en el Centro Dramático Nacional.
 Entre otros premios, ha recibido el de la Crítica
Teatral de Barcelona 1996-1997 por Aiguardent y
Pesombra; el Butaca (Premio del público) de 1999
y 2001 por Blanc d'ombra y Mira'm, respectivamente,
y cuatro Max de las Artes Escénicas, dos por
Aiguardent, el año 2003 y dos por Ga-gà el año
2006 como “Mejor espectáculo de danza” y “Mejor
Coreografía”. En el año 2005, la Generalitat de
Catalunya le concedió el Premi Nacional de Dansa,
en reconocimiento a su trayectoria.
Con su último espectáculo J'arrive…!, ha realizado
más de 80 funciones por todo el Estado Español,
y cerrará el próximo Festival de Teatro Latino de
Chicago en el Goodman Theatre en agosto.
J'arrive…! ha recibido el Premio Butaca y el Premio
de la Crítica Teatral Serra d'Or, así como fue la punta
de lanza para que Marta Carrasco obtuviera el Premio
Ciutat de Barcelona en el año 2007, como máxima
expresión de toda su trayectoria artística.

Colabora:
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MESAS:

Martes 4
Mesa 1ª
AGENCIA ESTATAL - IBERESCENA
D. Guillermo Heras. Director.
20:00 h.
Encuentros con una actriz.

Miércoles 5
Mesa 2ª
PUBLICIDAD EN LAS ARTES ESCÉNICAS
20:00 h.
Encuentros con un actor.

Jueves 6
Mesa 3ª
FIT. FESTIVAL INTERNACIONAL DE TEATRO
IBEROAMERICANO DE CÁDIZ.
D. José Bablé. Director.
20:00 h.
CARMEN RUBIO.
DANZA.
Mesa compartida y de carácter general, en la que
se tratará la Danza desde el “español”, como una
disciplina basada en la tradición y la historia, y la
danza contemporánea, como una mirada hacia las
nuevas formas.

17.00/20.00h
ESP.0

VII JORNADAS DE LAS
ARTES ESCÉNICAS
EN LA REGIÓN DE
MURCIA, UNA MIRADA
A LATINOAMÉRICA
MURCIAaESCENA, Asociación de Empresas
Productoras de Artes Escénicas de la Región
de Murcia.

“OTROS SECTORES”

De Martes 4 a Jueves 6 de noviembre de
2008
Destinatarios: Socios de MurciaaEscena,
Empresarios en artes escénicas, Gestores
culturales, Profesionales relacionados con las
Artes Escénicas, Medios de Comunicación,
Empresas de publicidad y marketing,
Estudiantes Marketing, Publicidad y Relaciones
Públicas, Estudiantes de Periodismo,etc.

ENCUENTROS
PROFESIONALES
MURCIAaESCENA

+info: www.murciaaescena.es

Colabora:
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El paisaje no existe “ahí afuera”. Afuera, lo que hay
es Naturaleza. Es sólo nuestra presencia lo que
transforma la Naturaleza en paisaje, es sólo nuestro
ojo el que construye el paisaje. Por tanto, si nosotros
no estamos, sólo habrá Naturaleza... Contra.Natura
es un proyecto de Alex Serrano, Martí Sánchez y Pau
Palacios que consta de una instalación artística
interactiva y una pieza de teatro-danza basada en la
construcción del paisaje a partir de la percepción
humana. Gracias a la visión poliédrica de las disciplinas
de los tres creadores (Director de escena, Investigador
en sistemas de Inteligencia Artificial y Videoartista) y
aprovechando la disparidad y coincidencia de sus
residencias actuales (Barcelona, Toulouse y Bolzano)
Contra.Natura se configurará en un periodo de 12
meses a partir de un trabajo de exploración
dramatúrgica alimentado de disciplinas muy diferentes
como son los sistemas de interacción hombre-
máquina, la instalación artística, la performance o los
mecanismos de simulación de inteligencia artificial.

Contra.Natura ya goza de varios compromisos para
su presentación y difusión en público. Un primer Work
in progress (Artefacto) será presentado en el Festival
PNRM de Olot el primero de junio de 2008. Además,
dispone de una residencia de creación en Ca l'Estruch
en Sabadell, donde se realizará un pre-estreno el 21
de noviembre. El proyecto ha sido seleccionado para
participar en el stage creativo organizado por la red
de teatros alternativos para ser Presentado en los III
Encuentros en Magalia en el mes de Julio. Por otro
lado, al ser el proyecto ganador del 8è Premi a
Projectes d'Arts Escèniques de Lleida, Contra.Natura
será estrenada en e Teatro Municipal de Lleida a
finales de noviembre. Posteriormente será presentada
a finales de noviembre o principios de diciembre en
el Festival Lola de Esparraguera.

El proceso creativo de Contra.Natura se formalizará
en dos presentaciones diferentes pero íntimamente
relacionadas: un proyecto Performativo-Coreográfico

(Work-in-Progress + pieza final) y una instalación
Interactiva (Artefacto). Evidentemente el principal
interés de un proyecto configurado por dos partes
radica en la complementariedad y el enriquecimiento
tanto en su conceptualización inicial como, aún más
importante, en la visión y participación del público en
una lectura de diferentes niveles y actitudes. Se trata
de trascender el hecho escénico y el hecho artístico
propio de la instalación para ofrecer una mirada
poliédrica (y por qué no, irónica) de un mismo hecho.

CONTRA.NATURA
Agrupación Señor Serrano
Residencia y Working Progress

ESP.3
Working Progress
15 NOV 08
20.00h.

ESP.0

Ficha Artística

Idea original y realización:
Álex Serrano Tarragó, Martí
Sánchez Fibla y Pau Palacios.

Montaje escénico

Dirección
Alex Serrano.
Dramaturgia
Pau Palacios y Alex Serrano
Performers
Diego Anido, Esther Forment
Ay. Dirección - Producción
Barbara Bloin.
Diseño Iluminación
Isabel Franco
Audio
Sebastian García Ferro
Escenografía
Pendiente de selección
Aplicación Interactiva de Vídeo
Martí Sanchez
Asesor del Proyecto
Víctor Molina
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ANATOMÍA
EXPERIMENTAL
WORKSHOP DANZA
Eva Kazar
Festival MOV-HI (Moviendo historias)

17/23N
ov

ESP.0
Entrada Única: 50¤

En este workshop utilizaremos la observación, el
contacto directo y la imaginación para explorar
paisajes interiores y poder llegar a incorporar la
comprensión de peso y ligereza, respiración y flujo.
Aprenderemos a recuperar la confianza en la
capacidad innata de nuestros cuerpos para la
eficiencia y la facilidad con el objeto de probar la
apertura integral y la increíble  flexibilidad que genera
la danza fluida y tranquila.

Eva Karczag es coreógrafa, bailarina y formadora.
Durante las últimas tres décadas ha practicado,
enseñado y defendido métodos explorativos de
creación. Actúa de forma individual y en trabajos en
colaboración con artistas internacionales y muchas
de estas colaboraciones implican establecer lazos
entre distintas disciplinas artísticas. Su trabajo
performativo y sus enseñanzas están impregnadas
de danza improvisada y experiencias en trabajos
de integración cuerpo/mente (T'ai Chi Ch'uan y Qi
Gong, Técnica Alexander - de la que es formadora
certificada- Ideokinesia y Yoga). Desde 1972 es
miembro de grupos de trabajo en los campos de la
danza experimental como la Trisha Brown Dance
Company. Ha enseñado a lo largo de Estados
Unidos, Australia y Europa, incluyendo el European
Dance Development Center, (EDDC)  de Arnhem,
Holanda. Es graduada MFA (en Investigación sobre
Danza) por el Instituto Bennington en Vermont,
Estados Unidos. A través de sus actuaciones y sus
enseñanzas trata de transmitir su amor por la danza
más corporal y su interés en la práctica del “aquí y
ahora”.
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“Lo extraño se convierte en familiar cuando nos aproximamos
a ello lo suficiente”.

Nos interesó el texto por su contenido y también por su
potencial visual, la confrontación de dos culturas con una
iconografía tan dispar, el encuentro de dos mujeres y las
similitudes humanas más allá de su lugar de procedencia.

Nos interesó el proyecto por la flexibilidad de la autora a
que su texto fuera absorbido y procesado con una gran
libertad de creación. Apoyando la utilización de su texto
como materia de inspiración factible de ser mutado en
imagen, sonido y otras herramientas de exhibición.

En 1 minuto abre una puerta a la reflexión sobre un tema
que incumbe a la mayoría de la sociedad europea y de
todo el territorio denominado “Primer Mundo”: la migración
masiva de personas buscando oportunidades de mejorar
sus condiciones de vida y la necesidad de que la asimilación
de estas personas, procedentes de múltiples culturas, se
desarrolle de forma satisfactoria. Es una oportunidad para
conocer otra idiosincrasia y abrirnos a nuevas culturas,
pero es un hecho que este fenómeno social necesita de
mucho tiempo. No hay defendidos y detractados, todos
pecamos de un vicio común: el miedo.

La propuesta es la creación de una pieza artística flexible
en los márgenes entre el espectáculo escénico y la instalación
multimedia. Una recreación sobre el concepto de “el otro”
que albergue ambas posibilidades, la representación en
escenario teatro y la exhibición en espacios expositivos.
En ambos casos se utilizará material audiovisual y el resultado
de la reflexión producida tras los meses de ensayo de todo
el equipo. En ambos casos se confrontará al espectador
con la historia de Amal y Elvira. Con las historias que
suceden “En 1 minuto”.

26Dic08/
4Ene09

ESP.0

EN UN MINUTO
Sara Serrano.
Residencia.

Ficha Artística y Técnica

“En un minuto”.
A partir de un texto de Inmaculada Alvear.

Dirección
Sara Serrano

Asesoramiento Actoral
Concha Esteve

Actores/Actrices
Rocío Bernal, Irene Verdú, Brígida Molina.

Actor Vídeo
Pablo Bermejo

Vestuario y Objetos
Cristián Weidmann, Sara Serrano.

Escenografía
Eduardo Balanza

Diseño Iluminación
Joaquín Lisón

Produccción
Arena Producciones

Subvenciona
Consejería de Cultura, Juventud y Deportes.

Coproduce

Working Progress
19 ENE 09
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BLAZEK 24 OCT

DESPUÉS DE MI, EPITAFIOS 24 OCT

Programación

113112

11/10 SEPDOMINIO PÚBLICO

25 SEPPASARELA MODA TITIS

17/18 OCTLA INTRUSA

1/2 NOVTRECE AÑOS SIN
ACEITUNAS

10/11 NOVLA SENTENCIA
DEL PARAÍSO

7 OCTALTERARTE GROUND ZERO

8 OCTALTERARTE BULOS Y TANGUERÍAS

9 OCTALTERARTE BRECHT&BRECHT, LOS
RICOS NO TIENEN PRISA

10 OCTALTERARTE EN ALGÚN MOMENTO
DE LA VIDA DEBERÍAS...

11 OCTALTERARTE TODOS LOS BUENOS
ESPÍAS TIENEN MI EDAD

8 NOVTÍTEREMURCIA08 EL ÁVARO

9 NOVTÍTEREMURCIA08 ÁNGEL

19 NOVFESTIVAL MOV-HI BLEESED

20 NOVFESTIVAL MOV-HI TRIGGER

21 NOVFESTIVAL MOV-HI LOS SIETE SUICIDIOS
DE UN GATO

22 NOVFESTIVAL MOV-HI TALES OF BODY

23 NOVFESTIVAL MOV-HI LIFE IS TOO SHORT TO DANCE
WITH AN UGLY MAN?

1/9 OCTCREAJOVEN
ARTES VISUALES

22/28 SEP+MÓVILES-INMÓVILES

23 NOV
FESTIVAL MOV-HI WITHIN

17/23 NOVANATOMÍA
EXPERIMENTAL

WORKSHOP DANZA

29 NOVOTRO2008 P.I. (PAYS) OU
PRÉSENTATIONS INTIMES

28 NOVOTRO2008 LA NOCHE DE LOS
TULIPANES

30 NOVOTRO2008 FLORES ARRANCADAS
A LA NIEBLA

1 DICOTRO2008 MÈ YEMBOO (SOLO)
A SOGOL (DÚO)

2 DICOTRO2008 BRANCA

SALÓN DE LA CRÍTICA
2008: EL PAISAJE

17 NOV/
6 DIC

INTERMEDIO 7/21 JUL

ÁNGELES BUSCAN
PLAYAS ABANDONADAS

18/31 AGO

BECAS CENTRO PÁRRAGA 15 SEP/
15 NOV

MUESTRA PROYECTOS
MASTER DE DANZA

L' ESPAGNOL  C'EST NOTRE
INSPIRATION 4 OCT

11 OCTMASTERCLASSES DANZA
FUNDACIÓN AUTOR (SGAE)

ÀNGELS MARGARIT
(Barcelona)

24 NOV
MASTERCLASSES DANZA
FUNDACIÓN AUTOR (SGAE)

MARTA CARRASCO

CONTRA.NATURA 3/16 NOV

BECACCIONES 18/21 DIC

EN UN MINUTO 26 DIC 08
4 ENE 09

III ANIVERSARIO
CENTRO PÁRRAGA

EL BLOC 24 OCT

III ANIVERSARIO
CENTRO PÁRRAGA

III ANIVERSARIO
CENTRO PÁRRAGA

III ANIVERSARIO
CENTRO PÁRRAGA

ANTI-KARAOKE 24 OCT

3/7 NOVVII JORNADAS DE LAS ARTES
ESCÉNICAS EN LA REGIÓN DE MURCIA

GÉNERO??? 11 DIC 08
8 MAR 09

5/6 DICHEY GIRL!



CENTRO PÁRRAGA
Consejería de Cultura, Juventud y Deportes

COORDINACIÓN DEPARTAMENTO
DE FORMACIÓN
Paco Aguinaga
areaformativa@centroparraga.com

COORDINACIÓN  DEPARTAMENTO
ARTES ESCÉNICAS
Luisma Soriano
artesescenicas@centroparraga.com

COORDINACIÓN DEPARTAMENTO

ARTES VISUALES
José Francisco López Martínez
artesvisuales@centroparraga.com

COORDINACIÓN  ESPACIO SONORO
Antonio Navarro
produccion@centroparraga.com

PRODUCCIÓN TÉCNICA
Antonio Navarro
produccion@centroparraga.com

DISEÑO IMAGEN
Juan Conesa

FOTOGRAFÍA
Mariló Puerta

ADMINISTRACIÓN
Juan Ernesto Martínez
administracion@centroparraga.com

GABINETE DE PRENSA
Valle Motos Alarcón
prensa@centroparraga.com

SECRETARÍA Y COMUNICACIÓN
Javier Cuevas
info@centroparraga.com

DIRECCIÓN
Juan Nicolás
direccion@centroparraga.com

Para reservas y entradas contactar con:

Centro Párraga
C/ Madre Elisea Oliver Molina, s/n
Antiguo Cuartel de Artillería
Pabellón n 5, 30002, Murcia
T. 968 351 410

centrop@centroparraga.com
www.centroparraga.com

Entrada gratuita para estudiantes de Centros
Superiores Artísticos de la Región de Murcia
previa presentación del carné actualizado
para todos los espectáculos excepto conciertos.




