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Presentación

Treinta años mas tarde, frente a la página en blanco, 
después de tantos festivales realizados, de tantas memorias  
�[VKH� ÄLZ[H� KLQH� Z\� YHZ[YV� LU� SH� WPLS�� LU� SHZ�TPYHKHZ�� LU�
los gestos memoriosos; genera encuentros impensados, 
polémicas, experiencias - vuelven los fantasmas a rondar, 
y las preguntas de siempre : ¿Por qué realizar un festival?  
¦8\t�ZPNUPÄJHKV�W\LKL�[LULY�¦�WHYH�X\t�ZPY]L&

 
De aquí que pensemos en el aquí y el ahora, de 

la segunda década de un siglo que corre veloz, como 
contexto, y precisemos que nuestra percepción de las 
artes escénicas en la Latinoamérica  de hoy, se inserta 
en los procesos creativos de jóvenes que expresan la no 
aceptación del presente y la creencia en la posibilidad 
de alternativas, que permitan  reintegrar los vínculos y las 
redes sociales. Creemos que puede ser también un modo de 
intentar reestablecer la traducción de las preocupaciones 
individuales en planteamientos sociales colectivos, lo 
escénico como producto social y cultural solamente 
HSJHUaH�Z\�[V[HS�ZPNUPÄJHJP}U�ZP�ZL�KPTLUZPVUH�Z\�JHYmJ[LY�
de producto cultural y como tal, su capacidad de revelar 
nuevos imaginarios sociales y colectivos, nuevos modos 
de percibir el mundo contemporáneo.

 
Primaveras y signos de interrogación se suceden 

en el mundo, las crisis recientes, las nuevas revueltas y 
resistencias nos indican que probablemente durante un 
tiempo las sorpresas y asombros no vendrán de la política, 
sino de las sociedades en red y de los movimientos 
culturales que convergen en torno a proyectos de 
comunidad por una vida digna, justa y equitativa.

En este punto, es importante consignar que la cultura 
está inserta en un escenario de enormes amenazas a la 



�

paz mundial, de nuevos desastres 
ambientales, de crisis económicas, 
de prepotencias de poderes, pero 
también, de nuevos movimientos 
democráticos, como las que hemos 
presenciado desde Egipto a Túnez, 
desde Atenas a Madrid , desde los 
estudiantes chilenos a los indignados 
en Madrid, desde los brasileños 
en las calles hasta los inquietantes 
movimientos sociales en la Colombia 
de hoy . Si bien se trata de lugares 
distantes y disímiles, en todos ellos 
observamos la capacidad de los 
seres humanos para urdir verdades 
compartidas, que operan como 
poder constituyente de muchos 
que recuperan la vida  desde 
las inteligencias en común y la 
construcción de esperanzas. Es en 
este tipo de procesos donde radica 
la potencia de la cultura, en su 
capacidad de re-inventar las formas 
en que vivimos juntos.

 
Hacer visible estas realidades, 

debe ser un compromiso de quién 
propicia espacios de encuentro como 
los festivales de artes escénicas, 
siempre viene a la memoria aquella 
exposición colonial de Paris en 
1.931 en que  los gestores culturales 
franceses ya a principios del siglo XX 
habían descubierto la necesidad de 
mostrarle a su población y a sus artistas 
otras realidades, era imprevisible el 
ZPNUPÄJHKV� X\L� [\]V� WHYH� (U[VUPU�
Artaud ver a la compañía de la Isla de 
Bali el resultado  de esta experiencia 
ZL�YLÅLQH��LU�SHZ�WmNPUHZ�KL�,S�[LH[YV�
y su doble publicado cinco años más 
tarde.

/PZ[VYPHKVYLZ�� ÄS}ZVMVZ� V�
sociólogos pueden analizar desde 

V[YV� UP]LS� [L}YPJV� SH� PUÅ\LUJPH� X\L�
ejerce el choque de las distintas 
culturas, pero en el arte las 
consecuencias pueden ser vistas de 
manera muy distinta. Así aparecen 
PUÅ\LUJPHZ�� THLZ[YVZ�� ]VJHJPVULZ�
que emprenden otro viaje y técnicas 
que se enriquecen, en todo caso se 
tornan en disparadores creativos, 
pero siempre en el contexto del 
aquí y el ahora de una primavera en 
movimiento continuo, a la que no 
somos ajenos.

Para que la voz y el cuerpo de los 
hacedores lleguen al público a través 
de talleres y puestas en escena, muchas 
otras voces y cuerpos se convocan en 
torno a una misma pasión, el teatro, 
en clave de festival, relacionado 
con su tiempo. Directivos, asesores 
artísticos, productores, asistentes, 
guías, encargados de transporte, de 
técnica, del catálogo, coordinadores 
de actividades de extensión, del 
acto inaugural, del área teórica, 
instituciones y salas de teatro 
invirtieron meses de trabajo que se 
verán traducidos en diez jornadas 
intensas de celebración y vida, dando 
sustento a los espacios creativos en 
que los artistas, críticos, periodistas, 
gestores, y, en general, el público 
de un país convocado a esta gran 
ÄLZ[H��]P]HU�LZJLUHYPVZ� SVZ�KL�WHa�`�
convivencia que estamos anhelando 
los colombianos.

Octavio Arbeláez Tobón
Director General
Festival de Teatro de Manizales
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Exploración y riesgo en la escena Montevideana

Diego Acosta García, Comedia 
Nacional. Uruguay.

En 2013 Montevideo ha sido 
distinguida nuevamente como 
Capital Iberoamericana de la 
Cultura. Este reconocimiento se 
recibe en ocasión de los 200 años 
de las Instrucciones del Año XIII, un 
hecho histórico fundamental en la 
identidad uruguaya, que nos invita 
H� YLÅL_PVUHY� ZVIYL�U\LZ[YHZ� YHxJLZ�`�
principalmente sobre el estado actual 
de nuestras artes.

Ser Capital Iberoamericana 
de la Cultura es poner en el 
centro del debate a la ciudad de 
Montevideo, como espacio donde 
se inscriben las manifestaciones 
culturales más amplias de su gente. 
La ciudad como recinto físico y 
ZPTI}SPJV� YLÅL_PVUHUKV� ZVIYL� LS�
rol de capitalidad y centralidad; la 
metrópoli, la ciudad puerto mirando 
al río y al mar; la ciudad abierta a 
los inmigrantes de ayer y de hoy, el 
centro, los barrios y los municipios, 
la apertura a todo el país, a la región 
y al mundo.

La representación de Uruguay en 
esta edición del Festival Internacional 
de Teatro de Manizales, supone 
también una oportunidad para pensar 
sobre cómo la identidad uruguaya se 
YLÅLQH�LU�SHZ�HY[LZ�KL�SH�LZJLUH�̀ �J\mS�
es el estado de la creación propia del 
país, que sigue proyectándose hacia 
el exterior.

Un país como Uruguay, de apenas 
tres millones de habitantes, y más de 

la mitad de la población concentrada 
en Montevideo, sorprende a locales 
y extranjeros por la cantidad y 
diversidad de espectáculos teatrales 
que conviven en la cartelera.

La escena teatral uruguaya 
contemporánea transita tiempos 
auspiciosos, de la mano de 
creadores que apuestan al riesgo y 
la experimentación en la escena, 
algunos de los cuales estarán 
presentes en este Festival. La última 
década ha supuesto un gran impulso 
para el teatro independiente, 
entre otras cosas, a través del 
reconocimiento de derechos sobre 
el trabajo del artista, y nuevos fondos 
públicos que estimulan la creación. 
Santiago Sanguinetti –director 
y autor de Argumento contra la 
existencia de vida inteligente en el 
cono sur- señalaba en una entrevista 
reciente que además del aumento 
en la cantidad de espectáculos, en 
los últimos años los grupos de teatro 
“cuentan con temporadas largas y 
tienen acceso a las salas céntricas. 
Se organizan talleres, se facilitan 
becas para estudiar en el extranjero. 
Por otra parte, siempre se apoya a los 
autores y, en especial, a los jóvenes 
creadores.”

Otro de los espacios de creación 
y de producción emblemáticos del 
teatro uruguayo, también presente 
en esta edición del Festival, es la 
Comedia Nacional, elenco estable 
de la Intendencia de Montevideo. 
A sus 66 años de saludable y larga 
vida, es una de las compañías de 
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actores más antiguas de América, 
un colectivo artístico integrado 
actualmente por 30 actores y actrices 
de distintas formaciones y recorridos 
profesionales. Este es el único elenco 
teatral público que existe en el país 
y es a la vez el principal organismo 
contratante de actores de la escena 
independiente. 

En lo que hace al repertorio, 
además de clásicos de la dramaturgia 
universal y nuevos textos de otras 
latitudes, la Comedia Nacional se 
ha caracterizado por la conservación 
y desarrollo de las obras de autor 
uruguayo. Lo ha llevado a cabo 
poniendo en escena dramaturgos ya 
clásicos, y estimulando la presencia 
del autor contemporáneo a través de 
escrituras por encargo. Así, este año 
invitó a Gabriel Calderón, a escribir 
y dirigir un espectáculo pensado 
especialmente para el elenco, La 
mitad de Dios, cuyo estreno mundial 
se realizará en el marco del Festival 
de Manizales, una semana antes de su 
estreno en Montevideo. A sus treinta 
años Grabriel Calderón ha escrito 
más de 16 obras de teatro y ha sido 
reconocido con diferentes premios. 
Sus obras han sido representadas 
en Argentina, Brasil, Panamá, Perú, 
España, Francia y México y sus 
textos han sido traducidos al francés, 
alemán, inglés y portugués. Esta es la 
primera vez que es convocado para 
[YHIHQHY�JVU�LS�LSLUJV�VÄJPHS�

Calderón, junto al resto de 
los creadores que integran la 
delegación uruguaya de este Festival, 
es un ejemplo de una generación 
preocupada por la investigación y 
SH� YLÅL_P}U� ZVIYL� SV�X\L� Z\JLKL� LU�
escena, como uno de los motores 
de su creación. Si bien las formas 

de pensar la escena son tantas 
como creadores existen, es posible 
reconocer códigos estéticos, 
discursivos y expresivos propios, 
que hacen al “decir teatral” de este 
grupo sobre su concepción del texto 
espectacular.

Estos creadores sobresalen por 
Z\� WLYÄS� T\S[PMHJt[PJV�� ZHIPLUKV�
conjugar la tarea de autores, actores, 
directores. Son responsables de 
todo el proceso creativo, lo que el 
investigador argentino Jorge Dubatti 
KLÄUL� JVTV� º[LH[YPZ[HZ»�� WVYX\L� UV�
se limitan a un rol teatral restrictivo, 
sino que manejan todos o casi todos 
SVZ� VÄJPVZ� KLS� HY[L� KLS� LZWLJ[mJ\SV��
Como artistas integrales, tienen 
conciencia de la importancia de cada 
rol, por lo que su escritura dramática 
no es individual, sino realizada a 
partir del trabajo con los actores 
y técnicos, durante el proceso de 
puesta.

Se caracterizan por la exploración 
de los géneros teatrales y los sistemas 
de representación, donde subyacen 
transformaciones en la concepción 
de los espectáculos y en la relación 
con los espectadores.

Uno de sus rasgos distintivos es 
su estética rupturista y la exploración 
de nuevas posibilidades escénicas, a 
través de espacios no convencionales 
o la alteración del espacio escénico. 
Una de las principales rupturas 
es la de la linealidad, a través de 
la simultaneidad de acciones, 
la discontinuidad temporal y la 
multiplicación de los puntos de 
vista, características compendiadas 
perfectamente en Bienvenido a casa 
de Roberto Suárez.

La investigadora teatral Gabriel 
Braselli en una publicación realizada 
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por el Ministerio de Educación y Cultura, 
enfatizaba en la problemática sobre los 
límites de la representación que cuestionan 
estos creadores. En sus espectáculos destaca 
un carácter interdisciplinario, donde 
los diferentes lenguajes y metodologías 
dialogan y se conjugan en una única 
propuesta escénica. Sobresale también la 
[YHUZ[L_[\HSPKHK� `� SH� PUÅ\LUJPH� KL� V[YHZ�
disciplinas artísticas, principalmente una 
estrecha relación con el cine, a través de 
recursos audiovisuales y narrativos. Hay un 
predominio de lo visual, una síntesis entre 
la palabra y la imagen y una fragmentación 
de la imagen y el discurso; su búsqueda está 
enfocada en el desarrollo de la dramaturgia 
escénica y del teatro físico.

Bajo esta nueva manera de entender 
el hecho teatral, cuyos antecedentes se 
remontan al teatro post dictadura, este grupo 
de teatristas ha buscado la experimentación 
a través de un juego escénico, que involucre 
y mueva tanto al espectador como a los 
intérpretes.

El teatro es acontecimiento, es cultura 
viva, sujeto a la realidad y el entorno en 
el que se encuentra inmerso. Los autores 
nacionales nos interrogan sobre qué 
nos preocupa de nosotros mismos y de 
nuestra vida en sociedad, pero la identidad 
nacional no se limita a la representación de 
dramaturgos locales, ya que las cualidades 
de interpretación de nuestros artistas 
THUPÄLZ[HU� SH� L_PZ[LUJPH� KL� \U� LZ[PSV�
artístico propio del país.

El teatro funciona hoy como un lugar de 
identidad alternativo al discurso que nos 
impone una imagen de quiénes somos, qué 
queremos ver, qué queremos saber, qué nos 
divierte, qué nos emociona. El teatro debe 
servir para cuestionarnos, para debatir sobre 
nuestro pasado en común y para ayudar a 
construir mejor un futuro que ya es hoy.
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 Una Nueva Ola

La nueva primavera del teatro 
colombiano

Yhonatan Loaiza Grisales
Periodista cultural de El Tiempo

El maestro colombiano Enrique 
Vargas tiene una particular analogía 
WHYH�KLÄUPY�HS�[LH[YV�JVSVTIPHUV!�¸LZ�
JVTV�LS�JVULQV�ISHUJV�KL�º(SPJPH�LU�
LS�WHxZ�KL�SHZ�THYH]PSSHZ»��,Z�SPILY[HYPV��
contradictorio, paradójico”, dice el 
dramaturgo manizaleño, quien dirige 
el Teatro de los Sentidos.

 
Razón tiene el maestro Vargas, 

porque, además, en Colombia 
el telón siempre se ha levantado 
gracias a los rebeldes. A los que se 
enfrentaron al estigma de que el 
teatro era una actividad relacionada 
con los movimientos de izquierda, 
a los que no les importa terminar 
la función con más aplausos que 
billetes, a los que ahora se la juegan 
por generar un público en un país que 
se ha ido durmiendo en los letargos 
de la cultura del espectáculo.

Esta metáfora también es una 
manera de decir que el teatro 
JVSVTIPHUV� LZ� PUJSHZPÄJHISL�� LZ[m�
lleno de tanta diversidad que no se 
lo puede encasillar en un solo estilo 
o lenguaje. Esto a pesar, o quizás 
gracias, a que esta es una de las artes 
más jóvenes de Colombia ya que solo 
comenzó a desarrollar una identidad 
propia a mediados del siglo pasado.

 

Y muchos de los grandes 
maestros todavía están. Se fueron 
Enrique Buenaventura, del Teatro 
Experimental de Cali, y Eddy 
Armando, del Teatro La Mama, pero 
Santiago García aún se pasea por 
los pasillos del Teatro La Candelaria 
para gastarles bromas a sus actores. 
Ricardo Camacho no ha abandonado 
la batalla épica que el Teatro Libre ha 
librado durante sus cuarenta años, esa 
de mostrarle a su público las grandes 
obras del repertorio mundial. Jorge 
Alí Triana insiste en la difícil tarea 
de llevar la obra de Gabriel García 
Márquez a un escenario teatral (hace 
WVJV�LZ[YLU}�º*Y}UPJH�KL�\UH�T\LY[L�
HU\UJPHKH»� JVU� HJ[VYLZ� WLY\HUVZ���
*YPZ[}IHS�7LSmLa�̀ �Z\Z�ºTH[HJHUKLSVZ»�
ya llevan 34 años con un teatro 
hecho a puro pulso.

Ahora se está empezando a 
levantar una nueva generación, 
quizás menos política, quizás más 
visible, pero que bebió de la fuente 
de la rebeldía de sus ancestros y está 
dispuesta a dejar su propia marca. 
Hay que reconocer que antes de 
LZ[H� ºU\L]H� VSH»� LU� SH� X\L� UH]LNHU�
actualmente las artes escénicas del 
país hubo una camada intermedia 
X\L�THYJ}�L� PUÅ\LUJP}�I\LUH�WHY[L�
de lo que actualmente se ve en la 
cartelera nacional. Por mencionar 
algunos: Fabio Rubiano, director 
y actor, dramaturgo incansable y 
líder del Teatro Petra, que en sus 
más de 25 años ha consolidado un 
lenguaje propio, pleno de humor 
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negro, incómodo en ocasiones, 
pero certero en su crítica social. 
Rolf y Heidi Abderhalden, padres 
del grupo colombiano que más 
se presenta en el exterior, Mapa 
Teatro, que en sus obras mezcla la 
ÄJJP}U� JVU� WYV[HNVUPZ[HZ� YLHSLZ� KL�
la historia colombiana, en una suerte 
de antropología teatral. Y Fernando 
Montes, que, con su Teatro Varasanta, 
ha puesto las enseñanzas del polaco 
1LYa`�.YV[V^ZRP��LS�WHKYL�KLS�º[LH[YV�
WVIYL»��HS�ZLY]PJPV�KL�\UVZ�TVU[HQLZ�
que mezclan las dramáticas tragedias 
de nuestro país con un lenguaje 
poético, como fue el caso de la 
K\YxZPTH�º2PSLSL»�

Muchos de los nuevos directores 
y dramaturgos que están empezando 
a sonar en Colombia son alumnos 
de esas dos generaciones de artistas 
que acabo de mencionar. Pero 
tienen sus propias búsquedas y 
WYLVJ\WHJPVULZ�� :\Z� PUÅ\LUJPHZ�
son más contemporáneas, han 
aprendido a reírse de sí mismos y 
de la enorme contradicción que 
ZPNUPÄJH� *VSVTIPH�� ;HTIPtU� OHU�
sabido acomodarse a un público 
que ha crecido, quizás en menor 
medida, gracias a festivales como el 
Iberoamericano de Teatro de Bogotá 
y el Internacional de Manizales. 

Algunos ya se consolidaron 
hace un buen tiempo, incluso ya 
han logrado constituir un lenguaje 
propio con un repertorio robusto, 
mientras que otros están empezando 
a despuntar, pero sus creaciones 

ÅVYLJLU� JVU� M\LYaH�� ,U� [VKV� JHZV�
es una generación que más que 
promesa ya es una realidad, porque 
está llenando de una bocanada de 
aire fresco al siempre valiente teatro 
colombiano. Estos son algunos 
referentes de esta nueva primavera.

Entre clásico y contemporáneo
Pedro Salazar, creador de la 

Compañía Estable, formado en el 
exterior y que ha trabajado bajo la 
batuta de grandes maestros como el 
francés Patrice Chéreau y el argentino 
Daniel Barenboim, en la Scala de 
Milán, siempre se ha interesado por los 
grandes clásicos del teatro. Así fue como 
en el 2008 se le midió a la aventura de 
TVU[HY� º3H� ]PKH� LZ� Z\L|V»�� SH� JtSLIYL�
obra del español Pedro Calderón de 
la Barca, con un interesante elenco 
que combinó la juventud de Juan 
Manuel Lenis y Nicolás Cancino con 
la experiencia de Ricardo Vélez y el 
interminable Víctor Hugo Morant.

Ese interés en los grandes 
nombres de la dramaturgia lo ha 
dirigido también a la producción 
contemporánea, primero con el 
irlandés Martin McDonagh, de 
X\PLU� HKHW[}� SH� L_JLWJPVUHS� º;OL�
7PSSV^THU»� JVU� \U� LSLUJV� SPKLYHKV�
por Andrés Parra, Felipe Botero, 
Orlando Valenzuela y, de nuevo, 
el polifacético Cancino. Fue una 
pieza difícil de digerir, como lo es 
toda la producción de McDonagh, 
pero con una arriesgada propuesta 
LZJLUVNYmÄJH� `� KL� PS\TPUHJP}U�
que complementaba de maravilla 
el surrealismo del texto original. 
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Es innegable que Salazar es un 
THNUxÄJV� KPYLJ[VY� KL� LZJLUH�� [HS�
vez heredó esta característica de su 
trabajo en La Scala, pero también 
se nota su mano en la orientación 
de actores. La interpretación de 
Parra, por ejemplo, es de las más 
portentosas de los últimos años en el 
teatro colombiano.

 
Después de esa estupenda 

experiencia, el bogotano volvió al 
O\TVY�ULNYV�LU�º,S� MLV»��HKHW[HJP}U�
de la obra del alemán Marius von 
Mayenburg, y se arriesgó al musical 
JVU� SH� MLZ[P]H� º4HYxH� )HYPSSH»��
concebida por el músico Leonardo 
Gómez Jattin.  Salazar plasmó en 
el escenario un tributo a la célebre 
fandanguera colombiana y una 
celebración de la hermosa cultura del 
Caribe colombiano. Era imposible 
no aplaudir o levantarse a bailar al 
escuchar esa catarata de porros y 
bullerengues embellecidos con los 
sinceros cantos de Lina Babilonia, 
Natalia Bedoya, que se entregó en 
cuerpo y alma a su papel de María 
)HYPSSH��`�1\HU�º*O\JOP[H»�-LYUmUKLa��
de Los Gaiteros de San Jacinto, que 
hace rato alcanzó el estado de mito.

 
Con todo ese recorrido, Salazar 

se antoja como un director maduro. 
Aunque aún no construye sus 
propios textos, es un letrado en los 
dramaturgos que resuenan en otros 
países. “Hay un teatro nuevo en el 
mundo. Yo discrepo con algunos 
maestros que dicen que todo tiempo 
pasado fue mejor, yo sí creo que 

hay unos dramaturgos excelentes 
haciendo un teatro increíble en este 
momento. Podemos crear nuevas 
obras y también celebrar a los 
autores que están teniendo impacto 
grande en otras partes del mundo”, 
me comentó en alguna entrevista.

Pero no solo hay que conocer 
a esos autores, hay que saberlos 
adaptar y darles un sabor propio. Y 
no hay duda que Pedro Salazar tiene 
su propia sazón. 

La innovación es el formato
Uno de los directores 

PU[LYUHJPVUHSLZ� X\L� TmZ� PUÅ\LUJPH�
ha tenido en el teatro colombiano 
es el polaco Pawel Nowicki, quien 
ha dirigido a actores de la talla de 
Róbinson Díaz, Ana María Sánchez, 
John Álex Toro, Elkin Díaz y el 
inolvidable Álvaro Bayona. Detrás 
del telón, Nowicki tuvo otro discípulo 
que también se ha convertido en una 
ÄN\YH�M\UKHTLU[HS�WHYH�LS�KLZHYYVSSV�
del teatro joven colombiano, Manolo 
Orjuela, o Manuel, para ser más 
formal. 

Empezó como actor, por 
mencionar algunos de sus trabajos 
compartió escenario con Bayona 
y con la legendaria Fanny Mikey, a 
quien secundó en varios procesos de 
dirección. Pero fue el trabajo con el 
WVSHJV�LS�X\L�KLÄUP}�I\LUH�WHY[L�KL�
su estilo. A Nowicki lo asistió, por 
ejemplo, en una particular versión 
KL� º/HTSL[»�� X\L� ZL� WYLZLU[}� ºH�
KVTPJPSPV»��3VZ�HJ[VYLZ�PU[LYWYL[HIHU�



��

en el comedor del espectador la 
tragedia del príncipe danés en un 
LQLYJPJPV� X\L� 6YQ\LSH� KLÄUL� JVTV�
“una experiencia impresionante”. 
“La obra duraba tres horas y la 
ventaja era que podías beber y comer 
durante la presentación”, recordó. 

En esas asistencias, en las que 
también trabajó con Jorge Alí Triana, 
Alejandro González Puche y Fabio 
Rubiano, aprendió los secretos de 
la trasescena y se fue formando 
como un inagotable explorador de 
espacios. Ese interés se cristalizó 
en varias de sus creaciones, como 
º*HY[H� KL� \UH� KLZJVUVJPKH»�� JVU�
un elenco femenino de lujo, que 
tuvo sus temporadas en espacios 
convencionales pero también se 
arriesgó al experimento de teatro a 
domicilio. La otra apuesta, mucho 
TmZ� HYYPLZNHKH�� M\L� º/HILYVZ�
X\LKHKV� LU� JHZH� JHW\SSVZ»�� X\L�
dirigió junto al español Marc Caellas. 
Aquí el escenario era un barrio, La 
Macarena, de Bogotá, por donde el 
W�ISPJV� [LUxH� X\L� ºWLYZLN\PY»� H� SVZ�
actores para armar la historia.

Ese estilo inquieto de Orjuela 
se consolidó en Casa Ensamble, 
LU� KVUKL� VÄJPH� JVTV� KPYLJ[VY� KL�
programación.  Bajo la batuta de 
Alejandra Borrero, el director ha 
transformado a este centro cultural 
en un laboratorio para los nuevos 
formatos y los jóvenes creadores. 
El repertorio de Orjuela en este 
teatro genera admiración, basta 
con nombrar ejercicios como 
º7YPTLY�HTVY»��LS�LTV[P]V�TVU}SVNV�
protagonizado por el australiano-
PYSHUKtZ� 1VL� )YVKLYPJR�� V� º;LUNV�
\UH� [xH� ZVSLKHK»� `� º:HU[(KPJJP}U»��

unipersonales en los que dirigió a su 
otrora compañero de escena, Álvaro 
Bayona.

En Ensamble, Orjuela y Borrero 
se han preocupado por innovar en 
enfoques, como lo hicieron el año 
pasado con la descomunal puesta 
LU�LZJLUH�KL�º/HIP[HJP}U������»��\U�
viaje a la psiquis humana dividido en 
tres recorridos, con una escenografía 
monumental y un elenco de lo 
más variado, que incluía la potente 
presencia escénica de la Borrero 
actriz hasta la impactante frescura de 
Martina Toro, la hija de 10 años de 
John Álex, toda una promesa de la 
actuación.

Este año, se la jugaron con la 
[LTWVYHKH�KL�TPJYV[LH[YV�º<U�J\HY[V�
WHYH�SHZ��»��X\L�HIYP}�\UH�]LU[HUH�H�
una diversidad de voces del teatro. 
Por allí han pasado directores 
como Juliana Reyes, reconocida 
KYHTH[\YNH� KL� 3»,_WSVZL�� -LYUHUKV�
Rojas, el propio Orjuela, además 
de las propuestas más jóvenes de 
Laura Villegas, Beto Urrea, Verónica 
Ochoa, Maia Landaburu y Johan 
Velandia.  

Orjuela es, entonces, el mejor 
modelo del leñador que presta el 
hacha, porque incluso ha creado un 
escenario de lecturas dramáticas en 
º9HKPV��[LH[YV��IHY»��\UH�VWVY[\UPKHK�
perfecta para los autores teatrales 
prueben sus textos en desarrollo. 

Este director no solo insiste en 
continuar creando sus propias obras 
sino que ha estimulado las propuestas 
de una importante estela de artistas. 
Este es un factor indispensable 
para consolidar el movimiento de 
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creadores. Lo importante no es solo 
[LULY� U\L]HZ� ÄN\YHZ�� ZPUV� [HTIPtU�
abrirles espacios para que muestren 
sus proyectos con continuidad, 
porque para una obra teatral es vital 
tener una temporada larga que le 
permite madurar y crecer.

El patrón del ‘clown’
“Hay que tener la capacidad de 

YLxYZL� KL� \UV�TPZTV¹�� ,ZH� ÄSVZVMxH��
sencilla y a la vez contundente, 
es el faro que mueve al grupo La 
Clowmpañía, dirigido por Jorge 
Mario Escobar, uno de los grandes 
L_WVULU[LZ� KLS� NtULYV� KLS� ºJSV^U»�
en Colombia. Tal es el talento de este 
caqueteño que sus actores tienen 
\U� WHY[PJ\SHY� HWVKV� WHYH� KLÄUPYSV!�
º,S� WH[Y}U� KLS� NHN»�� @� LZ� X\L� WHYH�
manejar este género hay que tener 
un vasto sentido de la improvisación, 
de la gestualidad, del ritmo, de la 
interacción con el público. A Escobar 
le sobran todos esos atributos, que 
puede aplicar a una variedad de 
géneros, como lo demostró en su 
interpretación de El Mecánico en 
º,S� ]PLU[YL� KL� SH� IHSSLUH»� KL� -HIPV�
Rubiano.

Este artista que, paradójicamente 
se formó como periodista, creó 
junto a su coterráneo Fernando 
9VQHZ� LS� 2\� 2S\_� 2SV^U�� \U� NY\WV�
de culto que alcanzó la popularidad 
JVU� SH� ]PVSLU[H� `� ZPUJLYH� º2YxTLULZ�
KVTtZ[PJVZ»�� +LZW\tZ� KL� \UH�
productiva carrera, Rojas y Escobar 
[\]PLYVU� \U� KP]VYJPV� ºHY[xZ[PJV»�� ,S�
primero, que también le presta su voz 
al personaje de Aurelio Cheveroni 
KLS�WYVNYHTH�[LSL]PZP]V�º,S�JS\I���»��
fundó el grupo Ferronegro; mientras 
que Escobar creó La Clowmpañía.

Su nueva casa, que dirige junto 
a la talentosa Carolina Mejía, se ha 
vuelto un caldo de cultivo de obras 
KLZVWPSHU[LZ�� JVTV� º,S� TtKPJV�
H� WHSVZ»�� LU� SH� X\L� Z\WV� SSL]HY� HS�
lenguaje que mejor maneja toda la 
sátira social del clásico de Molière, 
con un ingrediente especial, todos 
los personajes tenían acentos 
colombianos. Puede que para los 
más fundamentalistas oír a Sganarelle 
hablar como un boyacense del 
común sea toda una profanación, 
pero lo que logran Escobar y su tropa 
de actores es una deliciosa rutina de 
risas y a su vez el mejor ejemplo de 
cómo hacer contemporáneo a un 
clásico: traerlo a nuestra cultura. 

Luego del buen resultado de esta 
H]LU[\YH� ºTVSPLYLZJH»� �SH� VIYH� ZL�
LZ[YLU}�LU�LS������`�H�U�ZL�WYLZLU[H��
Mejía y Escobar se arriesgaron a 
exorcizar el demonio interno más 
peligroso de todos: el despecho. 
Era una aventura arriesgada porque 
el desamor es la materia prima de 
innumerables creaciones artísticas, 
casi que se ha convertido en un 
lugar común, pero la tropa de La 
Clowmpañía innovó en enfoque 
y lenguaje. Al principio, parecía 
una obra modesta, un experimento 
loable, pero terminó siendo un 
taquillazo.

La historia es bastante simple, 
cada función se desarrolla en el Club 
de Despechados Anónimos, una 
fundación de apoyo en la que un 
supuesto maestro dirige una sesión 
de apoyo para rehabilitar a los que 
tienen sus corazones destrozados. 
Ya desde el argumento se siente el 
olor a parodia contra los terapeutas 
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charlatanes que tienen más retórica 
que soluciones.

Freddy Torres es el encargado de 
interpretar al desdichado maestro, 
que en cada ceremonia le da la 
palabra a un variopinto catálogo de 
personajes, que a pesar de lo ridículo 
o desdichado de sus historias casi 
siempre logran la empatía del 
público. Quizás, el logro principal 
de esta ya popular pieza ha sido 
OHILYZL� LKPÄJHKV� H� WHY[PY� KL� SH�
creación colectiva. Cada historia, 
cada experiencia, cada anécdota, 
cada chiste de los actores era 
susceptible a volverse una rutina de 
º5V�[L�LZJ\WV¯»

Por ese camino fue que La 
Clowmpañía llegó al éxito: los 
intérpretes proponen, Mejía Y 
Escobar moldean la dramaturgia, 
y el escenario, como debe ser, es 
tierra del actor. El resultado es una 
risa alejada del chiste fácil, con tanto 
trabajo y dedicación como debe 
tener un buen drama. 

Jorge Hugo Marín, descubrir y 
saberse mostrar

Si hay un ejemplo de teatro 
joven hecho a pulso ese es el del 
antioqueño Jorge Hugo Marín 
y su grupo La Maldita Vanidad. 
Empezaron a presentarse en 
el apartamento de Marín en el 
concurrido barrio de Chapinero, de 
Bogotá, y ahora han logrado tener 
su propia sede y convertirse en uno 
de los grupos colombianos que más 
rota en el exterior. El año pasado, 
por no decir más, estuvieron en 
10 festivales en Suiza, Alemania, 
México, Brasil, España Argentina 

y Colombia. Empezaron con una 
J\YPVZH� `� SSHTH[P]H� [YPSVNxH�� º:VIYL�
HSN\UVZ�HZ\U[VZ�KL�MHTPSPH»��X\L�[PLUL�
dos características fundamentales: 
se desarrolla en espacios no 
convencionales y tiene un tono 
ºOPWLYYLHSPZ[H»��

,U� º,S� H\[VY� PU[LSLJ[\HS»�� WYPTLYH�
entrega de esta saga y tal vez la 
mejor lograda, dos hermanos, junto 
con sus esposas y otra hermana, 
discuten sobre el futuro de la madre 
de la familia, una mujer entrada 
en años que no tiene la capacidad 
de defenderse por sí sola. Lo que 
partió como una adaptación teatral 
KL� SH� WLSxJ\SH� HYNLU[PUH� º,ZWLYHUKV�
SH� JHYYVaH»� ZL� JVU]PY[P}� LU� \UH�
llamativa pieza con una identidad 
puramente colombiana, que tenía 
ese plus del espionaje: el espectador 
presenciaba por la ventana de la sala 
la vida cotidiana de una familia llena 
KL� ÄZ\YHZ�� LU� \U� LQLYJPJPV� SSLUV� KL�
vértigo.

,U�LS�ZLN\UKV�[x[\SV��º3VZ�H\[VYLZ�
TH[LYPHSLZ»�� SH� HW\LZ[H� M\L� TmZ�
profunda en espacio, el espectador 
pasó la puerta y se sentó al frente 
de la cocina para ver, esta vez, a un 
grupo de universitarios que acaban 
de asesinar a su casero. El núcleo 
familiar permanecía, pero esta vez 
en un tono más acorde a nuestro 
desarrollo urbano. 

Esta puesta en escena es, de 
nuevo, una adaptación a las tablas 
de una película, esta vez la mítica 
º3H�ZVNH»��KLS�ºTHLZ[YV�KLS�Z\ZWLUZL»�
Alfred Hitchcock. Aquí aparece 
un elemento fundamental de esta 
nueva generación de creadores: 
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SHZ� PUÅ\LUJPHZ� KL� SLUN\HQLZ�
contemporáneos, en esta ocasión 
el cine. En el caso de La Maldita 
Vanidad, esto se nota en la narrativa 
y en las actuaciones. Sus obras se 
trabajan en una especie de plano 
secuencia, “en única unidad de 
[PLTWV� `� LZWHJPV¹�� JVTV� SHZ� KLÄUL�
Marín. 

Las actuaciones, acorde a ese 
enfoque, son más hiperrealistas 
que en las obras tradicionales. Los 
personajes están en una tensión 
WLYTHULU[L��X\L�LU�LS�JHZV�KL� º3VZ�
H\[VYLZ�TH[LYPHSLZ»�ZL�PU[LUZPÄJH�TmZ�
por el género de suspenso.

El grupo terminó su trilogía con 
º*}TV�X\PLYLZ�X\L�[L�X\PLYH»��JYx[PJH�
H� SHZ� PUÅ\LUJPHZ�KLS�UHYJV[YmÄJV�LU�
las familias populares, y acaba de 
LZ[YLUHY�º4VYPY�KL�HTVY»��X\L�ZL�]LYm�
en esta edición del festival. El joven 
director se aventuró a empresas 
más descomunales, como la ya 
TLUJPVUHKH� º/HIP[HJP}U� �����»�� LU�
la que dirigió el recorrido negro. 
También fue el director artístico del 
T\ZPJHS�º4LU[PYHZ»��X\L�W\LKL�ZLY�SH�
producción más taquillera de este 
año pero, en mi opinión, está llena 
de reparos.

Más allá de la producción 
artística, que generó un público 
propio, el gran mérito de Marín y su 
grupo está en haberse convertido en 
un paradigma para algunos nuevos 
creadores, que siguiendo su ejemplo 
buscaron sus propios espacios para 
presentar sus producciones. 

Además, La Maldita Vanidad 
abrió las puertas de su sede para 

estimular la creación de propuestas 
PUtKP[HZ� IHQV� LS� MVYTH[V� KL� º3H�
JSxUPJH»�� \U� LZWHJPV� LU� LS� X\L� SVZ�
artistas le presentan sus propuestas al 
público desde la concepción, con la 
lectura dramática de los textos, hasta 
la última etapa, con pequeñas piezas 
de microteatro.

“Queremos salirnos del confort 
LU�X\L�º`V�KPYPQV�`�SVZ�KLTmZ�HJ[�HU»�
para abrirle nuestra casa a otro tipo 
de creadores que están deseosos de 
hacer parte de la compañía. La mejor 
manera que hemos encontrado es 
hacerlos cómplice de nuestro trabajo 
y siendo asesores permanente del 
VÄJPV¹�� L_WVUL� 4HYxU� ZVIYL� LZ[L�
interesante propuesta.

En ese camino permanente 
de búsqueda de públicos, este 
antioqueño y su agrupación han 
demostrado que es posible hacer 
rentable la actividad teatral. La más 
importante es producir y después 
saber mostrarse. 

Un teatro comprometido
Felipe Vergara reniega que haya 

una nueva generación. Para él, lo que 
está pasando simplemente es una 
continuación de lo que en los años 60 
empezó el maestro Santiago García. 
Los de hoy, dice este bogotano, 
simplemente recibieron la posta de 
los Fabio Rubiano, los José Domingo 
.HYa}U�� �̀�LU�Z\�JHZV�LZWLJxÄJV��SVZ�
Fernando Montes. 

Vergara es autor de obras como la 
`H�JP[HKH�º2PSLSL»��\U�KPMxJPS�LQLYJPJPV�
de memoria histórica del Teatro 
Varasanta, dirigido por Montes. Las 
desgarradoras interpretaciones de 
un sensacional grupo de actores, 
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liderados por Nicolás Cancino 
(mención aparte para uno de los 
TLQVYLZ�PU[tYWYL[LZ�Q}]LULZ�KLS�WHxZ���
recordó el drama de la inexplicable 
tragedia que vivieron los habitantes 
de Bojayá. Un poético homenaje a 
las 119 víctimas mortales que dejó 
esa estúpida masacre.

Vergara ha seguido su camino 
en la dramaturgia, pero también 
se ha metido a la dirección, junto 
a su maestro Montes lideró otro 
documento histórico con tintes 
WVt[PJVZ!� º(YPTIH[V�� LS� JHTPUV�
KLS� mYIVS»�� ZVIYL� LS� Z\PJPKPV� U\UJH�
explicado de jóvenes embera a 
ÄUHSLZ�KLS�ZPNSV�WHZHKV��

Junto con Catalina Medina, 
formó su propio grupo, La Barracuda 
Carmela, que realizó obras con 
comunidades del interior del país: en 
SH�WPLaH� º*HTWVJP\KHK»� [YHIHQ}�JVU�
jóvenes desplazados en el barrio La 
=PJ[VYPH�� KL� 8\PIK}�� `� LU� ºÍUPTHZ�
`� LZWHU[VZ� KL�)\JOHK}»�� ZL� HZLZVY}�
con miembros de la comunidad 
del corregimiento de Buchadó, 
del municipio Vigía del Fuerte 
�(U[PVX\PH��

De esas experiencias ha salido 
una especie de teatro documental, 
comprometido con la realidad y por 
ende sincero y preciso para plasmar 
los hechos más complejos de nuestra 
tradición social. El grupo llega a 
Manizales con una apuesta más 
PU[LSLJ[\HS!� º9L[YH[V� PU]VS\U[HYPV� KL�
3\PNP�7PYHUKLSSV»��LZJYP[H�WVY�V[YH�NYHU�
promesa de la dramaturgia, Verónica 
Ochoa. 

De Vergara se siente una 
propuesta más concienzuda, que 
tiene un contacto más profundo 
con la tradición teatral del país. 
“Seguimos tratando temas que 
fueron abordados por nuestros 
maestros, pero nos acercamos a ellos 
de otra forma. Yo sigo tratando temas 
políticos o sociales, pero no es mi 
único interés, estoy interesado en los 
seres humanos, pero en particular en 
los que viven en este país”, declaró 
en una entrevista.

El de este autor es un teatro 
indispensable para un país que vive 
LU� JVUÅPJ[V�� (SP]PH� ZHILY� X\L� OH`�
dramaturgos como él, interesados en 
la turbulenta realidad colombiana, 
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SL[YHKVZ� LU� \U� [YHIHQV� YLÅL_P]V� `�
OVUKV�ZVIYL�SH�WHSHIYH��X\L�HS�ÄU�KL�
cuentas es la carne del teatro.

Santiago Merchant y Daniel 
Calderón

º,S� JVULQV� TmZ� LZ[�WPKV� KL� LZ[L�
ZPNSV»� LZ� \UH� VIYH� KL� [LH[YV�� WLYV�
está llena de guiños al cine. Su 
planteamiento estético recuerda a 
LZHZ�JxUPJHZ�OPZ[VYPHZ�KLS�ºJPUL�ULNYV»�
en las que brillaron Humphrey Bogart 
y la diva alemana Marlene Dietrich.

Sus personajes, además, hablan 
sobre las películas más famosas de 
:[HUSL`� 2\IYPJR�� 4HY[PU� :JVYZLZL� `�
Quentin Tarantino. Su historia está 
llena de suspenso. Todo el conjunto 
es una carta de amor al séptimo arte. 
Pero sigue siendo teatro y ahí está su 
encanto. Esta pieza es otra prueba de 
SH�PUÅ\LUJPH�KL�LZ[L�SLUN\HQL�LU�SHZ�
formas de hacer montajes en el país. 

El responsable intelectual de este 
º*VULQV»�LZ�:HU[PHNV�4LYJOHU[��QV]LU�
dramaturgo y director, también actor 
en ocasiones, que en esta aventura 
unió fuerzas con Daniel Calderón, 
líder de Deca Teatro y, ante todo, 
un productor incansable. Ya lo 
decía el crítico Alberto Sanabria en 
su columna sobre esta puesta en 
escena: “Tal parece que con este 
trabajo, la unión entre Merchant y 
Calderón ha resultado afortunada, 
W\LZ� WVY� \U� SHKV� SL� KH� WVY� ÄU� \U�
rumbo artístico a la compañía, y por 

el otro le brinda al novel director 
la oportunidad de desarrollar su 
creación, aprovechando las virtudes 
de Calderón como productor”.

Ya con once años de trabajo, 
una cifra nada despreciable para un 
grupo joven, Merchant y Calderón 
han creado un repertorio lleno de 
frescura y con una buena acogida 
KL� W�ISPJV� JVU� [YHIHQVZ� JVTV� º3VZ�
KPWSVTHZ»�� VIYH� KL� \UH� ÄN\YH� JHZP�
mitológica de las artes colombianas, 
Andrés Caicedo.  Era una relectura 
del montaje que ya hiciera 
Matacandelas, bajo la dirección de 
Cristóbal Peláez, en 1997. Fue otro 
ejemplo de una fórmula ganadora, 
Merchant escribió y dirigió, mientras 
Calderón produjo y protagonizó. 

Pero los dos artistas también han 
probado camino separados. Calderón 
sigue con la lucha de Deca, haciendo 
obras infantiles y consolidando una 
escuela de actuación que recoge 
todo tipo de género, desde las 
tragedias griegas hasta la comedia 
contemporánea.

Merchant, por su parte, sigue en 
esa estética marcada por el cine, 
JVTV�SV�KLTVZ[Y}�LU�SH�ZHUNYPLU[H�º,S�
NYHU� KxH»�� JVTLKPH� ULNYH� PUZWPYHKH�
en las películas de Álex de la Iglesia y 
Pedro Almodóvar. Justamente, en esa 
pieza nace un detalle curioso de sus 
obras: los peluches gigantes. Lo que 
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fueron unos inmensos conejos en, 
]HSNH� SH� YLWL[PJP}U�� º,S� JVULQV� TmZ�
LZ[�WPKV�KL�LZ[L�ZPNSV»��S\LNV�KPLYVU�
paso a un pollo drogadicto de por lo 
menos dos metros, que encarna una 
KL� SHZ�LZJLUHZ�TmZ�OPSHYHU[LZ�KL� º,S�
NYHU�KxH»��

Puede que sea capricho, como 
me lo dijo en alguna conversación 
Merchant, pero ese disparatado 
dispositivo le ha funcionado en sus 
obras. Y ojalá le nazcan muchos más 
caprichos y ojalá los siga subiendo 
al escenario, porque de su pluma 
nacen personajes complejos y 
atrapantes con los que ha construido 
unas historias que derrochan humor 
negro, otra de las características 
esenciales de esta nueva generación. 

Pero mejor que lo diga Merchant, 
en una declaración que resume su 
estilo: “Es muy complejo este sistema 
y este país. En lo que a mí respecta 

no tengo más remedio que reírme 
de esta tragedia y de estas cosas 
absurdas y ahí, en burlarme de mí 
y de la colombianidad, es donde 
emerge el humor negro, porque eso 
es un homenaje, por mi parte, a la 
tragedia colombiana”.

Última escena
Y así como los anteriores, en el 

país hay muchos más artistas jóvenes 
excepcionales dedicados al arte de 
la escena. Solo por nombrar algunos: 
Laura Villegas, probablemente la 
creadora más vanguardista en el 
teatro colombiano. Sus obras tienen 
una propuesta plástica excepcional, 
JVTV� SV� KLT\LZ[YH� LU� º��� Z\L|VZ»���
que acaba de estrenar en Bogotá.

 
Apoyada en la dramaturgia de 

Fabio Rubiano y en un llamativo 
cuerpo actoral, la joven artista, 
formada en el London Academy 
of Performing Arts, compuso un 
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rompecabezas espacial formidable, 
a veces demasiado complejo, pero 
sin duda imponente. La pieza es, 
además, la mejor manera de darle 
]PKH�H�\U�LKPÄJPV�X\L�M\L�WYV[HNVUPZ[H�
de los mejores momentos del teatro 
colombiano. Porque allí, donde 
ahora funciona el Espacio Odeón, en 
alguna ocasión trabajó el reputado 
Teatro Popular de Bogotá, que lideró 
por muchos años Jorge Alí Triana.

Volviendo a Laura Villegas, vale 
recordar también su escenografía de 
º,S� KLILY� KL� -LUZ[LY»�� X\L� JVKPYPNP}�
junto a Nicolás Montero. Impecable 
propuesta estética para darle forma 
a la dolorosa documentación de la 
THZHJYL�KL�;Y\QPSSV��=HSSL��

En esta nueva primavera también 
están el pereirano César Castaño, 
líder del grupo El Paso, responsable 
de uno de los Shakespeare más 
presentados de los últimos años en 
*VSVTIPH!� º9PJHYKV� 000»"�LS�IVNV[HUV�
William Guevara, director de 

Purpura Creactivo y gestor teatral 
admirable con propuestas como la 
HNLUKH�KPNP[HS�2PVZRV�;LH[YHS"� -LSPWL�
Botero, reconocido como actor pero 
devenido a dramaturgo con obras 
JVTV�º,S�H\ZLU[L»�`�º)SHJR�6\[»��`�LS�
ibaguereño Víctor Quesada, que con 
Z\� NY\WV� ,_PSPH�� JYL}� º(WLZ[H»�� \UH�
premiada propuesta que propuso una 
mirada audaz e impactante sobre el 
dolor de los que han tenido que salir 
de su patria.

Todas las selecciones son injustas 
y arbitrarias. Quien las lea se puede 
preguntar por qué éste está encima, 
el otro en la mitad o aquel ausente. 
5V� LZ� TP� PU[LUJP}U� JHSPÄJHY�� UP�
ranquear, es simplemente dar algunas 
demostraciones de que el que estamos 
viviendo es tal vez el momento más 
WYVSxÄJV� KLS� [LH[YV� JVSVTIPHUV��
Cada vez se forman más creadores 
y hay más opciones en la cartelera, 
ojalá el público también creciera y se 
diera cuenta del descomunal torrente 
de posibilidades que está ofreciendo 
la Colombia teatral. 
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El deber de Fenster 

El ausente 

Los desplazados
Travesía y delirio de la familia Buendía / Ensamblaje Teatro

Dirección y dramaturgia Misael Torres / Fotografía Carlos Mario Lema

Travesía y delirio de la familia Buendía / Ensamblaje Teatro

Dirección y dramaturgia Misael Torres / Fotografía Carlos Mario Lema

Teatro R 101 / Dirección Hernando Parra y Ramsés Ramos  / 

Dramaturgia Felipe Botero  / Fotografía Zoad Humar
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Cada vez que ladran los perros

El ausente

Índice Teatro / Dirección y dramaturgia José Domingo Garzón

Fotografía Sandra Zea

Teatro Petra / Dirección y dramaturgia Fabio Rubiano

Archivo particular

Teatro R101 / Dirección Hernando Parra / Ramsés Ramos

Fotografía Gabriela Córdoba Vivas
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Quién dijo miedo
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Marina Lamus Obregón 1

Se denominan dramaturgias 
KLS� JVUÅPJ[V� H� SHZ� VIYHZ� KL� [LH[YV�
que son correlato de los hechos 
de violencia, dolor y muerte, 
ejecutados por los grupos armados 
en el país, y que fueron creadas 
por dramaturgos y teatristas, dentro 
del lapso comprendido entre 
mediados de los años ochenta 
del siglo pasado y comienzos del 
presente, aproximadamente. Por 
tanto, las obras que tratan estos 
temas son diferentes de anteriores 
producciones, así la violencia sea 
su común denominador y desde el 
punto de vista social y político el 
periodo sea consecuencia de los 
precedentes. Estas circunstancias 
fácticas más la evolución que ha 
venido teniendo el movimiento teatral 
cuyos referentes estéticos se habían 
ampliado, producto de tendencias 
contemporáneas, permitieron que 
el campo teatral se enriqueciera por 
medio de elementos culturales de 

diversa procedencia, lo cual lo volvió 
aún más complejo en expresiones y 
formalizaciones teatrales. En efecto, 
en las diferentes modalidades que 
integran actualmente el teatro y 
con sus respectivas herramientas 
artísticas, los teatristas empezaron 
a dejar memoria del conjunto de 
hechos que se presentaban a lo largo 
del país. Por este motivo se podría 
HÄYTHY�X\L�\U�JVUÅPJ[V�[HU�]PVSLU[V�
como el que ha padecido la sociedad 
en los últimos tiempos, convocó un 
número mayor de artistas del teatro 
que los anteriores. 

Esa memoria a través del 
teatro, concretada en piezas y 
en distintas prácticas teatrales se 
suman al concierto de otros relatos 
que distintos grupos sociales, 
académicos y artísticos han estado 
produciendo, para llegar al fondo 
de los acontecimientos. Y dado el 
carácter distintivo del teatro, de ser 
un arte espectacular, el cual requiere 
YLÅL_P}U�LU�JHKH�\UH�KL�Z\Z�L[HWHZ�
de creación, se constituye en un 
contrapeso a otros espectáculos que, 
por lo general, avivan estereotipos 
o son proclives al efectismo y la 
inmediatez. Como dice el maestro 
Enrique Pulecio, en las obras de 
[LH[YV�ZL�OHSSH�PTWSxJP[H�\UH�YLÅL_P}U�
acerca de la verdad, en vista de 
que resulta imposible encontrar la 
verdad histórica, los autores recurren 
a la verdad poética para llegar a la 
esencia de los hechos. Ahora bien, 
esta verdad poética está alimentada 

���������
����������
���

1  El presente artículo recoge algunas de las 
consideraciones que el maestro Enrique Pulecio 
realizó sobre el tema de la violencia armada en el 
país, y de las introducciones que escribí en los libros 
titulados: Luchando contra el olvido. Investigación 
ZVIYL�SH�KYHTH[\YNPH�KLS�JVUÅPJ[V��,Z[H�PU]LZ[PNHJP}U�
fue promovida y publicada por el Ministerio de 
Cultura –Asesoría de Teatro y Circo–, en asocio 
con el Teatro R101, bajo el título que ya se anotó 
y sus resultados fueron publicados en dos tomos, 
uno en 2012 y el segundo en 2013. El grupo de 
investigación fue coordinado por Hernando Parra y 
quien escribe estas líneas se encargó de la tutoría. El 
grupo leyó e interpretó un número considerable de 
obras, y es a partir de dichos procesos que se puede 
dar un panorama de algunas características de esta 
importante dramaturgia.   
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de sustancias culturales que 
comparten los diferentes realizadores 
teatrales y sus espectadores. Esto 
ZPNUPÄJH� [HTIPtU� X\L� ZPLUKV� LS�
teatro un arte dialógico y plural en 
manifestaciones, en el interior del 
campo hay una multiplicidad de 
miradas, derivadas de la manera 
como los creadores leen los hechos 
históricos, del género que escogen 
para la concreción de ideas y de los 
elementos culturales que involucran.

Vida efímera y coyuntural se 
podría decir que es una de las 
características que acompañan 
algunas de las dramaturgias del 
JVUÅPJ[V�� SV� J\HS� KH� WPL� HX\x� WHYH�
señalar una gran diferencia entre los 
textos que se produjeron en algunos 
centros urbanos, cuyos autores lo 
son por sus trayectorias en escrituras 
dramatúrgicas y práctica teatral 
continua y los de zonas semirrurales 
o poblaciones marginales, cuyos 
intereses culturales son distintos, lo 
J\HS�ZL� YLÅLQH�LU�WYmJ[PJHZ�HY[xZ[PJHZ�
dentro de algunas tradiciones orales. 
En consecuencia, tanto los estudios 
que se han publicado como los que 
se están adelantando, incluyendo los 
que produjo el grupo de investigación 
del cual formé parte (patrocinado 
por el Ministerio de Cultura en 
asocio con el Teatro R101, como ya 
ZL� KPQV��� OHU� WYP]PSLNPHKV� SH� WPLaH�
LZJYP[H� �W\ISPJHKHZ� L� PUtKP[HZ��� ,Z� SH�
manera más expedita para estudiar 
las características y cada uno de sus 
componentes. 

REALIZADORES ARTÍSTICOS Y 
ESPECTADORES

+LU[YV� KLS� JHTWV� JVUÅ\`LU�
dramaturgos jóvenes y consagrados 
que crearon de manera individual, 
en coautoría o colaboraron con obras 
colectivas; noveles escritores que 
ZL� PUPJPHYVU� LU� LS� VÄJPV� LU� [HSSLYLZ�
y otras personas que quisieron 
expresar sus sentimientos a través 
del teatro, porque lo consideraron el 
medio más apropiado para vehicular 
esa expresión. Colectivos teatrales 
de largo y corto recorrido, o que 
se formaron de manera espontánea 
para algún montaje; artistas de 
tiempo completo, académicos, 
profesores y animadores teatrales, 
quienes promovieron teatralidades 
en general, en diferentes regiones 
y ciudades del país. Los atropellos, 
el terror y las muertes violentas 
ocasionadas por los grupos armados 
tocó la sensibilidad de muchas 
personas. Y los artistas se sintieron 
en la obligación de ser voceros de las 
víctimas. Porque así como algunos 
de los personajes de estas poéticas 
se convirtieron en testigos de los 
asesinatos que relatan lo que sucede 
LU� SH� ÄJJP}U� [LH[YHS�� HZx� TPZTV� SVZ�
teatristas se convierten en testigos de 
otros relatos: de los de las mismas 
víctimas, de escritos periodísticos o de 
investigadores sociales, entre otros. 
Este también es el motivo por el cual 
HSN\UHZ� WPLaHZ� X\L� LU� SH� Z\WLYÄJPL�
aparecen como sencillas, un tanto 
ingenuas, al adentrarse en ellas se 
puede comprobar que son relatos 
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dentro de otros relatos, o conjunto 
de testimonios de diferentes hechos, 
con referentes rituales intemporales 
y su teatralización espacio temporal 
de los acontecimientos obedece a 
códigos ancestrales. Todo lo cual 
ha permitido una participación 
mayor de espectadores de diferente 
origen cultural, cuya relación con 
los espectáculos ha tenido diferentes 
grados de interacción, según el 
contexto simbólico y cultural en que 
se dieron las presentaciones teatrales. 

Esta concurrencia de realizadores 
artísticos y de espectadores motiva 
]HYPHZ� YLÅL_PVULZ� YLSHJPVUHKHZ� JVU�
los contextos intelectuales y artísticos 
de los teatristas, que transcienden 
los textos mismos; por ejemplo, 
dicha diversidad está cuestionando 
tácitamente la centralidad y autoridad 
teatral que por lo general tiene como 
referente unos pocos nombres y 
títulos. Las piezas del campo no 
están alineadas en un determinado 
campo teórico, estético o una sola 
modalidad, para ser aceptadas por 
el entorno en que se han escrito 
y representado y para lograr una 
comunicación expedita con los 
espectadores. En especial cuando se 
trata de procesos catárticos o para 
recordar o elaborar el dolor. Dichas 

obras ponen en evidencia distintas 
metodologías de creación y por tanto 
diversos intereses creativos, distintos 
a los ya tradicionales en el país. Se 
puede apreciar que se incrementaron 
las modalidades de creación 
colectiva, al salir de los colectivos 
artísticos profesionales y adaptarse a 
las condiciones de las personas que 
intervenían en las creaciones. Las 
obras ya no se alimentaron solo de 
referentes descriptivos, racionales 
e intelectuales sino también de 
oralidades y relatos tradicionales; 
de ritualidades simbólicas y míticas; 
del carácter de las representaciones 
populares y de estéticas folclóricas de 
las distintas etnias que componen las 
regiones. Estos elementos se hicieron 
evidentes en los niveles textuales, 
en las expresiones lingüísticas y en 
las puestas en escena, en los cuales 
JVUÅ\`LYVU�SV�WVW\SHY�̀ �SV�J\S[V��,Z[L�
último elemento lo aportaba, por lo 
general, el dramaturgo o coordinador 
de la agrupación, quienes por lo 
general eran teatristas formados en la 
academia. 

Es importante señalar que el campo 
no solo se alimentó de obras cortas o 
de mayor aliento, de performancias 
y teatralidades de diversa índole, 
sino que también teatristas de larga 
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trayectoria redactaron trabajos 
teóricos sobre la forma como 
sus grupos artísticos llegaron a 
las comunidades y como poco a 
poco fueron generando procesos 
artísticos, formando multiplicadores 
y saliendo de sus sedes para llegar a 
zonas marginadas y deprimidas. Sus 
buenos resultados están a la vista y 
además de constituirse en una labor 
encomiable, hay que resaltar que 
dichas teorías por su seria formulación 
deben ocupar un sitial dentro del 
concierto de las teorías teatrales con 
un punto de vista latinoamericanista, 
como ya lo han reconocido otros 
países del subcontinente que sufren 
problemáticas de violencia con 
poblaciones de jóvenes.  

MODALIDADES DEL CANON 
Al comenzar el presente 

artículo se dijo que el campo de 
SHZ� KYHTH[\YNPHZ� KLS� JVUÅPJ[V� [LUxH�
como característica su complejidad y 
poco a poco se han ido introduciendo 
algunos elementos que van 
aportando para desglosar este aserto, 
en especial cuando se trataron los 
referentes culturales y artísticos 
de quienes intervienen en las 
creaciones. Ahora, en este apartado, 
se hace necesario incluir otros 
componentes atinentes a los textos, 
para continuar complementando 
el concepto. Primero que todo, esa 
complejidad se debe a que en dichas 
poéticas se introduce el tema del arte 
teatral como memoria: cómo ayuda 
a formarla o cómo la reconstruye. 
En segundo lugar, algunas piezas 
de teatro que son representadas 
LU� JVU[L_[VZ� LZWLJxÄJVZ� KL� SHZ�

comunidades, dado este carácter 
ZL� YLZPNUPÄJHU� JVU� U\L]VZ�TH[PJLZ��
Unas veces adquieren los acentos 
de declaración de derechos o de 
reclamo por la situación, otras 
veces de ritualidades que colaboran 
a superar los miedos, el dolor y a 
elaborar duelos colectivos, con la 
idea de reforzar la cohesión social de 
la comunidad que ha sido vulnerada, 
pues como escribe el maestro 
Enrique Pulecio “se hace necesaria 
la adhesión afectiva del grupo en 
contra de la coerción de fuerzas 
endógenas”. 

En tercer lugar, la complejidad 
también radica a que el corpus está 
compuesto por performancias, por 
textos cuyo carácter es provisional, 
por dramaturgias originales 
�WHYH� HK\S[VZ�� UP|VZ� `� Q}]LULZ�� V�
adaptaciones de repertorios clásicos o 
contemporáneos y por teatro gestual. 
Además de lo anterior, los creadores 
revisitaron géneros dramáticos que 
parecían patrimonio del pasado, los 
cuales fueron actualizados a través de 
distintos mecanismos, volviéndolos 
materia híbrida. Esta libertad para 
buscar modelos teatrales en el 
pasado y en el presente, o en otros 
sistemas artísticos y tecnologías 
para integrarlas al escenario o 
para romper el espacio escénico 
tradicional, permitió establecer 
intertextualidades y nuevas poéticas 
dentro del campo. En cuarto lugar y 
como una consecuencia de los puntos 
anteriores, se ampliaron los ámbitos 
de la representación: salas más o 
menos convencionales, espacios no 
convencionales, la calle, los parques 
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y cualquier otro espacio que pudiera 
ZLY]PY�WHYH�Z\�YLZPNUPÄJHJP}U��

Finalmente, con el paso de 
los años el campo teatral se fue 
transformando estéticamente para 
dejar memoria de la forma como el 
JVUÅPJ[V�HYTHKV�ZL�M\L�JVYYVTWPLUKV�
y envileciendo, debido a diferentes 
factores, afectando a un incontable 
número de personas de todo el país. 
Por este motivo una periodización 
de las obras y expresiones teatrales 
KLS� JVUÅPJ[V�� WLYTP[PYxH� LZ[HISLJLY�
mayores correlaciones, analizar 
desde diferentes perspectivas, 
ZLNTLU[HY� SHZ� [LTm[PJHZ� �̀� LU� ÄU��
señalar la riqueza cultural y artística 
que esconden los materiales. Claro 
está que una propuesta en este 
sentido se encontraría con algunas 
KPÄJ\S[HKLZ�� W\LZ� LS� HJVWPV� KLS�
material a nivel nacional es arduo. 
Como ya se dijo antes, en su 
mayoría no está publicado y ni tan 
ZPX\PLYH� ÄQHKV� LU� \U� [L_[V� LZJYP[V�
KLÄUP[P]V� V� LU� ]PKLVZ�� KHKHZ� SHZ�
HÅPJJPVULZ�NLULYHKHZ�WVY�LS�JVUÅPJ[V�
y de las expresiones teatrales 
que acompañaron las distintas 
problemáticas. 

Las obras de dramaturgos 
con mayor trayectoria muestran 
importantes experimentaciones, 
sobre todo, en la formalización 
de los textos. Algunas de dichas 
arquitecturas son propias de 
la postmodernidad, como la 
atomización o fragmentación, que 
en las dramaturgias que expresan el 
JVUÅPJ[V� HYTHKV� LUJ\LU[YHU� \UV�
de sus gestos más representativos; 

especialmente cuando se trata de 
WVULY� KL� THUPÄLZ[V� SHZ� PUMHTPHZ�
y torturas a las que son sometidas 
las mentes y los cuerpos de los 
personajes-víctimas. De igual manera, 
el hecho de que algunos personajes 
cumplen un rol testimonial frente 
a los hechos trágicos, transforma 
la escritura de los diálogos y de 
la acción; inclusive varios autores 
trabajaron sobre la extensión de las 
oraciones, ya sea acortándolas o 
alargándolas o en la puntuación, con 
el objetivo de transmitir de mejor 
THULYH� SVZ�ZPNUPÄJHKVZ�WYVM\UKVZ�`�
reforzar la formalización; otros más 
buscaron que las elocuciones de sus 
personajes fueran entrecortadas o 
inentendibles –como si el personaje 
ya no tuviera nada que decir, o su 
vocalización fuera difícil o inútil–; 
la escritura didascálica prevalece en 
algunas piezas para señalar acciones 
minimalistas, gestos, silencios y 
miradas. Y así sucesivamente, según 
los requerimientos estéticos que se 
impone cada creador para lograr una 
mejor comunicación. 

El número de personajes también 
fue objeto de cambios, aunque esta 
característica se puede apreciar de 
mejor manera cuando se comparan 
obras de un mismo autor o de 
diferentes del mismo lapso. En efecto, 
hay autores que han roto o renovado 
sus poéticas anteriores cuando tocan 
estos temas de la violencia en dos o 
más piezas; lo cual muestra que en el 
trascurso de un lapso, relativamente 
IYL]L�� OH� TVKPÄJHKV� Z\� ]PZP}U�
KLS� JVUÅPJ[V� V� X\PLYL� JVUZPKLYHYSV�
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desde otra perspectiva. Así establece 
dialécticamente un diálogo plural 
y abarcador al interior de su obra 
misma y con otras obras del canon.

En relación con las obras que 
se adaptaron o fueron sometidas 
a relecturas, se ha visto que fueron 
escogidas no sólo por motivos 
artísticos o por estar basadas en mitos 
universales, sino también porque 
el entorno social era propicio para 
establecer analogías, por la barbarie 
que se estaba viviendo con las 
masacres, por la forma como ciertos 
grupos sociales y en especial los 
armados estaban ejerciendo el poder 
y la política. Así que cada director 
o agrupación que las llevaron al 
escenario mostraron también su 
visión del problema al momento de 
adaptar los diálogos, las palabras, al 
redactar giros lingüísticos y poner 
los énfasis. Es necesario advertir 
que temas como el perdón han sido 
tocados precisamente en piezas 
adaptadas. 

 Para concluir este apartado 
quisiera llamar la atención sobre un 
hecho que forma parte de la actitud 
de ciertas comunidades que han 
WHKLJPKV�LS�JVUÅPJ[V�`�HS�TVTLU[V�
de crear una obra no han querido 
trabajar sobre la memoria, la de 
los hechos violentos ocurridos en 
la región, a través de los propios 
recuerdos o de los que escucharon 
de personas cercanas. Al parecer, en 
algunos casos se trataba de evadir 
los hechos y las situaciones más 
dolorosas vividas, pero en otros 
casos no era evasión sino el deseo de 

adentrarse en otro tipo de búsquedas 
y el teatro les permitía hacerlo con 
Z\Z�OLYYHTPLU[HZ�S�KPJHZ�`�YLÅL_P]HZ��
Así que como jóvenes o adultos, 
les interesaba también explorar 
otros caminos y temas, pues no se 
consideraban sólo como víctimas. 
Eran y seguían siendo personas con 
la mirada puesta en distintos intereses 
y en el futuro. Situaciones similares 
ocurrieron con agrupaciones de 
mujeres desplazadas, quienes 
en talleres de teatro crearon 
piezas colectivas en las cuales se 
presentaban a ellas mismas, pero 
al cabo de varias representaciones, 
en diferentes sitios y teatros, ya no 
querían seguir sintiéndose víctimas 
en el escenario, pues ya habían 
superado algunos estados mentales 
y deseaban explorar otros territorios 
artísticos o sencillamente dejar la 
expresión teatral. Así que ambos 
casos forman parte de los análisis que 
deben acompañar a las dramaturgias 
KLS�JVUÅPJ[V��LU�LZWLJPHS�LS�WYPTLYV��
pues es importante conocer los títulos 
y las obras que fueron compuestas 
en estos momentos de transición, 
porque así no sean correlatos de la 
violencia, tocan a los seres humanos 
que encararon esos hechos de 
maneras distintas y éstas tienen que 
ver la creación artística. 

PERSONAJES, SUS TIEMPOS Y 
ENTORNOS  

Una buena parte de las obras que 
ZL�OHU�LZJYP[V�ZVIYL�LS�JVUÅPJ[V�OHU�
focalizado la acción en personajes 
marginales y en las víctimas. 
Los hay con diversos matices, 
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PKLU[PÄJmUKVSVZ�� HZx� LU� WYPUJPWPV�
compartan las mismas categorías 
como personajes tradicionales o 
actantes: desplazados, desterrados 
de sus territorios y desaparecidos; 
quienes fueron obligados a irse y no 
pudieron despedirse y los ausentes, 
entre otros. Quienes buscan a 
sus desaparecidos y sus muertos. 
En el mismo nivel se hallan los 
muertos y, según la obra, algunos 
cadáveres insepultos o mutilados 
son omnipresentes a la largo de las 
piezas. Estos muertos interactúan con 
los vivos, en atmósferas naturales. 
Otros muertos que fueron tirados en 
fosas comunes o que ya encontraron 
una sepultura digna, continúan 
sosteniendo conversaciones con sus 
compañeros o con quienes están en 
otras sepulturas cercanas. Muchos de 
estos personajes están entroncados 
con la literatura, en especial 
colombiana y de América Latina. 

Se añaden otros personajes 
característicos del teatro del 
JVUÅPJ[V��J\`VZ� YHZNVZ�HSJHUaHU� SVZ�
tonos trágicos más profundos y son 
grandes en el sentido teatral, que 
trascienden y se insertan con honores 
en la historia del teatro colombiano: 

las mujeres que incansablemente 
buscan sus muertos, las que los 
hallan, los pueden llorar y los 
sepultan, las que nunca los pueden 
enterrar; las que entierran y lloran un 
muerto ajeno. Estas mujeres pueden 
tener como característica su lucidez 
mental, pragmatismo para solucionar 
con sabiduria los problemas, o cierto 
grado de enajenación mental que les 
permite hablar sin tapujos y tener una 
lógica que conlleva un conocimiento 
distinto. El otro personaje, bastante 
cercano a los relatos conocidos 
de la vida real, es el que se dedica 
a recoger y cuidar los muertos, o 
lo poco que de ellos queda. Y lo 
hacen de manera generosa, como si 
formaran parte de ellos mismos o de 
su familia, como si se tratara de un 
imperativo que los lleva a cambiar su 
vida para siempre; otros cuidan los 
muertos porque se los encontraron 
buscando los propios, entonces los 
sepultan dignamente, los lloran y 
honran por medio de algún rito.

 
También personajes propios del 

[LH[YV�KLS�JVUÅPJ[V�ZVU�SVZ�O\THUVZ�
que han sido animalizados por 
causa de los procederes de los 
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victimarios, o lo animales que con 
horror transmutan en humanos, o los 
animales-personajes, símbolos de la 
guerra misma, como los zopilotes 
o gallinazos, que en algunas obras 
son aves de mal agüero porque 
anuncian el lugar donde está la 
muerte; mientras que en otras, 
ellos son los que hacen visibles los 
cuerpos, porque de no ser así, no 
quedarían vestigios de su destino 
ÄUHS��UHKPL�WVKYxH�ZHILY�K}UKL�LZ[mU�
para enterrarlos y llorarlos. También 
se hallan piezas que no tienen 
personajes en el sentido tradicional 
KLS� [tYTPUV� V� ZVU� PKLU[PÄJHKVZ� WVY�
medio de números o letras. No tienen 
un rostro, como si no importara su 
destino a la sociedad.

Los victimarios son mostrados 
como actantes que desempeñan 
la misma función destructiva: son 
hombres armados que siembran el 
miedo de diferentes maneras. Por lo 
general están ausentes escénicamente 
y son sus víctimas, los testigos 
directos, quienes los caracterizan. 
A veces son nombrados por medio 
KL�ÄN\YHZ�HSLN}YPJHZ�� JVTV�4\LY[L��
Veneno, por ejemplo. Pocas veces se 

les denomina por medio de metáforas, 
J\`V� ZLU[PKV� ÄN\YHKV� JVUSSL]H� SH�
seducción engañosa, para acercarse 
de manera expedita a las víctimas y 
luego mostrar su verdadero rostro. A 
medida que la barbarie se apoderaba 
de algunas regiones, un grupo de 
creadores mostraron en el escenario 
esos personajes como generadores 
de la apología de la violencia, 
caracterizados por las consecuencias 
de acciones dantescas, que a su 
paso solo dejaban el dolor. Entonces 
los personajes-víctimas presas del 
miedo no se atreven ni a nombrarlos, 
como si la sola invocación del rótulo 
de la fuerza a la que pertenecen 
inspirara terror, así que solo lo 
hacen por medio de pronombres: 
Ellos, Los Mismos, Los Otros, Esos 
hombres. Pareciera como si los 
dramaturgos quisieran mostrar que 
todos los victimarios tenían el mismo 
denominador común: sus salvajes 
actos y las armas. Enrique Pulecio 
ha puesto su atención, así mismo, en 
personajes que son al mismo tiempo 
víctimas y victimarios, situación 
JHSPÄJHKH� WVY� tS� JVTV� \UH� ¸MH[HS�
ironía” o una “aberración más” en su 
destino como personajes. 
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Algunos dramaturgos se han 
inspirado en personajes que fueron 
modelados por sus pares en el 
pasado; de esta manera prolongan la 
tradición y muestran las conexiones 
JVU�JVUÅPJ[VZ�HU[LYPVYLZ�LU� SVZ�X\L�
se han utilizado también las armas 
para alcanzar objetivos políticos 
o personales bajo la máscara del 
altruismo político. De esta manera 
existen personajes modelados en 
LS� [LH[YV� KL� ÄUHSLZ� KLS� ZPNSV� ?0?��
como el del soldado campesino 
que es forzado a ir a la guerra; el 
soldado moderno, que se halla en 
narrativas de mediados del siglo XX 
y pasaron al teatro en ese mismo 
periodo. Igualmente personajes 
que representan a los patriarcas 
y caciques del país rural, con un 
ejercicio arbitrario de la política 
WHYH�VI[LULY�ILULÄJPVZ��/H`�WPLaHZ�
que tienen como referente narrativas 
de masacres anteriores, como la de 
las bananeras. Pero cualquiera que 
sea el relato, lejano o próximo a 
los realizadores y los mecanismos 
que escojan para su concreción, se 
percibe la clara intención de poner 
en escena las estructuras profundas 
del pensamiento subyacente en 
algunos grupos sociales que ejercen 
el poder, que para alcanzar sus 
objetivos acuden a procedimientos 

de apropiación y degradación de los 
cuerpos y de las pertenencias de los 
otros. Esos otros que están siempre 
en estado de indefensión.

 
Con la anterior enunciación de 

rasgos, se puede apreciar una rica 
paleta de habitantes del mundo 
teatral que individualizan estas 
dramaturgias; o por personajes 
añosos que venían ya singularizados 
o delineados o como dice Enrique 
Pulecio, son personajes que se deben 
a cierta literatura latinoamericana 
cuyas “vidas han estado suspendidas 
entre la creencia y la supertición, 
entre el razonamiento y la magia, 
sacudidos por fuertes vendavales”, 
pero que insertos dentro de las 
actuales estéticas y sistemas 
simbólicos, ganan un nuevo 
ZPNUPÄJHKV�ZPU�WLYKLY�SVZ�HU[LYPVYLZ��
Y son éstos quienes interactúan de 
manera dinámica entre su propio 
T\UKV� KL� ÄJJP}U� `� LS� T\UKV� KL�
los lectores y espectadores. Allí 
subyacen una buena parte de 
nuestros imaginarios sociales, los 
relacionados con la teatralidad real, 
la de los gestos contundentes no 
ÄJJPVUHSLZ�JVU�SVZ�J\HSLZ�L_WYLZHTVZ�
SVZ�JVUÅPJ[VZ�KL�OLYTHUVZ�KL�WHxZ��`�
que han marcado nuestra identidad 
colectiva e individual.
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Así que con las características 
detalladas antes y otras más que 
van apareciendo a medida que 
se profundiza en las obras, estos 
personajes o no-personajes, que 
en estas dramaturgias actúan bajo 
la rotunda fuerza de las armas, o 
en situaciones límites a las cuales 
SVZ� OH� SSL]HKV� LS� JVUÅPJ[V�� OHIP[HU�
contextos espaciales y temporales 
muy heterogéneos en los cuales 
W\LKLU� JVUÅ\PY� SV� YLHS� `� SV�
expresionista con lo etéreo, lo vago y 
lo indeterminado. Entonces se hallan 
obras en que desde el mismo título 
`H�[PLUL�LZWLJPÄJHKV�\U�LZWHJPV�̀ �\U�
tiempo, en otras no es concluyente, 
pero la naturaleza con sus frutas y 
plantas, el calor o el frío, el tamaño 
de los ríos, van ubicando a lectores y 
espectadores. Algunos autores crean 
metáforas temporales y espaciales 
que colaboran a desentrañar el 
sentido profundo de sus piezas. Por 
esta razón son espacios abiertos sin 
límites naturales, o son estériles, 
lunares, sin un cielo a donde mirar; 
V� ZVU� JLYYHKVZ� `� HZÄ_PHU[LZ�� JVTV�
las situaciones espirituales de los 
personajes.

 
Después del anterior y corto 

panorama de algunas de las 

peculiaridades de la investigación 
ZVIYL�SHZ�KYHTH[\YNPHZ�KLS�JVUÅPJ[V��
y ya para terminar, es importante que 
los lectores interesados en ampliar 
el tema, en conocer títulos de obras, 
nombres de autores y agrupaciones, 
bibliografía amplia de consulta y, 
por supuesto, leer de primera mano 
la perspectiva desde la cual Enrique 
Pulecio se adentró en las obras que 
fueron objeto de estudio, lean las 
publicaciones tituladas: Luchando 
contra el olvido. Investigación 
ZVIYL� KYHTH[\YNPH� KLS� JVUÅPJ[V��
[VTVZ� 0� `� 00� ������ `� ������� +PJOHZ��
investigaciones están estrechamente 
vinculadas y la presentación tiene 
el mismo formato. Ambas están 
divididas en dos partes: la primera a 
cargo del maestro Enrique Pulecio, 
la cual comprende el cuerpo central 
del análisis de un grupo considerable 
de obras; la segunda, bajo la 
dirección y ejecución de Hernando 
7HYYH��JVU[PLUL�SHZ�ÄJOHZ�[tJUPJHZ�KL�
las piezas analizadas en el primera, 
más un número adicional de ellas 
pertenecientes a otras obras con 
igual temática. Así mismo, se puede 
apreciar un cuadernillo de fotos de 
montajes de las obras contempladas 
en cada libro.
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Teatro y Literatura 

JORGE   RICCI

Actor del teatro la llanura. 
Argentina.

¿La relación de la literatura y el 
teatro es la de dos hermanos, la de 
dos hermanos mellizos o la de dos 
hermanos gemelos? ¿La literatura y 
el teatro son hermanos o son un hijo 
único esquizofrénico? ¿El teatro está 
dentro o fuera de la familia apellidada 
literatura? El teatro no nació texto 
pero la literatura tampoco. En todo 
caso, podemos decir que los dos 
nacieron entre el polvo bullicioso 
de la calle y, más concretamente, en 
esa ancha avenida que es la oralidad. 
¿Hay parentesco en ellos? Un antiguo 
diccionario descarta, por un lado, 
todo lazo familiar entre ambos, ya 
X\L�H�SH�SP[LYH[\YH�SH�KLÄUL�¸JVTV�SH�
realización de lo bello por medio de 
la palabra” y al teatro como “el lugar 
en el que ocurren sucesos notables”; 
pero por otro lado, en la extensa 
KLÄUPJP}U� KL� SH� SP[LYH[\YH� [LYTPUH�
cobijando al teatro como una de sus 
ramas históricas al citar tragedias, 
comedias, dramas y farsas de las 
culturas de todos los tiempos. Por 
lo tanto, ante la incertidumbre que 
nos genera el antiguo diccionario y 
con el deseo de crear familia entre 

SHZ�WHY[LZ��SP[LYH[\YH��[LH[YV��WVKLTVZ�
decir que en un lugar donde ocurren 
sucesos notables puede habitar lo 
bello por medio de la palabra o que 
la realización de lo bello por medio 
de la palabra requiere de un lugar 
en el que ocurren sucesos notables. 
Pero esta elucubración deriva de la 
consulta de un antiguo diccionario 
que está imposibilitado de encerrar 
las últimas verdades sobre la suerte 
actual entre la literatura y el teatro.

Hoy por hoy, los hijos legítimos 
de la literatura son la poesía y la 
narrativa y el teatro viene a ser el 
hijo ilegítimo. Ahora ¿para un padre 
hay diferencias entre los hijos que 
se tienen? Hasta aquí sólo la duda 
entre el parentesco de la literatura 
con el teatro. ¿Hermanos? ¿Padre e 
hijo? ¿Parientes a secas? ¿Parientes 
lejanos? Lo más aproximado para 
establecer ciertas diferencias es 
que lo que llamamos literatura no 
puede prescindir de la palabra y 
lo que llamamos teatro, puede. 
Entonces comenzamos a discernir 
y nos quedamos con una de las 
tantas formas del teatro : el teatro 
de texto. Ese teatro, donde reina la 
palabra, acaba siendo parte de la 
literatura. Hay, por último, un teatro 
literario o una literatura teatral. 
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Y más que parentesco, en ciertos 
momentos históricos, entre ellos 
hay una profunda simbiosis. Ya que 
la narrativa y el teatro o la poesía y 
el teatro, durante algunos tramos 
del extenso camino de lo artístico, 
llegaron a confundirse y a fusionarse.

Las tragedias de Esquilo, de 
Sófocles o de Eurípides, junto a los 
relatos poéticos de Homero, llegan 
hasta nosotros como los árboles 
TmZ� MYVUKVZVZ� KL� SH� ZHIPH� ÄJJP}U�
de los griegos. El teatro isabelino 
aporta a la literatura sajona algunos 
de sus mejores versos. El siglo de 
oro español se alimenta de un par 
de historias que vienen de la escena 
para redondear su luminosidad. 
En los tiempos contemporáneos, 
la inmensa voz de la literatura 
europea está impregnada de intensas 
dramaturgias que acompañaron 
su canto. Entre nosotros, hay una 
suma de piezas teatrales que pueden 
leerse con el mismo placer de la 
otra literatura nacional. Y es en 
esos ejemplos donde volvemos a 
tentarnos de encontrar parentesco o 
siquiera vecindad.

¿William Shakespeare es menos 
que John Donne y Calderón de la 
Barca es menos que Góngora? ¿Qué 
Chejov vale más: ¿el de los cuentos 
o el de las piezas teatrales? ¿Acaso 
a Pirandello no se lo recuerda más 
por “Seis personajes en busca 
de un autor” que por el resto de 
sus variados escritos? ¿Entre los 
nórdicos la repercusión de Ibsen 
o de Strindberg no es literaria? 
¿Entre nosotros: el valor de Eduardo 
Gutiérrez y su folletín sobre Moreira, 
el de Florencio Sánchez y su oscuro 

costumbrismo, el de Armando 
Discépolo y sus grotescos y el del 
Roberto Arlt que salta de la narrativa 
a la escritura teatral ¿no están en 
nuestro canon literario?

En unas mesas entre narradores y 
autores teatrales, Juan José Saer dijo 
que, más de una vez, había intentado 
escribir teatro pero que no pudo como 
Samuel Beckett encontrar la misma 
voz que traía de la narrativa para el 
teatro. Es decir, en esta confesión 
Saer nos está insinuando que el teatro 
es parte de la literatura pero parte 
diferente. Y en esas mismas mesas, 
V[YVZ� WHY[PJPWHU[LZ� �7PNSPH�� 4VU[P��
sumaron ejemplos propios sobre 
esas diferencias y esas proximidades 
que a veces los tentaron y a veces les 
impidieron saltar de un campo al otro 
: Un valioso cuento de Piglia quiso 
ser obra de teatro, la primera obra 
dramática de Monti fue una novela 
frustada. ¿Cuántas de estas paradojas 
habrá en la historia de la literatura?

En principio, entre el texto teatral 
y las otras formas literarias hay un 
parentesco y podemos arriesgarnos 
a decir que pertenecen a una misma 
familia. Pero de inmediato cabe un 
nuevo interrogante: ¿Cuándo se 
da ese parentesco y cuándo no se 
da? Beckett es un buen ejemplo de 
esta duda: de “Esperando a Godot” 
a “Acto sin palabras” hay un cierto 
abismo. En el primero la palabra 
lo envuelve todo, en el segundo la 
palabra está por fuera, es acotación 
apenas de meras acciones mudas. 
El teatro, más que todos los otros 
géneros literarios, puede romper con 
LS� SLUN\HQL� �KL� SH�WHSHIYH��`�]HSLYZL�
de otros lenguajes. ¿Pero esto lo 
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separa de las otras escrituras o tan 
sólo lo distancia? En principio, la 
presencia de otros lenguajes genera 
otros códigos y ante esos códigos, 
otros resultados.

El espacio escénico es el papel 
en blanco del teatro, pero además 
de la palabra, allí también se escribe 
con cuerpos, escenografía, utilería,  
luz, oscuridad, sonido, silencio. ¿El 
teatro, entonces, queda nuevamente 
fuera de la literatura? Sin embargo, 
después de la fugacidad que es 
el hecho vivo llamado teatro, lo 
que perdura de él es la palabra. Y 
aunque el maestro Peter Brook nos 
sugiera que el teatro contemporáneo 
se reduce a un par de potentes 
imágenes: Dos hombres debajo de 
un árbol ralo o una mujer tirando de 
un carro; nosotros, al recordar esas 
imágenes imborrables, volvemos a 
encontrar la resonancia de ciertas 
palabras que trazan esas historias. 
A diferencia de las otras ramas 
literarias, donde todo comienza y 
acaba en las palabras escritas sobre 
el papel en blanco, en el llamado 
teatro el papel en blanco y la primera 
palabra se repiten tantas veces como 
tantas veces son las partes que entran 
en juego; en la imagen desnuda del 
autor, en la impronta arbitraria del 
director, en la irrupción inquietante 
del actor, en las decisiones de los 
que crean alrededor y, por último, 
en la complicidad del espectador 
como parte inevitable de ese hecho 
que se está haciendo. Y es en esta 
constante dubitación donde el teatro 
y su escritura se alejan o se acercan 
y se acercan o se alejan de las otras 
formas literarias.

Un poema, un cuento, una 
novela, tienen indefectiblemente 
un autor o una autoría compartida 
intencionalmente (Pavese escribe 
una de sus novelas –“Fuego grande”- 
con 

)PHUJH� .HY\Ä�� )VYNLZ� `� )PV`�
Casares comparten las andanzas 
de Bustos Domecq, los surrealistas 
juegan colectivamente con sus 
JHKm]LYLZ� L_X\PZP[VZ��� WLYV� ZPLTWYL�
el autor está y está claramente 
institucionalizado. Un producto 
[LH[YHS� �`H�HJm�UV�KPNV� [L_[V��W\LKL�
tener múltiples padres, puede llegar 
a ser un hijo colectivo. Por lo tanto, 
ese poema, ese cuento, esa novela, 
seguirán siendo, pase lo que pase, 
el texto de ese autor; mientras que 
el texto teatral, más allá de su autor 
y de su contexto histórico, puede 
llegar a ser la excusa de felices o 
de calamitosos avasallamientos. El 
texto más desguarnecido es el texto 
teatral, de allí, quizás, su destino tan 
paria. Sin embargo, si nos ceñimos 
a la literatura argentina, el primero 
que se entromete en campo ajeno es 
el teatro, porque es nuestro teatro el 
que se apropia de otros géneros para 
robustecer su repertorio : Moreira 
era un folletín, Fierro un poema, El 
humillado un capítulo de una novela 
y El herrero y el diablo resonancia de 
otro capítulo de otra novela. “Pero 
el que las hace, las paga” dice el 
dicho y al teatro nacional le nace un 
JVU[YPUJHU[L� �LS� JPUL� HYNLU[PUV��X\L�
para recorrer sus primeros tramos se 
apoyará en los géneros emblemáticos 
de la escena local y  contará desde 
la gauchesca, desde el sainete y 
desde el grotesco. Todo esto, tal vez 
en las últimas décadas, ha perdido 
vigencia porque se han ido borrando 
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los géneros y entremezclando los 
lenguajes. Y lo que se pierde en pudor 
quizás se gana en libertad. Por eso es 
que en este confuso orfelinato actual 
instalar parentesco es como buscar 
en río revuelto. Sin embargo, al 
mirar hacia atrás, más allá de ciertas 
imágenes (Los dos hombrecitos bajo 
el árbol ralo o la vieja tirando del 
JHYYV� LU[YL� SH� N\LYYH�� H�U� YLZ\LUHU�
ciertas palabras, frases imborrables, 
diálogos de relojería y pasajes de 
bravura que desembocan en alegatos 
y confesiones que nos acompañan 
como un rezo laico a través de los 
tiempos.

Quien quiera reencontrarse 
con el derrotero de nuestro teatro 
nacional tendrá que revisar algunas 
páginas de Alberdi, de Gutiérrez, de 
Sánchez, de Pacheco, de Discépolo, 
de Eichembaun, de Gorostiza, de 
*VZZH�� KL� 4VU[P�� KL� 2HY[\U� `� KL�
muchos otros.

Al leer el pequeño juguete cómico 
de Alberdi, titulado “El gigante 
Amapolas”, se quedará tal vez con 
el raro monólogo donde el Mayor 
Mentirola discute imaginariamente 
con sus compañeros de armas la 
reiterada decisión de replegarse sin 
brindar pelea al espantapájaros que, 
por el temor de los otros, conserva un 
antiguo poder.

Repasando las pocas páginas 
de la versión teatral del Moreira de 
Gutiérrez, le resonará la sentencia 
del gaucho a sus enemigos: “Está 
bueno, amigo Sardetti. Usted me ha 
negao la deuda para cuyo pago le di 
tantas esperas, pero yo me la he de 
cobrar dándole una puñalada por 

cada mil pesos que me debe. Y usted, 
Don Francisco, que me ha echao al 
medio de puro vicio, guárdese de mí, 
porque ha de ser mi perdición en esta 
vida, y de su justicia tengo bastante.”

Recordando “Barranca abajo” 
de Florencio Sánchez, escuchará a 
Don Zoilo en sus últimas palabras: 
“ Y cuando ese desgraciao, cuando 
ese viejo Zoilo, cansao, deshecho, 
inútil pa todo, sin una esperanza, 
loco de vergüenza y de sufrimiento 
resuelve acabar de una vez con tanta 
inmundicia de vida, todos corren a 
atajarlo ¡No se mate que la vida es 
guena! ¿Guena pa qué”

De “Los disfrazados” de Carlos 
Mauricio Pacheco, el sainete más 
oscuro, recordaremos a Don Andrés 
HÄYTmUKVUVZ� X\L� ¸;VKVZ� LZ[HTVZ�
disfrazados”  mientras Don Pietro 
“Mira el humo” para no ver su 
desgracia.

Del puñado de grotescos 
discepolianos nos quedarán las 
quejas de sus protagónicos más 
relevantes: El Don Miguel de 
“Mateo” denostando a su competidor 
: “¡Lautomóvil! Lindo invento. 
Puede estar orguyoso el que lo ha 
hecho. Habría que levantarle un 
monumento arriba de una pila de 
muertos.” El Saverio de “El organito” 
haciéndoles ver a sus hijos la 
realidad que les toca en suerte: “La 
gente da limosna para que Jesucristo 
lo apunte en la libreta. La caridad 
es puro grupo. Porque si hubiera 
caridad ya no habría pordiosero en el 
mundo.” El Piccione de “Babilonia” 
describiendo al país donde han 
llegado: “Esto es inaudito. No se ve 
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en ninguna parte del mundo. Vivimo 
en una ensalada perfecta. ¡Jesú qué 
babilonia!” Y el Stéfano con todos 
sus fracasos a cuesta: “Uno se cree 
un rey y lo espera la bolsa”.

De aquellos alucinados 
personajes de la escritura arltiana, 
Saverio, el más intenso entre los que 
fueron concebidos para la escena, 
nos volverá a decir: “Qué gentecilla 
miserable. Cómo han descubierto la 
enjundia pequeñoburguesa. No hay 
nada que hacer, les falta el sentido 
aristocrático de la carnicería. Pero 
no importa mis queridos señores. 
Organizaremos el terror. Vaya si lo 
organizaremos.”

De “Un guapo del 900” de 
Samuel Eichembaun nos queda la 
confesión del hijo: He matado para 
que no matara él. Dígame, vieja, 
¦OPJL�THS&���@�SH�ÄYTLaH�KL�SH�THKYL!�
Si yo fuera hombre, hubiera hecho lo 
mismo.”

De la corriente del teatro 
independiente hay una historia que 
persiste en el tiempo, es “El puente” 
de Carlos Gorostiza, donde la voz 
del padre aún se oye describiendo 
al país de entonces: “Vea. Antes las 
clases sociales eran dos. Ahora hay 
una escalera y cada uno tiene su 
escalón.”

De los años sesenta, nos llega 
otra voz desde la escalera que dibujó 
Gorostiza pero esta vez escrita por 
*VZZH!� ¸(O�� Zx¯� :L� HJHI}� LS� ÄU� KL�

ZLTHUH�¯�§7LYV�JHKH�]La�OH`�TLUVZ�
luz en esta casa!  Esta penumbra me 
KH�\UH�[YPZ[LaH�ImYIHYH¯¹

“Hola, nena. El papi habla. ¿Me 
querés mucho?”. La conversación 
telefónica que nos quedará grabada 
en la memoria es de la década del 70 
y el tierno progenitor que habla con 
su hijita es un torturador dibujado e 
interpretado con maestría por Tato 
Pavlovsky

Después habrá otras voces que 
miran hacia atrás pero sin dejar de 
resonar en sus presentes: “Señores, si 
no fuera ridículo sería una tragedia” 
nos dice el animador de la “Maratón” 
de Ricardo Monti. “Perder un sueño 
es como perder una fortuna, qué 
digo, es peor. Nuestro pecado es 
haber perdido los nuestros” resume 
Bartís con tono arltiano. “Pero al 
mercado ya no puedo volver. Por lo 
menos hoy. Maté a alguien y tendría 
que estar buscándome la policía” 
repiten a coro Daulte, Spregelburg 
y Tantanián en “La escala humana”. 
4PLU[YHZ� [YH[H� KL� MV[VNYHÄHYSL� ¸3H�
madonnita” que Basilio conserva en 
su mirada, le dice el Señor Hertz: 
“No la ahuyente. No la deje volar” Y 
2HY[\U�JPLYYH�Z\�OPZ[VYPH�

Volvamos a empezar: ¿Qué 
parentesco hay entre el teatro y las 
otras formas literarias? No lo sé. Lo 
que sé es que como hombre de teatro 
he pisado el otro campo buscando 
historias y las he podido contar en 
algunos casos y que como escriba 
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siento el mismo temblor en los distintos campos. Por eso, 
creo, que el texto teatral es un texto a escribir y que el 
teatro todo es una cuestión entre varios. 

Lo que sí podemos aseverar es que hasta un momento 
KL[LYTPUHKV���\U�W\U[V�OPZ[}YPJV�PU[LYTP[LU[L��LS�H\[VY�M\L�
SH�ÄN\YH�WYV[HN}UPJH�KLS�OLJOV� [LH[YHS�`� SVZ�KLTmZ�� Z\Z�
intérpretes. Pero esto ha cambiado; ahora el protagónico 
suele estar en manos de la dirección o del equipo actoral o 
KL�[VKVZ��3H�KYHTH[\YNPH�V�SH�LZJYP[\YH�KLÄUP[P]H�[HTIPtU�
ha dejado de ser tarea exclusiva del autor solitario; hay 
dramaturgia de dirección y dramaturgia de actores. Los 
roles en el teatro de hoy suelen ser espacios compartidos 
pero también espacios disputados. ¿Es en vano, entonces, 
seguir hablando del autor en el mundo del teatro? ¿Se 
ha perdido ese espacio que subsiste en las otras formas 
literarias? Sí, algo ha cambiado. Sin embargo, el autor o 
lo que aún podemos llamar autor sigue estando y sigue 
escribiendo desde el papel o desde el espacio escénico. 
¿Qué escribe? ¿Un texto herméticamente cerrado? ¿Un 
[L_[V� HTWSPHTLU[L� HIPLY[V&� 7VJV� PTWVY[H�� (S� ÄUHS� SV�
que queda es la palabra o la sombra de esa palabra o el 
silencio donde duerme la palabra.

En estos tiempos, cuando hablamos de autor, hablamos 
de Brook, de Grotowski, de Wilson o de Barba; hablamos 
de creadores que se apropian de todo: de los textos 
ajenos, de los textos propios o de los textos que serán 
[L_[VZ�HS�ÄUHS�KL�SH�JYLHJP}U�JVTWHY[PKH��,S�[LH[YV��X\PamZ��
tiene un solo camino: contar. Contar con palabras o sin 
palabras. Contar el suceso que estamos presenciando y 
al contar, puede que se toque con la otra literatura que 
también cuenta.

Pero más allá de todo, en el teatro, como en la otra 
literatura, alguien tiene que escribir: el autor, el director 
autor o los actores escribientes. Alguien tiene que escribir.

Porque de lo contrario ¿ Qué hacemos con Shakespeare, 
con Chejov, con Pirandello, con Williams , con Ibsen, con 
Buchner y con tantos de los nuestros?



��

Las artes de la calle

Wilson Escobar Ramírez*

La irrupción, hace pocos años, de 
un par de clowns a la salida de los 
espectáculos del teatro Fundadores, 
y su avezado número con el pesado 
[YmÄJV� LU� LZ[L� [YHTV� KL� SH� H]LUPKH�
Santander, supuso una vuelta de 
tuerca de lo que hasta entonces 
muchos espectadores creían era el 
espacio público intervenido por el 
arte.

Los artistas chilenos se lanzaban 
a los autos, simulaban accidentes, 
asumían el rol de conductores, 
de pasajeros, de transeúntes, de 
autoridades, mientras despojaban 
a los ciudadanos del papel que 
momentáneamente desempeñaban 
en su trashumancia por aquel lugar.

“Suceso taladro”, como se 
presentaron estos clowns en la 
programación off del Festival 
Internacional de Teatro, ponía un gran 
interrogante por los nuevos sentidos 
del espacio público, del que dijeron 

después en una nueva visita, es ya 
un espacio privado, exclusivo de la 
máquina, la velocidad, la polución, 
los centros comerciales y donde 
LS� J\LYWV� ZL� THUPÄLZ[H� LU� [VKH� Z\�
fragilidad en una lucha desigual. 

En el fondo lo que hacían estos 
artistas chilenos era develar esos 
YVZ[YVZ�ZPU�WLYÄSLZ�X\L�ZL�KPM\TPUHU�LU�
el anonimato de las aglomeraciones 
y que conforman el espacio 
protosocial, premisa escénica de 
cualquier sociedad. La ciudad, con 
todas sus virtudes y miserias quedaba 
allí expuesta, mientras se hacía visible 
la atonía del Teatro Fundadores y 
su entorno.  El estudioso español 
Manel Pons destaca que ante la 
despersonalización de las ciudades, 
“la calle rompe las barreras entre 
lo físico y lo cultural, las acciones 
teatrales de calle suponen un intento 
KL�YLUV]HJP}U�KL�SH�ÄLZ[H�[YHKPJPVUHS�
y de cómo participar en ella”. 

Es en este contexto donde el 
Festival Internacional de Teatro de 
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Manizales viene operando con 
mayor decisión en las dos últimas 
ediciones.

Artes de la urbe
¿Dónde situar el teatro de calle 

en este siglo que desandamos? ¿Qué 
nuevas relaciones establece ese teatro 
que se hace en espacios abiertos con 
los espectadores de hoy? ¿Qué formas 
asumen esas acciones artísticas  
para comunicarse en el espacio 
íntimo de la subjetividad andante? 
Interrogantes que, especialmente 
en Europa, son motivo de grandes 
debates en festivales, congresos, 
YLKLZ�� `� J\`H� YLÅL_P}U�� PUJS\ZV�� OH�
llevado a la creación de espacios 
académicos como la Universidad  
Nómada Europea de las Artes de la 
Calle, con sede en Aurillac.

Conviene recordar cómo desde 
los años setenta, la recuperación de 
la calle (heredera de los movimientos 
KLS� ���� LU� T\JOVZ� WHxZLZ� M\L�
considerada como una liberación 
del ciudadano, que había sido 
anulado como participante activo 
de la vida social. Entonces Teatro de 
calle se equiparaba a democracia, a 
libertades civiles.

Las ciudades están vivas, qué 
duda cabe, como nos lo recuerda 

el investigador Toni González. Los 
nuevos movimientos culturales se 
unen a los que ya están consolidados, 
SVZ� [YHUZMVYTHU�� SVZ� TVKPÄJHU�� SVZ�
ultrapasan para implantar otros 
diferentes. ”La mayoría nacen fuera 
de los circuitos institucionales y 
HWHYLJLU�JVTV�YLÅLQV�KL�SVZ�U\L]VZ�
JVUÅPJ[VZ� `� [LUZPVULZ� ZVJPHSLZ� `� KL�
la necesidad de expresarse de las 
comunidades disidentes”.

Hoy se habla de arte urbano 
WHYH� ZPNUPÄJHY� SH� YLUV]HJP}U� KL�
los lenguajes artísticos populares, 
habitualmente comandados por los 
movimientos juveniles protestatarios 
y contestatarios a un sistema. Por 
ello, el arte urbano no representa la 
cultura dominante, por el contrario, 
desarrolla sus propios medios 
expresivos desde la marginalidad y la 
informalidad, en lo que algunos dan 
en llamar culturas de la calle en un 
sentido metafórico.

En Europa tanto como en 
América Latina, las huellas de estos 
movimientos emergentes se pueden 
encontrar en  las paredes de las obras 
o vagones de tren, en los barrios 
periféricos de las grandes ciudades, 
en los movimientos reivindicativos  o 
en las acciones por la paz.
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7PU[HKHZ� V� NYHMÄ[PZ�� OPW� OVW��
música abierta, malabares, 
acrobacia, danza urbana, capoeira, 
circo contemporáneo, performances, 
instalaciones, irrupciones escénicas 
o sketch, son entre otras las formas 
expresivas que dan dimensión 
estética y social a estas culturas 
urbanas.

Las Artes de la Calle
Es precisamente en estas culturas 

de la calle donde podemos situar el 
teatro de calle, por otros llamado 
teatro callejero (que alude más a la 
[YHZO\THUJPH� HY[xZ[PJH�� V� HY[LZ� KL� SH�
calle, esta última con una dimensión 
más amplia y abarcadora.

Este modo expresivo del teatro se 
caracteriza fundamentalmente por el 
uso del espacio público (hoy cada 
vez más privatizado en razón de los 
usos comerciales, la materialización 
KL�SHZ�TmX\PUHZ�`�SH�WVS\JP}U�]PZ\HS��
y, ante todo, porque sus hacedores se 
plantean una especie de dramaturgia 
y/o sentido comunicacional 
fundamentados en la comunión 
directa y total con el público.

Este teatro, así concebido, surgió 
en la década de los 60 como un 
“arte urbano”, clara reacción de los 
artistas a los movimientos sociales 
tan en boga en la época. Durante 
la primera etapa del Festival de 
4HUPaHSLZ��� ���� ����`�H�U�LU�SVZ�
inicios de la segunda (entre 1984 y 
� ����� SH� JP\KHK� M\L� OHIP[HKH� WVY�
un movimiento espontáneo que 
se instauró de forma paralela a la 
WYVNYHTHJP}U� VÄJPHS� `� SL� PTWYPTP}�
una dinámica festiva a la calle. 
Octaedro, en un lote baldío a un 

costado de la Avenida Santander, 
o el Circo Invisible montado (o 
KLZTVU[HKV�� LU�\U�KLZJHTWHKV�KL�
fútbol de la Universidad de Caldas, 
ambos espectáculos creados por 
Juan Carlos Moyano, daban cuenta 
de aquella intervención urbana 
del espacio y su gran comunión 
dionisíaca con el público.

A su paso por Manizales hace 
algunos años Toni González nos 
advertía como al estallido del teatro 
de calle en Europa en aquellos años, 
le siguió en contraste dos décadas 
KLJHKLU[LZ� �VJOLU[H� `� UV]LU[H���
LU� SHZ� X\L� LZ[L� [LH[YV� ZL� VÄJPHSPaH�
y se espectaculariza  a través de 
festivales, capitalidades culturales, 
inauguraciones deportivas, actos 
W�ISPJVZ� KL� OVTLUHQL¯� JVU� SV�
que la institucionalización le vino 
mal a este naciente formato y le 
restó la gran carga subversiva que le 
PKLU[PÄJHIH��

Para los estudiosos del tema 
Francia se sitúa a la vanguardia de 
la relación entre artes de la calle 
y creatividad. Allí, tanto como en 
la Europa del Norte, el fenómeno 
innovador es total gracias al apoyo 
del Estado, que subvenciona y 
fomenta la creatividad, compra 
“literalmente” el tiempo del artista 
para que se dedique a la tarea de 
crear sin tener que preocuparse de la 
supervivencia diaria.

Holanda se sitúa a la vanguardia 
en la creación contemporánea para 
espacios no convencionales (site-
ZWLJPÄJ��� TPLU[YHZ� 0UNSH[LYYH� LZ�
pionera en cuanto a la diversidad 
cultural de las culturas de la calle, 
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debido en buena forma a la visibilización de los inmigrantes 
y a las libertades de expresión de la multiculturalidad.

En España las artes de la calle se han instalado con un gran 
respeto de las tradiciones callejeras, enraizadas en el folklore 
KL�SHZ�ÄLZ[HZ�� SH�JLYLTVUPHZ�[H\YPUHZ�`�UV��SH�YLSPNPVZPKHK�`�
la explosión pagana (don carnal y doña cuaresma, relación 
[HU[HZ�]LJLZ�JVU[HKH�KLZKL�LS�:PNSV�KL�6YV��

En América Latina, especialmente en Colombia, donde 
el teatro de calle eclosionó con más fuerza y dinámica, 
la constante carencia de recursos no le permitió mayor 
desarrollo, aunque sus creadores supieron anteponer 
creatividad y virtuosismo para mantenerlo vivo, en algo 
X\L� LS� JP[HKV� 1\HU� *HYSVZ� 4V`HUV� Z\WV� KLÄUPY� JVTV� ¸SH�
circunstancia estética” de la calle.

Este paneo testimonia un movimiento cuyo espíritu es 
el de la ocupación artística del espacio público, centrado 
en una relación diferente con un patio de butacas, que ha 
dejado de existir como tal. No se trata ya de un espectador 
convencional proclive a la butaca, sino de un actor-
espectador complementario que construye y deconstruye el 
espectáculo en gracia de la anulación de la distancia ente 
el artista y él. La interactividad, tan propia de los lenguajes 
hipermediales e hipertextuales, se concreta aquí con todos 
los pliegues escénicos del teatro.

Esta  nueva edición del Festival servirá para constatar la 
vitalidad de esta circunstancia artística de la calle y la manera 
como la ciudad, sometida al “vértigo de la sobremodernidad” 
(sobrepoblación, incomunicación, intimidad vulnerada, 
[LYYP[VYPVZ�O\PKPaVZ��UV�S\NHYLZ�V�S\NHYLZ�ZPU�O\LSSH���HZPTPSH�
desde su actitud contemplativa este diálogo entre las dos 
orillas y de por medio, la calle.

* Periodista e investigador teatral. 
Docente Universidad de Manizales.
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Por Juan Carlos Moyano*

Actor, director y gestor, líder del 
Teatro Taller de Colombia, nacido 
en Manzanares, Caldas, radicado 
en Bogotá, habitante del espacio 
sin límites del escenario, compadre 
y hermano del territorio profundo 
del teatro, desde muy joven buscó 
caminos y construyó rumbos e 
inventó posibilidades. Antes de ser 
actor creyó que su vida era el deporte 
y se hizo luchador. En el tinglado 
dejó gotas de sudor y sangre y supo 
adoptar el riesgo del espectáculo y 
la habilidad del cuerpo para atacar y 
defenderse. Su nombre de batalla, en 
el ring y en el escenario,  fue Tarzan.

Pero rápidamente pasó de la 
lucha libre al teatro y cambió las 
acrobacias de lona por el escenario. 
En ambos casos, se destacaba el 
histrión natural que llevaba por 
dentro. Se enamoró del arte teatral 
y su vida fue delineando un trabajo 
de perseverancia infatigable. A 
principios de los años setenta se unió 
al teatro La Mama, dirigido por Eddy 
Armando, otro ausente que sigue 
siendo una presencia en la memoria 
del teatro colombiano. En la Mama 
se hizo, esa fue su matriz escénica y 
las experiencias lo forjaron.

Con el Teatro Taller logró 
profesionalizar la actividad teatral en 

espacios abiertos y su gestión lo hizo 
merecedor de logros inobjetables. 
Yo le agradezco que me inició en el 
teatro y me transmitió la dedicación 
y la disciplina de un trabajo lleno 
de retos. Creo que ha dejado una 
experiencia importante, un grupo 
que es parte destacada del teatro 
callejero latinoamericano. Con 
Mario Matallana engendraron el 
Teatro Taller de Colombia y en 1973 
iniciaron una gira desde Panamá 
hasta California, donde tuvieron 
contacto con el Teatro Chicano y con 
la realidad palpitante, ese espejismo 
X\L� UVZ� YH[PÄJH� X\L� H�U� LZ[HTVZ�
vivos. 

En México, Guatemala, 
Nicaragua y Costa Rica presentaron 
una obra memorable, sin mayores 
artilugios, que hablaba del ser 
humano a través de la historia. 
Una fábula de dos cuerpos sobre la 
condición social del ser humano. Ví 
ese montaje  en el Teatro Cultural del 
Parque Nacional, en 1975, cuando 
yo andaba consiguendo novia y un 
domingo afortunado no tuve dinero 
para invitar a mi enamorada a cine 
y entonces la convide a teatro. Era 
amigo de don Hernando, el portero 
y él nos dejó entrar sin boleto. Esa 
tarde presentaron GENESIS. Eran 
dos muchachos que retornaban a 
Colombia y querían armar un grupo 
estable. Después de la función fui a 

In Memoriam - Jorge Vargas
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saludarlos y me uní a esa agrupación 
de funámbulos, sin trámites, durante 
diez años.

Jorge fue mi mentor en esos 
años iniciales y también mi padrino 
de matrimonio, cuando el padre 
militar de mi compañera, Clarita 
Ariza, me amenazó si no me casaba 
de inmediato. Nos habíamos 
escapado sin pedir permiso ni hacer 
comentarios y estábamos viviendo en 
la sede del Teatro Taller de Colombia.  
Como yo tenía quince años Jorge 
fue mi apoderado y mi compadre y 
yo superé el trance con un suegro 
ofendido. Jorge también fue padrino 
de mi hijo Sebastian.

Es necesario señalar que Jorge 
consiguió propósitos relevantes, 
como traer a Colombia, por primera 
vez, en los años ochenta, al Odin 
Teatret de Dinamarca y a su director 
legendario, el maestro Eugenio 
Barba. Fue un momento clave para 
varios grupos latinamericanos y 
1VYNL� M\L� LS� HY[xÄJL�� (Zx� TPZTV��
anduvo cerca a Fanny Mikey en la 
organización de la parte callejera del 
Festival Iberoaméricano de Teatro, 
empezó a realizar el Festival al aire 
puro, fundó una escuela de teatro 
en el Huila y sostuvo una sede en la 
parte alta del barrio La Candelaria, 
donde se trabaja, se ensaya, se hacen 
experimentos escénicos y se fragúan 
proyectos.

Su herencia es la pasión por el 
trabajo y la capacidad de creer en 
lo creativo. Seguiremos haciendo 

teatro hasta que llegue el momento 
de emprender el maravilloso viaje 
sin retorno, donde se acaba la vida 
y comienza el ensueño. Somos de 
la misma parentela, gente de teatro, 
sin remedio. Por eso al compadre lo 
despedimos con alegría, sin llanto. 
Jorge cumplió con su papel y lo hizo 
bien. Eso nos regocija. !Qué su alma 
vaya en paz por los caminos del más 
allá y que encuentre la luz cósmica, 
que vuelen sus partículas de ceniza 
y qué sus valores, como hombre y 
como artista, vivan en la memoria 
de su grupo, de sus familiares, de sus 
amigos! 

 Hasta la próxima estación de 
esta itinerancia que es la vida en el 
camino del teatro...

* Dramaturgo, poeta. Fundador y 
Director de Teatro Tierra.  
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País: Argentina
Obra: Los Caminos del Deseo 
Compañía: Objetable Teatro   

Ficha artística
Dramaturgia y Dirección: María 
Cristina Solís
Actores: María Cristina Solís, 
Maximiliano Eugenio Altieri 
Técnico: Demián Iglesias.

La Obra
“Los caminos del deseo” es la 

historia de Ezequiel, quien atraviesa 
una serie de pruebas en busca 
del amor ideal. En el transitar de 
los caminos, el protagonista debe 
enfrentar incluso el encuentro 
consigo mismo, siempre traumático 
`�JVUÅPJ[P]V��

La búsqueda del deseo, casi 
siempre relacionado con el amor, 
concentran la historia de la obra y los 
doce personajes que la protagonizan.

La técnica que desarrolla la obra 
es teatro de muñecos en mesa con 
manipulación directa, mientras que 
la estética es futurista y sin texto, con 
lo cual logra un lenguaje universal.

La compañía
Objetable Teatro tuvo su primer 

antecedente en el año 2000, año en 
el que se conocieron sus integrantes 
�*YPZ[PUH� :VSxZ� `� 4H_P� (S[PLYP�� 
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En esa oportunidad realizaron “Los 
caminos del deseo” y “Pasión 5 
Pasión”, obra que se presentó en 
varios festivales de la Patagonia 
argentina.

Luego de un período de 10 
años, los integrantes volvieron 
a encontrarse en Bariloche 
retomando la actividad del grupo 
y reestrenando “Los caminos del 
deseo” en la sala principal de la 
Universidad Nacional de Río Negro. 

Cristina Solís y Maxi Altieri, son 
los fundadores de Objetable Teatro. 

Cristina, su directora,  es también 
actriz, dramaturga, bailarina y 
artista plástica. Trabajó como actriz 
profesional durante 10 años y luego 
incursionó en los títeres, donde 
actualmente se destaca.

Maxi Altieri integró durante 12 
años la compañía de teatro aéreo 
2HZHSHTHURH�� `� HJ[\HSTLU[L� LZ�
coordinador de la Licenciatura en 
Arte Dramático de la Universidad 
Nacional de Río Negro.

:P[PV�VÄJPHS!�
www.objetableteatro.com.ar
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País: Argentina
Obra: Olga
Compañía: Paula Manaker

Ficha Artística
Autoría: Paula Manaker, Ange Potier
Idea: Paula Manaker, Ange Potier
Bailarines: Paula Manager
Vestuario: Cristian Ayala
Edición de video: Patricio Carroggio
Audiovisuales: Ange Potier
Música: Carlos Masinger
Fotografía: Ayelen Coccoz
Dibujos: Ange Potier
Prensa: Ana Julia Manaker
Dirección: Marcelo Díaz, Paula 
Manaker, Ange Potier
Género: Danza contemporánea

OLGA abre sus ojos y ve por 
primera vez. Detras del follaje 

oscuro el cielo se despliega hasta el 
horizonte donde el planeta esquiva 
la curiosidad de su mirada. La 
impulsa una perentoria necesidad 
KL�HUKHY��,U�LZ[H�UVJOL�PUÄUP[H�WHZH�
por llanuras, bosques y selvas hasta 
entrar al jardín, la casa, donde se 
encontrará con su más concreta y 
desconocida intimidad.

En esta historia convergen la 
danza, la música y los dibujos 
animados alrededor de la 
protagonista y de su intento de volver 
a casa en medio del abandono. Todo 
parte parte del dibujo y la animación, 
en un recorrido de un  adulto hacia 
el origen. Olga llega a  Olga.
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Paula Manaker

La nueva propuesta de Paula 
Manaker vuelve sobre una forma de 
trabajo que comenzó a desarrollar 
en anteriores producciones: “Cuco” 
������� ¸§6O�� 0TWLYMLJ[H¹� �������
y la más reciente “Un dios que 
se va”, estrenada el año pasado. 
Experimentaciones donde la danza 
dialoga con diferentes lenguajes 
vinculados a la música, el cine, la 
HUPTHJP}U�`�LS�KPZL|V�NYmÄJV�

9LÄYPtUKVZL� HS� WYVJLZV� KL�
creación, Manaker comentó a 
la prensa de su país que la obra 
VÄJPH� JVTV� \U� KPZWVZP[P]V� IHZHKV�
en una estructura dramática dada 
por los dibujos y algunas reglas de 
improvisación para los intérpretes, 
logrando que se transforme en el 
modo de investigación y creación 
a partir del cual se generan ensayos 
públicos y muestras del proceso.

El responsable de estos dibujos 
y la animación es el realizador 
francés Ange Potier que ya demostró 
su talento en “¡Oh! Imperfecta” 
y “Un dios que se va”. El creador 
de la música es el brasileño Pedro 
Filho Amorim. Un compositor multi 
instrumentista, artista intermedia 
y educador. Dos especialistas 
convocados por Manaker con los 
que realizó el trabajo de residencia 
donde se gesta el proceso creativo de 
“Olga”.
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País: Bolivia
Obra: Romeo y Julieta de Aramburo 
Compañía: Kiknteatr

Ficha Artística
Dirección y Puesta en Escena: Diego 
Aramburo
Asistencia de dirección: Álvaro 
Manzano / Lía Michel
Concepción espacial: Diego 
Aramburo
Coreografías: Camila Rocha
Chelista: Piedad Botero.
Video y proyección: Álvaro Manzano
Diseño de Iluminación: Aramburo 
Suspiros: Eduardo Calla
Diseño de vestuario y Arte: Diego 
Aramburo
Agradecimiento especial a Lía 
Michel y Jorge Alaniz.
Producción: 2PRU[LH[Y

La obra
“En esta patria donde se sitúa 

la escena, dos bandos iguales en 
KPNUPKHK�`�ÄYTLaH�� YLU\L]HU�]PLQVZ�
odios con eternas peleas y tiñen con 
su sangre la ciudad entera.

De la entraña fatal de estos rivales 
nacieron dos amantes inesperados, 
cuyas desgracias y funestos males 
LU[LYYHYmU� SVZ� JVUÅPJ[VZ� OLYLKHKVZ��
La historia de este amor de muerte 
herido y la discriminación y rivalidad 
extrema, que ni por los hijos nunca 
hemos cedido, serán en esta hora 
y pico nuestro tema.” William 
Shakespeare



58

La obra consiste en una 
traducción del texto original inglés, 
hecha por Diego Aramburo, que 
cuida los aspectos poéticos y trabaja 
el contenido del texto, lo que nos 
acerca de forma más real a la lengua 
y expresión del autor. 

3H� LZJLUPÄJHJP}U� KL� 9VTLV�
y Julieta de Aramburo, trabaja 
SH� PU[PTPKHK� KLS� JVUÅPJ[V� KL�
los jóvenes amantes, desde el 
pragmatismo, relativismo y hasta 
nihilismo de nuestros tiempos. 
¿Cómo es el amor actualmente? 
¿Cómo son los adolescentes de 
nuestros días? ¿Cómo es alguien 
romántico ahora? ¿Dónde situamos 
la rivalidad insalvable y al mismo 
tiempo ridícula de esa historia, en la 
realidad boliviana, latinoamericana, 
y urbana de nuestra actualidad? 
Todos estos cuestionamientos dan 
vida a los conceptos de partida de 
este Romeo y Julieta, un trabajo 
radical y extremo, muy distinto a una 
“simple ambientación” de la obra a 
nuestro tiempo.

Kikn teatro
Uno de los grupos de Bolivia 

que más ha participado en 
festivales de teatro y artes escénicas 
internacionales. Dirigido por Diego 
(YHTI\YV��2PRU�[LH[YV�KLZHYYVSSH�\UH�
propuesta de teatro contemporáneo 
latinoamericano, con dramaturgia 
propia y un lenguaje teatral acorde 

con una actualidad vinculada a 
raíces culturales profundas y vastas. 

Sus obras se destacan por 
la personalidad de su trabajo, 
su producción de alto nivel y 
la innovación y osadía que la 
caracteriza.

Las producciones de los últimos 
tres años se enfocan en una búsqueda 
de nuevos lenguajes, lenguajes 
cruzados entre artes escénicas, la 
WLYMVYTHUJL� `�T\JOH� PUÅ\LUJPH� KL�
nuevas tecnologías y artes visuales.

Diego Aramburo es el primer 
director que desarrolló y ejerce su 
carrera en Bolivia en ser contratado 
WHYH� KPYPNPY� LU� [LH[YV� VÄJPHSLZ� KL�
primer nivel (Macbett de Ionesco, 
Teatro Nacional de Quebec, Théâtre 
du Trident, Canadá, 2009. A la 
que siguieron otras en Argentina,  
*HUHKm��`�,J\HKVY���

Obtuvo nueve Premios 
Nacionales de Teatro en Bolivia, 
incluido el Premio a la Trayectoria 
otorgado por el Festival Internacional 
de Teatro de Santa Cruz, Bolivia, y 
su reciente producción en Argentina 
le valió premios allá por “El Preciso 
Instante Para No Ser Amado”, de 
su autoría y dirección, y por “La 
Librería”, incluido el Premio Mayor, 
Premios Gran Teatro del Mundo 
2011, en Córdoba. 

:P[PV�VÄJPHS!�^^ �̂RPRU[LH[YV�JVT
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País: Chile
Obra: Maleza 
(Un Cuento  en Teatro-Animación)
Compañía Teatro Móvil

Ficha artistica
Autor: 
Muriel Miranda, Paula Aros Gho 
Dirección: Muriel Miranda 
Elenco: Muriel Miranda, Paula Aros 
Gho 
Dramaturgista: Paula Aros 
Director de Animación: Hugo 
Covarrubias  
Diseño Escenografía: 
Hugo Covarrubias, Muriel Miranda 
Género: teatro de animación

“Maleza”  es una historia narrada 
a través del Teatro y la animación 

JVU� T\|LJVZ� �:[VW� 4V[PVU��� ,Z� \U�
thriller que cuenta la historia de Ana, 
una joven que vive encerrada en una 
casa en el sur de Chile; su vida está 
marcada por la muerte de su padre 
y la locura de su madre. Para salir de 
este encierro Ana recurre a su amiga 
Clara y juntas buscarán la forma de 
escapar. 

La particularidad del montaje 
radica en la interacción de estas 
KVZ� KPZJPWSPUHZ� �[LH[YV�HUPTHJP}U���
las cuales muestran 2 realidades; la 
animación es la representación mental 



��

de Ana y las escenas teatrales son la 
representación física, pero no menos 
retorcida. Muñecos y seres humanos 
narran esta historia paralelamente; las 
escenas teatrales y de animación se 
complementan, las actrices doblan en 
vivo y realizan sonidos ambientales 
de la animación. La puesta en escena 
se basa en la interacción de los actores 
y la proyección, la cual nos sitúa en 
diversos espacios y sirven de sustento 
LZJLUVNYmÄJV�

En esta obra sus creadores tratan 
de poner la animación como parte 
del inconsciente de los personajes, 
de los recuerdos, sin colocar una 
pantalla en el centro del escenario 
que predisponga al espectador.

Para ello, los integrantes de la 
compañía utilizan la técnica del stop 
TV[PVU�� JVUZPZ[LU[L� LU� MV[VNYHÄHY�
cuadro a cuadro un objeto inanimado 
que logra adquirir movimiento y 
secuencialidad al exhibir 24 de estas 
imágenes por segundo. La misma 
técnica utilizada para dar vida a 
cintas como Pollitos en Fuga, El 
Extraño Mundo de Jack y El Cadáver 
de la Novia, estas dos últimas de Tim 
Burton, y que consiste en un proceso 
largo, lento y costoso.

Teatro Maleza
La compañía chilena Maleza salió 

de las aulas de la Universidad de Chile 
en 2005. Un año después, en 2006 
debutaba la sociedad entre la actriz 
Muriel Miranda y el audiovisualista 
Hugo Covarrubias: con el nombre de 
Compañía Teatro Móvil presentaron 
un montaje que hacía dialogar la 
actuación con el stop-motion. La obra 
Maleza inauguró el teatro-animación 
en Chile y se hizo tan reconocible 
que la compañía cambió de nombre 
a Teatro Maleza.  La sociedad es 
también una productora audiovisual. 
Hoy, como Maleza Studio se alió con 
Zumbástico y Filmosonido para crear 
el primer cortometraje chileno 3D 
estereoscópico, La noche boca arriba 
������� JVU� LS� X\L� WHY[PJPWHYVU� LU�
los festivales Stop-Motion Montreal, 
Nuevo Cine Latinoamericano de La 
Habana y Stop-Motion Brasil.

;YHZ� ,S� WLSxJHUV� ������� `� 3P]PUN�
�������� SH� JVTWH|xH� LZ[YLU}�
recientemente su cuarto montaje, 
“Un poco invisible”, el cual supone 
el regreso a un formato equilibrado 
de teatro animación, con interacción, 
efectos y doblaje en vivo, además de 
las escenografías proyectadas. 

:P[PV�VMÄJPHS!�http://www.maleza.org
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Compañía: Teatro de la Vuelta
Obra: Barrio Caleidoscopio
País: Ecuador

Ficha Técnica
Dirección: Carlos Gallegos
Dramaturgia: Carlos Gallegos
Dirección Actoral: 
Gonzalo Gonzalo
+PZL|V�.YmÄJV��,ZJLUVNYHMxH��
Utilería y Vestuario: 
Virginia Cordero A.
Música Original: Miguel Sevilla
0S\Z[YHJP}U�+L�(ÄJOL! Allan Jeffs
(ZPZ[LUJPH�*VYLVNYmÄJH!�
Frédérique Roze
Video: Ñukanchik People
Diseño De Iluminación: Jorge 
Gutiérrez, Carlos Gallegos

Técnico De Iluminación: 
Jorge Gutiérrez
Fotos: Mateo García
Producción General: Jaime Garrido
Texto, Actuación, Dirección General 
y Puesta En Escena: Carlos Gallegos

La obra: 
Alfonsito despierta con ganas de 

ir hasta la tienda y comprar un pan, 
o dos. Para lograrlo deberá enfrentar 
sus múltiples y extravagantes miedos. 
Aparentar ser como los otros, como 
la gente “normal” y abandonar su 



��

casa meticulosamente organizada 
y polvorienta. Deberá velozmente 
transitar por la calle vacía evitando 
las bromas de sus “amigotes”, la 
melancolía de los barrenderos y el 
encuentro con su comadre Magalita, 
la maquiavélica.  Y, sobre todo, evitar 
la explosión del músculo rojo dentro 
de su pecho al momento de recibir 
su bolsita de pan.

La Compañía
TEATRO DE LA VUELTA es un 

Grupo independiente creado en 2002 
bajo el nombre de Proyecto”La vuelta 
al mundo en 80 meses”. Durante 
siete años desarrolló su teatro y 
pedagogía de forma itinerante por los 
cinco continentes antes de instalarse 
en Ecuador. 

Teatro de la Vuelta ha sido invitado 
a más de 40 festivales nacionales e 
internacionales de teatro obteniendo 
premios y reconocimientos. Ha 
colaborado con otras compañías en 
dirección, asistencia de dirección, 
dramaturgia, puesta en escena e 
iluminación. También ha participado 
en cortos y largometrajes. Su trabajo 
lo ha desarrollado en: Ecuador, 
Cuba, Perú, Bolivia, Chile, Argentina, 
Uruguay, Brasil, Francia, Marruecos, 
Senegal, España, Colombia, 
Camboya, Australia, Costa Rica, 
Italia y Suiza.

Premios y reconocimientos:
2011
Premio “Francisco Tobar G.”
MEJOR PRODUCCIÓN TEATRAL 
2011
4\UPJPWPV�KL�8\P[V��8\P[V��,J\HKVY�
2010
OBRA “BARRIO CALEIDOSCOPIO”
Premio “Fondos Concursables 2010” 
del Ministerio de Cultura del Ecuador

El director:
Carlos Gallegos es actor, 

pedagogo, dramaturgo y director 
de teatro. Estudió en las escuelas: 
4HSH`LYIH� `� *YVUVWPV� �,J\HKVY���
Jacques Lecoq y Le Samovar 
�-YHUJPH���;YHIHQ}� JVU� ]HYPVZ� NY\WVZ�
combinando teatro, circo y teatro 
gestual. Durante siete años realizó en 
solo y de forma  itinerante el proyecto 
“La vuelta al mundo en 80 meses”. 
En 2009 creó el Teatro de la Vuelta. 
Ha actuado, dirigido y enseñado en 
los cinco continentes.

Entre 2007 y 2013 hizo la 
dramaturgia, dirección, puesta en 
escena y diseño de iluminación de 
18 obras de teatro, teatro gestual, 
teatro callejero, clown y danza 
contemporánea, con artistas de 
Ecuador, Costa Rica, Italia, Francia y 
Argentina.

Sitio Web: 
www.teatrodelavuelta.com
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Ficha artística
Autores: Miguel Muñoz, Txubio Fdz 
de Jáuregui  Miguel Garcés 
Intérpretes: Txubio Fdz. de Jáuregui, 
Miguel Gárces 
Música: Biguen Mendizábal
Escenografía: Carlos Pérez Donado
Fotografía: Marta Vidanes 
Producción: Zanguago Teatro
Dirección: Miguel Muñoz 
Diseño de iluminación: 
Miguel Muñoz, Tom Donellan 
Gênero: Comedia

La obra
“La memoria es como un perro 

tonto, le tiras un palo y te trae 
cualquier cosa.”

Dos individuos han perdido 
su memoria, sus recuerdos, su 

País: España
Compañía: Zanguango Teatro
Obra: Aquí Va a Pasar Algo 

historia, su personalidad. Todas las 
certezas que les aseguraban quiénes 
eran han caído al abismo. Ahora 
están obligados a reinventarse, a 
construirse una personalidad en cada 
momento. Ambos van tras los rastros 
que les den pistas sobre quiénes son, 
en un ejercicio de imaginación y 
reivindicación del juego como eje 
de sus vidas.

Un espectáculo cómico- 
poético, que emociona y recrea  
situaciones hilarantes con las que, 
inevitablemente, el público se 
ZLU[PYm�PKLU[PÄJHKV�

La compañía
Zanguango nace en 1993 y desde 
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entonces ha producido espectáculos 
tanto de calle como de sala. Su 
trabajo se basa en técnicas de 
creación colectiva, en lo físico, el 
movimiento, en la concepción del 
espacio y el ritmo como ejes de la 
acción dramática. 

:\Z� [LTHZ� ZL� YLÄLYLU� HS�
comportamiento humano en todas 
sus facetas, buscando la parte 
mágica, desconcertante y divertida 
de las situaciones más cotidianas 
y reconocibles. Su humor no es 
un humor blanco, es corrosivo, 
comprometido, crítico y original.

Su director, Miguel Muñoz, inició 
su trayectoria en el teatro hace ya 30 
años en Valencia,  con la compañía 
),2,9,2,�KL�ÍSH]H�

 Su  interés siempre estuvo en la  
investigación, en la búsqueda, en 
salirse de los caminos y lanzarse al   

descubrimiento. Conoció lo que se 
llamaba el tercer teatro a través del 
emblemático Odin teatro, con el cual 
compartió  sala de ensayos y cursos 
a los que acudían u organizaban. 
Allí estaban Toni Cots y Julia Varley. 
También a través de Jill Greenhalg, 
y directora del Magadalena Project. 

Miguel muñoz se interesó por  la 
vanguardia del teatro inglés y técnicas 
de creación en grupo que venían 
de Polonia, más concretamente de 
Academia Ruchu.

Posteriormente dirigió durante 
tres años el Aula de Teatro de la 
Universidad de Salamanca, donde 
sistematizó toda su experiencia e 
interés en el teatro físico, donde 
la acción y el movimiento son los 
pilares del trabajo.

:P[PV�VÄJPHS!�
http://www.zanguangoteatro.com/
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País: España
Obra: Delicadas 
Compañía: T De Teatre
Ficha Artística
Dramaturgia y Dirección: Alfredo 
Sanzol.
Actores: Mamen Duch, Marta Pérez, 
Carme Pla, Albert Ribalta, Jordi Rico 
y Àgata Roca.
Coproducción: Compañía T de Teatre 
y el Grec Festival de Barcelona.

La obra
Esta obra es una ensoñación 

construida con fragmentos, trozos 

y  elementos que en apariencia no 
[PLULU�YLSHJP}U��WLYV�X\L�JVUÄN\YHU�
un universo en el que un rosal que 
estaba muerto súbitamente resucita. 
En el que una costurera pega a la 
WHYLK�\U�JY\JPÄQV�JVU�JLTLU[V�WHYH�
que no se lo quiten los milicianos.

 Un padre se quiere hacer amigo de 
su hija en Facebook. Unas hermanas 
despiden a su hermano que va a la 
guerra. Dos amigos, a los que les 



��

gusta pasear juntos y en silencio, son 
acusados de homosexuales y buscan 
una chica muda para que les haga de 
carabina. Una pareja ve, impotente, 
cómo pasa el tren por encima de su 
WLYYV�`�S\LNV¯�<UH�WPU[VYH�PU[LU[H�
con toda su alma vender un cuadro. 
Una mujer necesita la ayuda heroica 
de sus vecinos para matar un ratón.

 
Dos tratantes de ganado 

descubren que su asistenta 
los considera peligrosamente 
intelectuales. Un percusionista de 
una banda militar ofrece un concierto 
de platillos. Un soldado manda a un 
amigo fotógrafo a casa de su novia 
para que la fotografíe desnuda. Una 
abuela narra a su nieto el cuento de 
Santa Casilda, que convirtió las rosas 
LU�WHULZ¯

La Compañía
Una aventura singular y original 

empieza cuando, en mayo de 
1991, cinco jóvenes actrices recién 
graduadas en el Institut del Teatre 
KL�)HYJLSVUH�WYLÄLYLU�]VSHY�WVY� Z\�
cuenta antes que consumirse al lado 
del teléfono esperando la llamada 
de un director. Su iniciativa se cruza 
con el interés de un compañero de 
promoción, Pere Sagristà, quien les 
propone la lectura de los Pequeños 
cuentos misóginos de Patricia 
Highsmith. Fascinadas por la 
mordacidad y la ironía de los relatos 
de la autora norteamericana, deciden 
ponerse a trabajar con ellos para 
presentar en sociedad el que será 
su primer espectáculo, Pequeños 
cuentos misóginos, crean la 
compañía que bautizan con el 
nombre de T de Teatre, apelativo con 

el que, entre otras cosas, dan fe de 
SH�HÄJP}U�KL�[VKHZ�LSSHZ�WVY�LS�[t��<U�
amigo común, Daniel López-Orós, 
es quien desde entonces se ocupa 
de la producción ejecutiva de sus 
proyectos.

Sus creaciones apuestan por 
la sencillez escénica situando el 
texto en primer plano y realzando 
la interpretación. Entre ellas 
se encuentran: ¡Hombres! ,  
Criaturas, ¡Esto no es vida!, 15, Cómo 
es posible que te quiera tanto, entre 
otras.

Alfredo Sanzol, su director, ha 
escrito y dirigido las obras Carrusel 
7HSHJL� �������� *V\Z� JV\Z� `�
JO\YYVZ�������� 4}]PSLZ� �������
espectáculo de teatro de 
calle para València Escena 
6ILY[H��*HSSLPKVZJVWPV� �������
[HTIPtU� WHYH� =,6��� *}TV�
levantar piedras sin hundirte en 
las aceras (2005, también para 
=,6��� 9PZHZ� `� KLZ[Y\JJP}U� �������
y Sí, pero no lo soy (2008, Centro 
Dramático Nacional, 4 nominaciones 
LU� SVZ� 7YLTPVZ� 4H_� ��� ��� +xHZ�
Estupendos(2010, Centro Dramático 
5HJPVUHS���

Para televisión, creó junto con 
Toni Cantó y Sergio Guardado 
�N\PVUPZ[H� KL� �� ]PKHZ�� SH�
comedia Living Lavapiés, que se 
emite en Telemadrid, y ha escrito 
diversos capítulos de Pitiüses Resort, 
una comedia del canal IB3.

:P[PV�VÄJPHS!�
http://www.delicadasteatro.com/
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Ficha artística
Creación y dirección: Maria Rovira
Composición musical y arreglos: 
Juan Gómez “Chicuelo”
Interpretación: Cristina Chacón, 
Reinaldo Ribero, Daniel Rosado, 
Sol Vázquez, Pere Molsosa, Eddie 
Pezzopane, Maria Garriga, Lara 
Miso, Laia Santanach, Antonella 
Sampieri y Roser Tutusaus
Interpretación musical: Tomas 
3VYLUaV� �N\P[HYYH��� 9VZHSPH� =PSH�
�JHU[L���1VZt�(U[VUPV�4HY[xU�¸:HSHV¹�
�JHU[L��� 0ZHHJ�=PN\LYHZ� �WLYJ\ZP}U��`�
*HYSVZ�*HYV��]PVSxU�

País: España
Compañía: Trànsit Dansa
Obra: De Carmen 

Dramaturgia: Victoria Szpunberg
Ambientes sonoros: Xavier Gamazo
Diseño escenografía: Quim Roy
Diseño de vestuario: Ramon B. Ivars
Diseño de iluminación: Xavi Costas
Producción: Grec 2012 Festival de 
Barcelona y Art Trànsit Dansa
Género: KHUaH�ÅHTLUJV

La obra: 
Bailar para no morir y vivir para 

IHPSHY¯� (Zx� WVKYxH� YLZ\TPYZL� SH�
trayectoria de la bailaora Carmen 
Amaya,  una artista singular, 
nacida en el barrio de chabolas del 



��

Somorrostro, que acabó seduciendo 
con su arte a  medio mundo.

En 1963 se apaga su vida en la 
habitación de su casa en Begur, 
donde pasa sus últimos días y 
muere a los 50 años, víctima de una 
enfermedad renal que ella mantenía 
a raya bailando frenéticamente. En 
este mismo espacio donde Carmen 
Amaya se despide del mundo, 
empieza un espectáculo, un viaje 
JVYLVNYmÄJV�`�T\ZPJHS�X\L� YLJVYYL��
de manera poética, momentos 
imaginados de su existencia. Desde 
el duelo y la tristeza hasta el grito y la 
vitalidad extrema, este espectáculo 
quiere recordar a esta mujer 
PUJSHZPÄJHISL��H\[tU[PJH�`�WYVM\UKH��
esta gitana catalana y universal, de 
cuerpo pequeño, rostro trágico y 
ULNYH�TPYHKH¯+L�*HYTLU�WYL[LUKL�
evocarla como un homenaje pero 
también como acto de libertad 
creadora.

De Carmen (bailando en la 
HYLUH�� LZ� \UH� WYVW\LZ[H� KVUKL� SH�
T�ZPJH�`�LS�ÅHTLUJV�ZL�LUJ\LU[YHU�
con el lenguaje más contemporáneo 
de la danza. Este recorrido sensorial 
e  impulsivo, sigue las huellas de 
la playa del Somorrostro, cruza el 
océano, abraza otras culturas y, 
ÄUHSTLU[L��YLNYLZH�HS�THY�X\L�SH�]PV�
nacer.

De Carmen divide la trayectoria 
de esta gran bailaora en cuatro 
episodios vitales: De negro, de luz, 
de lejos y de pronto conforman una 
SxULH� KVUKL� LS� WYPUJPWPV� `� LS� ÄUHS�
se dan la mano cerrando un círculo 
emocional.

DE NEGRO
La habitación en Bagur, el luto, 

el duelo, el llanto de la muerte, la 
pérdida, su gente, el cante hondo. El 
JxYJ\SV�KL�SH�]PKH¯�

DE LUZ
La infancia, la arena, la playa 

del Somorrostro, el mar, la orilla. 
Barcelona antes de los viajes, los 
cestos de mimbre donde poníamos 
de todo... 

¡Carmelita! ¡Coge el cántaro y 
vete a buscar agua! Quitarme las 
HSWHYNH[HZ�`�JVYYLY¯��

“Tengo los pies abiertos de tanto 
correr, no de la técnica, de la arena, 
KL�SH�HYLUH¯¹�

“Mi vida y mi arte nacieron del 
mar. Mi primera idea del movimiento 
y de la danza me vino del ritmo de 
las olas”.

DE LEJOS
La Travesía, los viajes, somos 

U}THKHZ¯�� *HYNHY� ZPLTWYL� JVU�
los míos. La Compañía, América y 



� 

Europa. El éxito, la tristeza, la alegría 
y la algarabía. “Yo no sé andar sola 
por el mundo y si no van los míos 
conmigo, no saco sustancia a la 
vida”.

DE PRONTO
Se cierra el círculo. La muerte, 

SH�]PKH��LS�VYPNLU�� SH�ÄLZ[H��LS� YP[\HS�
ancestral para recordarla. El llanto 
es risa, carcajada. Vitalidad extrema 
Q\Z[V� HU[LZ� KLS� ÄUHS¯� *\HUKV�
aparece el cansancio reaparece la 
necesidad. Bailar para no morir. 
“Quisiera dormir, me duelen los 
riñones; pero hoy no, necesito 
NHUHYTL�LS�W�ISPJV��LTIY\QHYSL¯�¹��

“Hay gente que por la noche 
no hace más que dormir. Yo, sin 
embargo, me convierto en una 
especie de médium, oigo hasta el 
menor sonido... Me pongo a bailar 
y no concilio el sueño hasta que se 
OHJL�LS� ZPSLUJPV�WVY�JVTWSL[V¯�,U�
algunas actuaciones llego a sufrir y al 
momento de inspiración” gozar con 
una intensidad que no suelo nunca 
experimentar en la vida normal. 

La coreógrafa María Rovira
María Rovira (Premio Nacional 

KL� +HUaH�� �  ��� LZ� ZPU� K\KH�
una de las coreógrafas de danza 
contemporánea más interesantes y 
con más prestigio a nivel nacional e 

internacional. Coreógrafa, bailarina 
y fundadora de la Compañía Trànsit 
Dansa, ha trabajado extensamente 
por toda Europa, Estados Unidos y 
Latinoamérica. 

Estudió en la escuela de Ramón 
Soler y participó en la Internacional 
Dance Workshop, dirigida por 
Gerard Collins. Durante los años 80, 
estudió en París con Peter Goos en la 
Internacional Dance Center. Participó 
también en el Stage Internacional 
KL�(YSLZ� �-YHUJPH�� ILJHKH� WVY� *0+��
Más tarde, estudió en la Merce 
Cunningham school en Nueva York 
y en la Maison de la Dance de 
Lion, con profesores como Hans 
Zülling, L. Hoving o Jean Cebron. 
En 1985 crea la compañía Trànsit 
Dansa, en la cual ha desarrollado 
su carrera, primero como bailarina 
y después como coreógrafa, creando 
numerosas obras de prestigio 
internacional como Trastorn, El 
7VSZ�KL�S»±UNLS��,S�1VJ��,S�7\U[�KL�SH�
memoria, Escape, Mandala, Rugged 
Lines, Petites peces, Occupations 
y, más recientemente, El Salto de 
Nijinsky, Las Mujeres y Shakespeare, 
Désir, Somorrostro o Evangelium.

:P[PV�VÄJPHS!�
http://artepromociones.es/esp_decarmen.html
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País: México
Obra: La Nieta del Dictador 
Compañía: Puño de Tierra
Ficha artística:
DRAMATURGIA: David Desola
DIRECCIÓN: Fernando Bonilla 
Actrices: Micaela Gramajo, Valentina 
:PLYYH��HS[LYUHUKV�M\UJPVULZ�
Productor: Gabriel Zapata

La obra
La nieta del dictador es un 

monólogo teatral original de David 
+LZVSH�X\L�YLSH[H�SVZ�\S[PTV»Z�KxHZ�KL�
vida de un dictador latinoamericano 
que, en estado vegetativo y 
conectado a múltiples aparatos que 

no lo dejan morir, recibe las visitas 
semanales de su joven nieta.

La chica ha vuelto a su país natal 
después de años de exilio en una 
escuela de monjas en España y hasta 
ahora ha ignorado la larga lista de 
crímenes cometidos por el regimen 
de su abuelo.

Ella no sabe si él la puede 
escuchar pero le habla, le cuenta sus 
inquietudes juveniles, le recuerda 
los días de gloria, le habla de la 
familia y decide ponerlo al tanto de 
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los acontecimientos diarios del país 
�KLZKL� Z\� WHY[PJ\SHY� PU[LYWYL[HJP}U�"�
todo esto entre las asiduas lecturas de 
las novelas vaqueras que el abuelo 
disfrutaba tanto cuando estaba al 
frente del gobierno.

(� SHZ� HM\LYHZ� KLS� LKPÄJPV� LU�
el que el viejo agoniza, hay una 
protesta incesante de víctimas de 
la dictadura que, a falta de justicia, 
pretenden amargar los últimos 
instantes del enfermo. Poco a poco la 
nieta contrasta sus tiernos recuerdos 
familiares, con el terror relatado por 
las madres de hijos desaparecidos y 
de otros sobrevivientes a la

persecución que orquestaron los 
militares correligionarios del abuelo.

Desola construye un personaje 
ingenuo, que emite juicios como: 
“Yo creo que hay dictadores buenos 
y dictadores malos... y además es 
muy fácil distinguirlos, los dictadores 
buenos, como tú... como Franco, 
como Pinochet o Videla, usan bigotes 
chiquitos, y los dictadores malos, 
como Stalin o Sadam Hussein, usan 
bigotes grandes. Hay otros que se 
dejan la barba y esos son los peores 
de todos...”.

La nieta ha vivido siempre en 
una burbuja de inocencia inducida 
que termina por romperse frente al 
cuerpo semiputrefacto de su abuelo, 
un hombre que agoniza, pero no se 
le permite morir porque su corriente 
política sigue vigente en el panorama 
nacional y todavía no ha decidido 
cómo manejar su muerte.

Puño de tierra
Puño de tierra es un grupo de 

teatro independiente. Ha producido 
cuatro puestas en escena: “Siglo 
XX que estás en los cielos” y 
“Almacenados” de David Desola y 
los espectáculos de improvisación 
“La gran revancha de los perdedores” 
y “El impromatógrafo”.

Fernando Bonilla, además de ser 
un reconocido actor, ha dirigido 11 
puestas en escena, y es autor de 8 
obras de teatro. Como director y 
guionista de televisión ha estado 
al frente de las tres temporadas de 
¸*\LU[H� JVU� :VÄH¹� ���� ������� `�
en las cinco temporadas de “¿Quién 
+PQV� @V&¹� ���� ������� LS� WYPTLY�
programa de improvisación de la tv 
mexicana.



��

País: México 
Compañía: Puño de Tierra
Obra: Almacenados  
Ficha artística
Autor: David Desola
Adaptación y Dirección: Fernando 
Bonilla 
Actores: /tJ[VY�)VUPSSH��ZL|VY�3PUV���
:LYNPV�)VUPSSH��5PU�
Diseño de Iluminación: Alberto 
Lomnitz 
Diseño de Escenografía: Fernando 
Bonilla 
Diseño de Escenofonía: Fernando 
Bonilla 
Gerencia de Producción: Sofía 
Álvarez 
+PZL|V�.YmÄJV!�Gabriel Zapata Z 

Producción Ejecutiva: 
Gabriel Zapata Z 
Asistencia de Dirección: Ana María 
Benítez
Género: Tragicomedia

La obra
Almacenados es una obra difícil 

de encasillar en un género, es una 
pieza minimalista con rasgos de 
comedia, tragedia, farsa y teatro del 
absurdo. 

David Desola crea un universo 
enrarecido que resulta una metáfora 
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contundente de la vida diaria de 
prácticamente cualquier ser humano, 
pues cuestiona el sentido del deber, 
del trabajo y explícitamente el 
sentido de la vida.

Un hombre que ha entregado 
todos sus años laborales a una 
misma empresa, es desechado 
cuando ya no representa utilidad 
alguna (historia que presenciamos a 
KPHYPV��� WLYV� HKLTmZ�� OH� VMYLUKHKV�
todo su esfuerzo a un quehacer 
absurdo e inútil, como encargado 
de un almacén en el que no se ha 
almacenado absolutamente nada en, 
al menos, 29 años.

Cinco días antes de ser jubilado 
KLIL�LUZL|HY�LS� ¸VÄJPV¹�H� Z\� QV]LU�
remplazo; ahí comienza la historia. 
El choque entre dos generaciones e 
ideologías radicalmente opuestas, 
que con el paso de los días entienden 
que el otro no es el enemigo, sino el 
aliado.

Una conmovedora historia de 
conciencia de clase, que en la puesta 
en escena de Fernando Bonilla tiene 
además el aliciente de enfrentar a 
padre e hijo en el escenario, creando 
una fresca y única lectura metateatral 
que impacta emotivamente al 
espectador.

Es un montaje atractivo para 
jóvenes, viejos, intelectuales, 
burócratas o amas de casa. Singular 
caso de un producto artístico 
comprensible y satisfactorio tanto 
WHYH� LS� W�ISPJV�TmZ� YLÄUHKV� JVTV�
para el ciudadano común.

Un escenario casi vacío y 
dos interpretaciones precisas y 
entrañables de este par de profundos 
personajes, completan el círculo 
creativo.

Puño de tierra
Puño de tierra es un grupo de 

teatro independiente. Ha producido 
cuatro puestas en escena: “Siglo 
XX que estás en los cielos” y 
“Almacenados” de David Desola y 
los espectáculos de improvisación 
“La gran revancha de los perdedores” 
y “El impromatógrafo”.

Fernando Bonilla, además de ser 
un reconocido actor, ha dirigido 11 
puestas en escena, y es autor de 8 
obras de teatro. Como director y 
guionista de televisión ha estado 
al frente de las tres temporadas de 
¸*\LU[H� JVU� :VÄH¹� ���� ������� `�
en las cinco temporadas de “¿Quién 
+PQV� @V&¹� ���� ������� LS� WYPTLY�
programa de improvisación de la tv 
mexicana.
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País: México
Obra: Rey Lear
Compañía: Teatro Universidad Nacional 
Autónoma de México (Unam)
Ficha artística
De William Shakespeare
Dirección: Hugo Hiriart
Actúan: Germán Jaramillo, Álvaro 
Guerrero, José Carlos Rodríguez, 
Alan Alarcón, Frida Castañeda, 
Sonia Franco, Guillermo Guioto, 
Israel Islas, Francisco Mena, Fabiana 
Perzabal, Roberto Ríos, Tomás Rojas 
y Erwin Veytia.

Traducción: Hugo Hiriart, Mariana 
Orantes y Enrique Alducin 
Escenografía, vestuario y atrezzo: 
Gina Ogarrio  
Diseño de Proyecciones e 
Iluminación: (SHPU�2LYYPV\
Video: Sebastián Hiriart 
Música: Jerónimo Naranjo 
Asistente de videoarte: 
Daniel R. Primo 
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Asistentes de dirección: Elizabeth 
Montaño y Erwin Veytia
Realización de vestuario: Dolores 
Rosales 
Fotografía portada: Manuel Álvarez 
Bravo Copyright: Colette Urbajtel / 
archivo Manuel Álvarez Bravo, SC 

Rey Lear es en primer lugar una 
obra acerca del envejecer humano. 
El desamparo aparece porque al 
declinar la fuerza declina el poder y 
con esta decadencia el viejo queda 
indefenso en manos de los otros. 
Rey Lear es en segundo lugar eso, 
una obra acerca del poder, el poder 
en la familia, en el trabajo, en la 
sociedad, porque el poder nos aferra 
en todos los órdenes. En ésta, la más 
radical y trágica de las obras aparece 
JH[HZ[Y}ÄJHTLU[L�LS�T\UKV�HS�YL]tZ��
La Pasión de Lear según Shakespeare, 
pieza clásica si las hay, ha sido de 
nuevo traducida y adaptada en una 
versión adecuada a nuestro tiempo, 
inesperada, ágil y sorprendente, pero 
sin dejar de ser una interpretación 
del Rey Lear Shakespeariano.

Incapacitado para gobernar por 
las vicisitudes de la edad, el Rey Lear 
ha resuelto renunciar a su poder y 
dividir su reino en tres partes para 
dotar a sus herederas, con quienes 
en adelante piensa pasar breves 
temporadas. Sin embargo, la que 
parecía una justa estrategia política 

se convierte en una trágica lucha de 
poder.

Esta es la historia que plantea Rey 
Lear, obra fundamental de William 
Shakespeare de la que el escritor, 
periodista y dramaturgo Hugo Hiriart 
ha realizado una adaptación que él 
mismo dirige.

Una de las características 
fundamentales de este montaje 
es dirigirse al espectador actual, 
menos paciente que el de la época 
del texto. Para ello, Hiriart dirigió 
una traducción propia de la obra 
con sus alumnos de la Universidad 
Autónoma de la Ciudad de México.

Hugo Hiriart
Estudió Filosofía en la 

Universidad nacional Autónoma 
de México y pintura en la Escuela 
Nacional de Pintura, Escultura y 
.YHIHKV� �3H� ,ZTLYHSKH��� :\� SHIVY�
literaria la ha compaginado con la 
de guionista, director y productor de 
cine y televisión, las artes plásticas 
y el periodismo, colaborando en 
numerosos periódicos y revistas. Su 
obra literaria ha recibido numerosos 
premios. Ha sido director del Instituto 
Mexicano de Cultura, y agregado 
cultural en la embajada de Nueva 
York.

Es autor de ensayos, novelas y 
obras de teatro.



��

Ficha artística
Texto y dirección: 
Santiago Sanguinetti. 
Actúan: Carolina Faux, Alejandro 
Gayvoronsky, Bruno Pereyra y 
1VZLÄUH�;YxHZ��
Diseño de iluminación y 
escenografía: Sebastián Marrero y 
Laura Leifert. 
Diseño de vestuario: Florencia Rivas. 
+PZL|V�NYmÄJV!�Federico Silva. 
Realización audiovisual:
Natalia Villalobos. 
Asistencia de dirección: 

País: Uruguay
Obra: Argumento contra la Existencia de Vida 
Inteligente En el Cono Sur
Compañía: Argumento

Vanessa Cánepa. 
Producción, prensa y difusión: 
Andrea Silva.
Género: Comedia negra

Coproduce el Teatro Solís en el marco 
de Montevideo Capital Cultural 
2013.

Dos parejas, cuatro estudiantes 
KL�ÄSVZVMxH��WSHULHU�\UH�THZHJYL�¸H�
la Primer Mundo” en la Facultad de 
Humanidades. Quieren acabar, entre 
otras cosas, con la “inteligencia”, y 
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WVY�LZV�Z\�WYLZH�TH`VY�LZ�LS�ÄS}ZVMV�
Sandiño Núñez. Desesperados, 
inmaduros y delirantes, se trata de 
cuatro mareados obsesos políticos de 
izquierda que pueden servir de espejo 
tanto a una generación uruguaya –la 
que creció en los noventa– como a la 
naturaleza de la contemporaneidad 
uruguaya. 

Argumento contra la existencia 
de vida inteligente en el Cono Sur 
–que licúa a la “patria grande”, la 
revolución socialista, el dadaísmo 
alemán, el Che Guevara y Batman– 
es la primera obra de la Trilogía de 
la Revolución, proyecto originado 
durante la estadía de Santiago 
Sanguinetti en la sala Beckett 
�)HYJLSVUH��������`�X\L�VI[\]PLYH�SH�
mención especial del premio Molière 
2012.

Para Santiago Sanguinetti estos 
muchachos no tienen idea de dónde 
LZ[mU�WHYHKVZ��WLYV¯�¸OH`�LU�LSSVZ�
como un intento de acercarse a 
una idea, a un proyecto, aunque 
UV� [LYTPUH� KL� KLÄUPYZL�� LZ� JVTV�
un balbuceo. Y ese deseo mareado 
[HTIPtU� YLÅLQH�� KL� HSN\UH� THULYH��
al viejo sueño revolucionario y lo 
que quedó de él:  éstas son como 
las migajas de aquello, lo que vino 
después, y lo que trajo la dictadura 

fundamentalmente, una dictadura 
que tal como aparece en la obra fue 
como una especie de licuadora, algo 
que lo licuó todo y que nos dejó todo 
este enchastre. Nunca había pensado 
en esa imagen, pero hay algo de eso; 
el monólogo de Sofía en el baño: 
“Les vamos a cagar la vida de acá a 
doce años [...] vamos a pudrir, vamos 
a matar a una generación para que 
la siguiente nazca muerta o deforme, 
que es lo mismo”. Ahí emerge una 
cierta elaboración conceptual en 
LSSVZ!� SH� KPJ[HK\YH� KLÄUP[P]HTLU[L�
rompió algo, en las relaciones y en 
las ideas”. 

Santiago Sanguinetti.

Actor, director y dramaturgo. Sus 
obras de teatro han sido distinguidas 
con menciones y premios en 
diversas oportunidades: Premio 
Anual de Literatura del MEC (2007, 
������ ������� *LU[YV� *\S[\YHS� KL�
,ZWH|H� ���� ��� 7YLTPV� 4VSPuYL� KL�
la Embajada de Francia (mención, 
������� )LJHKV� WVY� SH� ,4(+� WHYH�
asistir al Festival Internacional de 
Aviñón en 2007 y seleccionado 
por el MEC para formar parte del 
taller para dramaturgos emergentes 
6IYHKVY�K»,Z[P\�KPJ[HKV�WVY�LS�PUNStZ�
Simon Stephens en la Sala Beckett de 
Barcelona en 2011. 
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País: Uruguay
Compañía: Comedia Nacional
Obra: La Mitad de Dios

Ficha artística
Dramaturgia y Dirección: 
Gabriel Calderón
Elenco:
Levón, Roxana Blanco, Stefanie 
Neukirch, Juan Antonio Saraví, 
Fernando Vannet
Escenografía e iluminación: 
Pablo Caballero
Vestuario: Pablo Auliso
Composición musical: Sylvia Meyer

Ante una posible guerra mundial 
de carácter religioso, el Papa regresa 
a su pueblo para revelar el origen 
KL� SVZ� JVUÅPJ[VZ� X\L� LUMYLU[HYVU� H�
diversos sectores de la población. 
Un pueblo donde se han producido 
inexplicables milagros y extraños 
comportamientos que sorprenden 
a líderes eclesiásticos, políticos 
y militares que requieren pronta 
atención de la máxima autoridad 
de la Iglesia. En una atmósfera de 
confusión y dudas que amenazan 
los cimientos de la religión, una 
QV]LU� T\Z\STHUH� ZL� THUPÄLZ[H�
reclamando verdad.

Desde su fundación la Comedia 
Nacional -elenco estable de la 
Intendencia de Montevideo- se ha 
dado como misión la promoción de 
los autores nacionales. Lo ha llevado 
a cabo poniendo en escena a los 
clásicos uruguayos, y estimulando la 
presencia del autor contemporáneo a 
través de escrituras por encargo. Así, 
este año que Montevideo celebra 
ser Capital Iberoamericana de la 
Cultura, se invitó al dramaturgo y 
director Gabriel Calderón, a crear un 
espectáculo, cuyo estreno mundial 
se realizará en el marco del Festival 
de Manizales, una semana antes de 
su estreno en Uruguay.

Comedia Nacional
Es el elenco teatral estable de 

la Intendencia de Montevideo. 
Fue creada en el año 1947 y desde 
entonces ha presentado cientos de 
espectáculos teatrales.

Es el único elenco teatral público 
que existe en Uruguay y una de 
las compañías de actores más 
antiguas de América, un colectivo 
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con participación activa en la 
elaboración del repertorio y en las 
decisiones artísticas que contribuyen 
a diseñar la identidad del elenco y 
sus creaciones.

Desde sus inicios ha mantenido 
su convocatoria y el reconocimiento 
de la comunidad hacia su tarea. 
Hoy, tiene un elenco estable de 
30 actores, donde el intercambio 
de generaciones y experiencias 
enriquece los frutos de la actividad. 
Año a año, son invitados a participar 
en las diferentes creaciones actrices y 
actores de la escena independiente, 
directores, músicos, dramaturgos, 
traductores, escenógrafos, vestuaristas, 
iluminadores, coreógrafos, bailarines, 
etc, generando así vínculos y 
asimilando los abordajes de otras 
disciplinas artísticas. 

Gabriel Calderón, director del 
montaje, es también dramaturgo, y 
actor.

Integrante de la Compañía 
COMPLOT con la cual ha creado 
o colaborado en más de 25 
espectáculos. Ha escrito más de 16 
obras de teatro y ha sido reconocido 
con diferentes premios como: Premio 
Florencio; Premio Iris 2008; Premio 
a Nueva Dramaturgia otorgado por 
el Instituto Internacional de Teatro; 
Premio Morosoli por su aporte a 
la cultura nacional en su joven 
trayectoria. Premio a jóvenes talentos 
2006 otorgado por la fundación Bank 
Boston.

Desde el 2011 es miembro del 
Lincoln Center TheaterDirectorsLab 
y artista residente del Théâtre des 
8\HY[PLYZK»0]Y`� LU� 7HYPZ�� -YHUJPH��
Sus obras han sido representadas 
en Argentina, Brasil, Panamá, Perú, 
España, Francia, México y Colombia. 
Sus textos han sido traducidos al 
francés, alemán, inglés y portugués.
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País: Uruguay 
Obra: Bienvenido A Casa
Compañía: El Pequeño Teatro de Morondanga

Ficha artística
Dramaturgia y Dirección: 
Roberto Suárez
Actores:
Sergio Gorfain, Chiara Hourcade, 
Soledad Pelayo, Oscar Pernas, 
Mariano Prince, Mario Rodríguez, 
Gustavo Suárez, Rafael Soliwoda.
Responsables Técnicos: Inés Cruces, 
Luis Fernández, Nicolás Rodríguez
Género: Tragicomedia

La obra
Son dos obras que por momentos 

se desarrollan en simultáneo, 

en un intento por desbaratar el 
sentido del tiempo del espectador, 
PU]VS\JYmUKVSV� LU� \UH� � ÄJJP}U�
mediante mecanismos de sugestión 
e induciéndolo a analizar  las 
situaciones planteadas en una 
forma más vivencial. Las dos obras 
transcurren en el lapso de dos días, 
en este tiempo es el vértigo de la 
relación del espectador con el actor 
lo que enriquece verdaderamente la 
trama.

“Bienvenido a casa” es una 
tragicomedia tocada por el humor 
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negro, expuesta a la mirada del 
público como una vidriera donde 
todos son juzgados abiertamente 
por sus características más 
sobresalientes; la exposición de la 
miseria, la envidia, aquello de lo que 
no se habla. Todo esto enmarcado 
en una historia delirante, donde el 
espectador se ríe de las miserias de 
sus protagonistas.  

Estas obras de teatro se yuxtaponen 
por momentos en el tiempo y en el 
espacio haciendo que el espectador 
desde su subjetividad se enfrente a 
determinados acontecimientos que 
inevitablemente juzgará, pero que 
posteriormente, en el segundo día, 
al observar la situación desde otro 
ángulo o punto de vista, dejará de 
ser subjetivo por un instante y se 
convertirá en “ser objetivo”.

El espectáculo es un juego en el 
que siempre se está diciendo: “esto 
no es verdad, esto no está pasando”, 
WLYV�LU�KLÄUP[P]H�LZ[H�ULNHJP}U�LZ�SV�
que hace que el hecho teatral suceda, 
son dos fuerzas que se chocan, la 
realidad y la fantasía. Los personajes 
son enjuiciados por el espectador: 
ellos mismos lo dicen, son sometidos 
a juicio y en eso hacemos hincapié, 
en los puntos de vista, la subjetividad 
y la polisemia, es decir, la pluralidad 
KL�ZPNUPÄJHKVZ��,ZL�LZ�LS�NYHU�W\U[V!�
cómo ve uno desde un lado, cómo 
ve otro desde otro y luego cómo se 
YL�ZPNUPÄJHU�SHZ�JVZHZ�

Durante dos días la compañía y 
el público comparten esa sensación 
de “ya te conozco, ya estuve ayer 
contigo”; los actores reaparecen en 
distintos roles y también se repite el 
público. Tanto para unos como para 
V[YVZ� �HJ[VYLZ� `� W�ISPJV�� LS� OLJOV�
de encontrarse dos días seguidos, 
genera cierta complicidad, cierto 
aire de festividad.

Pequeño Teatro de Morondonga

Fundada en el año de 1991, se 
ha caracterizado en sus trabajos por 
su espíritu nómade, su entrega a la 
investigación y su estética rupturista 
de los códigos teatrales. Más de una 
decena de sus obras han obtenido 
los principales premios de las artes 
escénicas en su país.

Roberto Suarez tiene una 
reconocida trayectoria tanto como 
autor, director y actor. Entre sus 
obras se encuentran “La Estrategia 
del Comediante” autor/director, “El 
Hombre Inventado” autor/director, 
“El Bosque de Sasha” autor/director, 
“ULRICH” autor/ actor, “El Vampiro” 
actor, “Una cita con Calígula” actor, 
¸96*6*6� 20;*/¹� H\[VY�KPYLJ[VY��
“Destino de dos cosas o de tres” 
actor,“BAAL” actor, “Cyrano de 
Bergerac” actor.

:P[PV�VÄJPHS!��
www.pequeñoteatrodemorondanga.com
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País: Uruguay 
Compañía: El Mura   
Obra: Pogled

Ficha artística
Textos: Iván Solarich
Selección y estructura dramatúrgica: 
Iván Solarich / Santiago Sanguinetti
Actúa: Iván Solarich
Banda en vivo, música original y 
letras: 
DITIRAMBO son Virginia Alvarez
�N\P[HYYH����:LIHZ[PmU�*VKVUP��IHQV�`�
N\P[HYYH����0NUHJPV�3HZPKH��IH[LYxH���
(UKYtZ�6S]LPYH��SL[YHZ�`�]Va�
Ambientación Sonora:
Diego Mutiuzabal (a partir de “La 
Mirada de Ulises”,
KL�;OLV�(UNLSVW\SVZ��
Arreglos Musicales: Diego 
Mutiuzabal, Sebastián Codoni, 
Ignacio Lasida, Andrés Olveira, 

Virginia Alvarez
Arreglos Corales: Diego Mutiuzabal
Diseño de escenografía e 
iluminación: Laura Leifert / Sebastián
Marrero
Diseño de vestuario: Florencia Rivas
Realización de Vestuario: 
Rubens Reyes
Video y cámara en vivo: 
Lucia Etcheverry
+PZL|V�NYmÄJV!�Sergio Barba
Operador de sonido: 
Diego Mutiuzabal
Producción: Lucia Etcheverry
Dirección general:
Santiago Sanguinetti
GÉNEROS:  Mixtura de teatro 
documental, conferencia teórica, 
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performance audiovisual y recital de 
rock con banda musical en vivo. 

La obra
Pogled es el intento por devolver 

al teatro la dimensión particular de 
los encuentros humanos. Un actor 
en escena que vive a través de sus 
historias y de las historias de sus 
padres. Varias generaciones en una 
misma representación escénica. Un 
viaje particular, único. Revelador.

<U�]PHQL�JVTV�LS�KL�/HY]L`�2LP[LS�
en la película de Theo Angelopoulos 
La Mirada de Ulises, referida y 
reinventada en la escena. Un camino 
KPÄJ\S[VZV��WSLUV�KL�VIZ[mJ\SVZ��̀ �\U�
retorno heroico. Un actor que no está 
solo. A su lado, una banda de rock 
cuyos integrantes tienen la misma 
edad en la que el autor intentaba 
sobrevivir con ambos padres 
presos en tiempos de la dictadura 
militar. Un hombre que recuerda 
sus orígenes. Un doble relato en la 
escena: el de la vida propia y el de la 
ÄJJP}U�LU�JLS\SVPKL��PU[LY]LUPKV�WVY�
la música de jóvenes de veinte años. 
Un encuentro intergeneracional que 
problematiza y arroja luz sobre el 
ayer y el mañana, enfrentados desde 
un presente radical.

Tiempos tan distintos y siempre 
iguales, porque los hombres siguen 
siendo hombres adonde quiera que 
vayan. Hombres que, como dice 
Angelopoulos, cuentan una y otra 
]La� ¸SH� OPZ[VYPH� ZPU� ÄU¹�� *VU[HKH�
por el simple hecho de estar vivos. 
Porque podemos hablar.

Pogled es, en este sentido, una 
celebración de la palabra hablada 

y compartida, una celebración de la 
vida. 

Ivan Solarich
Autor de los textos y protagonista 

de este unipersonal Ivan Solarich 
inició en 1996 la heróica empresa 
de fundar y mantener una sala teatral 
independiente, la mítica Puerto de 
Luna. En 1999 interpretó a Horacio. 
Más de una década después el actor 
realiza su segundo texto dramático 
y lo representa bajo la dirección de 
Santiago Sanguinetti. 

La critica uruguaya ha destacado 
su impecable trabajo actoral en 
la escena, así como los textos de 
su autoria. De hecho, Pogleg, que 
ZPNUPÄJH� ¸TPYHKH¹� LU� SH� SLUN\H�
servocroata,  obtuvo los Premios 
Florencio, que otorga la crítica 
teatral, en las categorías de mejor 
actor, mejor Autor y mejor Banda 
Sonora.

  
Santiago Sanguinetti Riccardi 

es Actor egresado de la Escuela 
Municipal de Arte Dramático, 
Profesor de Literatura egresado del 
Instituto de Profesores Artigas, y 
estudiante de Filosofía en la Facultad 
de Humanidades y Ciencias de 
la Educación (Universidad de la 
9LW�ISPJH���

Tres de sus obras fueron reunidas 
en el libro Dramaturgia imprecisa 
�4VU[L]PKLV!�,Z[\HYPV����� ���`�V[YHZ�
se encuentran publicadas en el portal 
web Dramaturgia Uruguaya (http://
www.dramaturgiauruguaya.gub.uy/
obras/autores/santiago-sanguinetti-
YPJJHYKP����
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País. República Dominicana 
Obra: Sed 
Compañía Nacional de Danza Contemporánea

Ficha artística
Dirección general y dramaturgia: 
Marianela Boan.
Coreografía: Marianela Boan con la 
colaboración de los intérpretes.
Música: Jorge Read 
Vestuario: Nicole Jiménez
Iluminación: Rubén Lara
Intérpretes: Dayme del Toro, Evelyn 
Tejeda, Mildred Rubirosa, Rafael 
Morla, Yojanel Bruno, Anubis Arias y 
Erick Roque
Género: Danza contemporánea

El botellón de agua, presente 
en la vida cotidiana de República 
Dominicana, es en esta obra el 
objeto que traza el camino hacia 
la exploración poética de las 
identidades dominicanas desde la 
perspectiva de la raza, el género, el 
poder y la cultura. La isla estalla en un 
patio de botellones vacíos, personajes 
refugiados en la contemplación, 
militares seniles, sirvientes, recetas 
de mangú, discursos empolvados, hip 
hop, merengue, salve, instrumentos 
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de tortura para volverse blancos, y 
siempre el humor. 

Sed es un espectáculo de danza 
contemporánea en el que se mezclan 
la danza, el teatro, el canto, el video, 
el trabajo con el objeto y la música 
en vivo. 

Marianela Boán 
Coreógrafa internacionalmente 

reconocida y una de las más 
importantes artistas de la vanguardia 
danzaria cubana e hispanoamericana. 
Su revolucionario estilo “Danza 
Contaminada” mezcla radicalmente 
todas las artes en el espectáculo 
danzario produciendo un expresivo 
y original resultado escénico. Como 
coreógrafa, bailarina y profesora, 
Boán ha trabajado en más de 40 
países alrededor del mundo y creado 
TmZ�KL����VIYHZ� JVYLVNYmÄJHZ�WHYH�
compañías de danza, así como para 
teatro, TV y cine. 

Marianela Boán vive actualmente 
en Santo Domingo, República 
Dominicana, donde dirige la 
Compañía Nacional de Danza 
Contemporánea del Ministerio de 
Cultura de RD.

Boan es graduada de la escuela 
5HJPVUHS� KL� +HUaH� �,5(�� KL�
Cuba así como de La Universidad 
de La habana, donde estudio 
Lengua y Literatura Española. Ha 
sido profesora Titular del Instituto 
:\WLYPVY�KL�(Y[L�KL�*\IH��0:(��`�OH�
contribuido a la educación de varias 
generaciones de bailarines cubanos 
y latinoamericanos. 

Ha ganado importantes premios 
JVYLVNYmÄJVZ� JVTV� TPLTIYV� KL�
Danza Contemporánea de Cuba 
entre 1973-1988 y ha sido directora 
fundadora de las compañías 
DanzAbierta, Cuba, 1988-2003 y 
BoanDanz Action USA, 2005-2010.











Espectáculos
Nacionales
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País: Colombia
Obra: Retrato  Involuntario de Luigi Pirandello
Compañía: La Barracuda Carmela

Ficha artística
Dramaturgia: Verónica Ochoa 
Dirección: Felipe Vergara
Actúan: Verónica Ochoa, Nicolás 
Cansino, Martha Guerrero, Felipe 
Botero Restrepo, Juan Manuel 
Combariza, Catalina Medina, 
Alberto Cardeño y Luis Eduardo Cruz 
Mondragón.
Creación de vestuario y escenografía: 
Mateo Rueda

 
 La obra cuenta la historia de Luigi 

Pirandello vista a través del lente de 
su esposa  Antonieta, quien sufre 

de esquizofrenia.  Es una biografía 
imaginada, delirante y  muy cómica 
que se centra en los momentos  menos 
dignos de recordación en la vida  
del premio nobel italiano, haciendo 
eco de su humorismo. Es una suma 
de momentos,  diálogos e imágenes 
que jamás sucedieron. Todo ocurre 
LU� \U� T\UKV� KL� ÄJJP}U� PUZWPYHKV�
por las creaciones de Pirandello, que 
genera toda una serie de preguntas 
sobre la locura, la muerte, la rutina, 
el sinsentido de las convenciones 
sociales y la intrascendencia así 
como también sobre el teatro. 



 �

El texto de la obra  surge  en el 
marco de la  Clínica Dramatúrgica, 
una iniciativa de la Red Nacional de 
Dramaturgia  y de la Corporación 
Luna, un espacio de creación e 
investigación que tiene la pretensión 
de generar encuentros entre 
dramaturgos contemporáneos que 
buscan consolidar sus diversas 
visiones y poéticas en un trabajo 
de rigurosa revisión y reescritura  
en torno a temas y preguntas que 
YLÅLQHU� SHZ� WYLVJ\WHJPVULZ� `� YL[VZ�
de las nuevas escrituras teatrales en 
Colombia. 

Retrato involuntario de Luigi 
Pirandello nos recuerda que 
las grandes producciones de la 
naturaleza humana no son fruto 
única y primordialmente de genios 
aislados, sino de su existencia diaria 

y de su convivencia con seres menos 
visibles que en su simple paso por 
el mundo nos permiten ver aspectos 
ocultos de una realidad que sólo se 
hace evidente al cambiar el ángulo 
con el cual observamos el universo. 

Felipe Vergara
Director del Montaje Felipe 

=LYNHYH�LZ�ÄS}ZVMV�KL�SH�<UP]LYZPKHK�
de los Andes y maestro en Dirección 
Teatral del Temple University; en 
2004 ganó una beca de residencia 
artística del Ministerio de Cultura 
WHYH�LZJYPIPY�SH�VIYH�¸2PSLSL¹�X\L�M\L�
producida inicialmente en Inglaterra 
y posteriormente por el Teatro 
Varasanta en Colombia. En el mismo 
año fundó junto a Catalina Medina 
la compañía Barracuda Carmela, 
con la cual ha realizado más de diez 
montajes en Colombia y el exterior. 
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País: Colombia
Compañía: Teatro El Paso
Obra: Cada vez más tarde

Ficha artística
Dirección y dramaturgia:
César Castaño
Actuación: 
César Castaño
Johanna Andrea Gutiérrez Valencia
Diana Carolina Echeverry Peñalosa
Jorge Mario López Moreno
Composición musical:
César Castaño
Interpretación musical: 
Wendy Beatriz Dorado Henao
Robinson Sierra Martínez 
Producción:  
Luz Stella Gil Giraldo
Técnico:  
Daniel Alejandro Vergara León

Fotógrafo:  
David Roldán

Travesía de dos seres que desde 
dos lugares distintos de la vida se 
buscan entre sí, buscando el amor 
a pesar de la nostalgia. Entre ellos 
se teje un puente que los comunica 
por el que viajan recuerdos, anhelos, 
cartas, palabras y sueños. Sin 
embargo, un vacío profundo, que 
los consume y que no pueden saciar, 
representa la imposibilidad de su 
encuentro.

La obra teje una historia a partir 
de fragmentos de relatos en la que 
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los grandes conceptos son el amor y 
la nostalgia, representando a la vez 
\U�]PHQL�KL�YLÅL_P}U�WYVM\UKH�ZVIYL�
el encuentro y el desencuentro en la 
imposibilidad de amar. La puesta en 
escena usa el viaje como metáfora 
del amor y la distancia. Un abrazo, 
una despedida, las correspondencias 
escritas en la distancia, el gesto de 
un adiós, unos ojos que llaman a 
volver, dos cuerpos entrelazados, 
representan en la escena el viaje de 
dos seres que estando separados se 
buscan entre sí. 

La puesta en escena usa el 
viaje como metáfora del amor y la 
distancia. Un abrazo, una despedida, 
las correspondencias escritas en 
la distancia, el gesto de un adiós, 
unos ojos que llaman a volver, dos 
cuerpos entrelazados, representan en 
la escena el viaje de dos seres que 
estando separados se buscan entre sí. 

Cada vez más tarde es un 
montaje escénico que recoge 
algunos pasajes del relato Carta al 
viento de la novela Se está haciendo 
cada vez más tarde, del escritor, 
premio Nobel de literatura, Antonio 
Tabuchi.

Teatro El Paso 
Fundado en el 2004, el grupo 

en su corta trayectoria ha llevado 
a escena varias obras de diferentes 

géneros; conjugando en su propuesta 
escénica la actuación, los muñecos 
y la música en vivo. Por su llamativa 
y contemporánea propuesta estética, 
rigor escénico y destacada actuación 
de sus integrantes, Teatro El Paso 
ha contado siempre con una gran 
aceptación por parte de todos los 
públicos –especialmente jóvenes–, ha 
participado de importantes festivales 
de teatro y ha sido merecedor de 
destacados reconocimientos.

Cesar Augusto Castaño, su 
director, nació en Manizales. Es 
dramaturgo, actor y director de 12 
obras, 6 de ellas con el grupo. Es 
director del Encuentro de Lecturas 
Dramáticas de Pereira desde el año 
2010 y director de la Red Nacional 
de Dramaturgia en Colombia desde 
el 2011.

Ha publicado los siguientes 
textos: el libro Escuela para la 
reconstrucción de la memoria 
histórica, intervención social e 
PU]LZ[PNHJP}U�ÄUHUJPHKH�`�W\ISPJHKH�
por la Agencia Norteamericana 
para el Desarrollo USAID; varios 
LUZH`VZ� `� YLÅL_PVULZ� LU� KPMLYLU[LZ�
YL]PZ[HZ� KL� [LH[YV� `� ÄSVZVMxH"� `� Z\�
obra Un recuerdo en el olvido 
ha sido publicada por la ASAB – 
Universidad Distrital de Bogotá, en 
la colección Autores Colombianos, 
y será publicada por el Ministerio de 
Cultura en una edición especial.
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País: Colombia
Compañía: La Maldita Vanidad
Obra: Morir de Amor

Ficha artística
Dramaturgia y Dirección: Jorge 
Hugo Marín  
Actores: Carmenza Cossio, Juanita 
Cetina, Diego Peláez, Andrés 
Estrada, Erik Joel Rodríguez, Miguel 
González. 
Asistente de Dirección: Fernando de 
la Pava
Productor ejecutivo: Wilson García
Producción general: La Maldita 
Vanidad
GÉNERO: Drama

Luis Eduardo Murió. Su familia se 
ve obligada por sus pocos  recursos  

económicos  a improvisar una sala 
de velación en medio de su hogar. 

.SHKPZ� �THKYL�KL�3\PZ���+PLN\P[V�
`� ,Z[LIHU� �Z\Z� OLYTHUVZ��� 9H�S� �Z\�
]LJPUV���6SNH��HTPNH�KL�SH�MHTPSPH��`�
3LVUHYKV� �WHYLQH�KL�3\PZ�� ZL� YL�ULU�
para despedirlo, pues este joven 
acaba de morir en circunstancias 
confusas. La ignorancia, la evasión, 
la incomunicación dentro del núcleo 
familiar, la intolerancia frente a la 
diferencia, los tabús frente al cuerpo, 
la muerte, las preferencias sexuales, 
la enfermedad; son conductas y 
situaciones que en diferentes sectores 



 �

KL�SH�ZVJPLKHK��ZL�THNUPÄJHU�WVY�SH�
falta de acceso a la  información y 
por patrones morales, religiosos y 
culturales impuestos y heredados, 
deformados por el tiempo. 

La maldita vanidad
Fue creada como un laboratorio de 

HY[PZ[HZ�Q}]LULZ�KLS�VÄJPV�[LH[YHS"�LZ[H�
compañía presenta sus propuestas en 
espacios no convencionales. Su sello 
está basado en una nueva dramaturgia 
escénica donde la construcción de 
sus personajes y la relación entre 
los mismos es compleja y ante todo 
verosímil, al igual que el espectador 
que asume el papel voyeur.

Morir de Amor es su cuarta 
producción, siendo creada para la 
nueva casa que la maldita vanidad 
tiene en Bogotá, desde donde se 
realizan actividades permanentes 
de formación y proyección de su 
trabajo.

La Compañía se ha destacado 
por su participación en diferentes 
festivales teatrales en Colombia, 

Alemania, Austria, España, Brasil, 
México y Argentina.

Jorge Hugo Marín, su director, 
nació en Medellín. Es Maestro en  
Arte Dramático de la Universidad de 
Antioquia. Se ha desempeñado  como 
actor, director de teatro  y dramaturgo. 
En cine, como actor en  las películas 
“Adiós Ana Elisa” y “Retrato de un 
mar de mentiras”.  En televisión en 
las novelas “El último matrimonio 
feliz”,   “Aquí no hay quién viva”,    
“Amor sincero” y “Donde está Elisa”.

En el año 2008 es invitado a 
dirigir su primer obra “La Escala 
Humana” para el grupo Acción 
Impro de Medellín y en el año 
2009 crea en Bogotá  la compañía 
teatral “La Maldita Vanidad” con un 
primer laboratorio titulado  “Sobre 
algunos asuntos de familia”,  donde 
se indaga el núcleo de la familia en 
Colombia en la creación de nuevas 
dramaturgias, dando como resultado  
tres obras de su autoría, tituladas: 
“El Autor Intelectual” 2009,  “Los 
Autores Materiales” 2010,  y “Como 
Quieres Que Te quiera” 2011.
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País: Colombia
Compañía: Deca
Obra: El conejo más estúpido de este siglo

Ficha artística
Dramaturgia y Dirección: Santiago 
Merchant
Asistente de dirección: María 
Cecilia Ramos 
Dirección de arte: Andrés Bossa
Asistente de arte: Angélica Vanegas
Música: Juan David Cataño
Diseño y realización de vestuario: 
Marcela Gómez y Marcela Sánchez
Maquillaje especial: Constanza Roa
Voz en off: Francisco Pastrán Beltrán
Director administrativo: Francisco 
Calderón 
Productor general: Daniel Calderón. 
Género: Comedia

La historia
A petición del misterioso Don 

Duro, una pareja de bandidos 
tienen el encargo más grande de 
sus vidas: dar de baja al famosísimo 
“innombrable”. 

Un plan abstracto los empujará a 
una terrible confusión al darse cuenta 
que no son los únicos directamente 
implicados en el truculento asunto y 
que también son cómplices de una 
muerte accidental y un asesinato 
jamás cometido.

Conejos por millares. Hombres 
aislados buscando una pizca de 
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honor. Un mundillo feroz que 
guarda en cada esquina la mentira 
esperada. Una comedia con tintes 
JPULTH[VNYmÄJVZ� X\L� ZL� WVZ[\SH�
en el escenario con actuaciones 
naturalistas y una estética de los 80,s 
`� �»Z��

Deca
La compañía fue fundada en el 

2002. A nivel profesional cuenta con 
un equipo de artistas que  proponen 
nuevas estéticas teatrales haciendo 
de la imagen y la música un estilo 
propio para montajes presentados a 
toda clase de público.

DECA ha centrado su trabajo 
en el público familiar  logrando 
una mezcla entre lo mal llamado 
“comercial” y “teatral”.  Bajo la 
dirección de Daniel Calderón este 
proyecto lleva 9 años de labores. 
Ha realizado más de 14 montajes 

profesionales entre musicales, 
clásicos y dramaturgia propia, entre 
los que se destacan: Cuentos de 
SVZ� /LYTHUVZ� .YPTT¹� �������� � ¸,S�
S\NHY¹� ������� *V�WYVK\JJP}U� 4V[H�
;LH[YV�� ¸:L� I\ZJH¹� �������� ¸(�
W\LY[H� JLYYHKH¹� �������� ¸4HTIY���
la revolución no se 
PTWYV]PZH¹� �������� ¸3VZ�
+PWSVTHZ¹� �������� ¸,S� IH�S� KL� SVZ�
YLJ\LYKVZ¹� ���� �� *V�WYVK\JJP}U�
con ArcoIris; “Entre cómicos de 
has de ver”, “S7ete Perros” El 
musical, entre otras.

Daniel Calderón, su director, 
inició su formación en el Instituto 
Departamental de Bellas Artes de 
Cali al tiempo que participaba en 
los grupos Cali Teatro y El Grillote, 
donde logró formarse como actor 
infantil. Posteriormente ingresó a la 
Escuela de Arte Dramático de la Casa 
del Teatro Nacional en Bogotá. 
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País: Colombia
Compañía: Exilia2
Obra: Apesta 

Ficha artística
Director y Dramaturgo: 
Víctor Quesada Aguilar
Actores: Fernando Bocanegra, 
Nathalia Franco, Juan Pablo 
Barragán, Erik Rodríguez, Carolina 
Zambrano
Arte: Rafael Arévalo
Música: Catalina Gómez
Fotografía: Danilo Cangucu
Productor: Javier Méndez

Apesta
Un suceso trágico confronta 

la vida de cuatro inmigrantes 
generando un acercamiento inédito 

que los lleva a guardar un secreto en 
común. En las habitaciones se revela 
el mundo interior de cada inmigrante 
y la cocina es el lugar donde se 
ZHaVUHU� YPZPISLTLU[L� SVZ� JVUÅPJ[VZ�
personales y los sabores belicosos 
de diversos acentos que evidencian 
los problemas de comunicación en 
esta casa. Alguien llegará de visita y 
pondrá en riesgo su secreto. ¡En esta 
casa algo huele mal!

El proyecto APESTA reúne un 
grupo de talentos a la mano del 
joven dramaturgo y director Víctor 
Quesada que se juega con acierto la 
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puesta en escena de su obra en un 
espacio no convencional, una casa 
descuidada, que interviene y que 
sirve de escenario para presentar 
la vida de cuatro inmigrantes, 
quienes exponen sus pensamientos 
y falencias, alejados de su hogar, 
cuatro inmigrantes a los que un 
acontecimiento extremo les cambió 
la vida. 

,_PSPH�
La compañía nace en el 2010 

bajo la dirección de Víctor Quesada 
egresado del curso de Dirección 
teatral de East 15 Acting School de 
Londres. En el 2011, se integran a 
la compañía como actores Fernando 
Bocanegra y Nathalia Franco 
egresados de la Escuela Internacional 
de Mimo Corporal en Londres así 
como un equipo interdisciplinario 
de colaboradores conformado por 
Miguel Torres, actor egresado de 
la Escuela Internacional de Mimo 
Corporal y Collin Buffet productor 
musical. Como pilar fundamental  
la compañía le apuesta al teatro 
como arte preponderantemente 
visual invitando a nuevas relaciones 
y sumergiéndose en las existentes 
entre imagen y palabra. 

Como compañía han estrenado 
profesionalmente dos obras. La 
primera fue “Anónimos” escrita y 
dirigida por Víctor Quesada estrenada 
en Diciembre de 2011 en el “Teatro 
de Garaje” con la actuación de 
Fernando Bocanegra y Nathalia 
Franco. Y “Apesta” obra ganadora de 
la “Beca para jóvenes creadores” del 
Ministerio de Cultura estrenada en 
una casa del Barrio Galerías en Abril 
de 2012, escrita y dirigida por Víctor 
Quesada.

Víctor Quesada, su director, 
se  formó y trabajó con el Grupo 
Malayerba de Ecuador en dirección, 
dramaturgia y actuación. Ganó la 
beca para jóvenes creadores del 
Ministerio de Cultura de Colombia 
2011, escribiendo y dirigiendo la 
obra APESTA estrenada en un espacio 
urgente en abril del 2012. Ganó el 
impulso Pasantías Internacionales 
del Ministerio de Cultura en el 2012 
con la obra “Voz”, bajo la tutoría del 
dramaturgo Jô Bilac. Ganó la orden 
ciudad musical de Colombia en la 
categoría trabajador artístico en el 
2012 concedida por la Alcaldía y el 
Consejo Municipal de Ibagué.  
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País: Colombia
Compañía: Laclowmpañía
Obra: No Te Escupo La Cara 
(Porque La Vida Lo Hará Mejor Que Yo)

Ficha artística
Dirección: Mario Escobar y Carolina 
Mejía
Dramaturgia: Carolina Mejía y El 
Elenco 
Actores: Fabian Mejia, Luisa Acuña, 
Fredy Torres, Maria Fernanda 
Gonzalez, Juan Ortega, Javier 
Riveros, Roberto Camargo, Jenny 
Lara.
Género: Comedia en clave de clown

A manera de aporte terapéutico 
para los espectadores, 8 miserables 
han decidido apelar al síntoma 
más perjudicial del despecho (que 

consiste en el embelesamiento por 
YPKPJ\SPaHYZL� LU� W�ISPJV�� `� L_WVULY�
sus testimonios ante la audiencia 
portadora del mismo mal,  en 
el marco de la D.A.: un club de 
DESPECHADOS ANÓNIMOS.

Esta obra está compuesta por 
���� KPZ[PU[VZ� U�TLYVZ� KL� JSV^U� LU�
torno al tema del despecho y ligados 
por el universo hipotético de un 
centro de despechados anónimos, 
en el que cada número cuenta, 
desde los diferentes recursos del 
lenguaje del clown, un testimonio 
particular de individuos sumergidos 



���

en la desesperación del desamor.  
La suma de todos estos testimonios, 
acompañados de la explicación 
JPLU[xÄJV� [LYHWt\[PJH� KLS� THLZ[YV�
de ceremonias, tendrá como 
resultado la consumación de la risa 
como bálsamo para el alma dolida 
de aquellos que, en su dolencia 
amorosa, acudan a este centro 
asistencial para entusados.

Laclowmpañía  
Está integrada por actores y 

directores dedicados a realizar 
montajes teatrales de todos los 
géneros dramáticos usando como 
base la técnica del clown. Fue 
fundada en 2008 bajo la dirección 
artística de Mario Escobar y está 
conformada en su mayoría por 
actores egresados de la Facultad 

de Artes - ASAB de la Universidad 
Francisco José de Caldas.

En estos cinco años de labores 
LA CLOWMPAÑÍA ha montado Un 
*HMt� ������� LZJYP[H� `� KPYPNPKH� WVY�
Carolina Mejía; El médico a palos 
�������KL�4VSPLYL��KPYPNPKH�WVY�1VYNL�
Mario Escobar; El malo de la película 
���� ���LZJYP[H�`�KPYPNPKH�WVY�:HUKYV�
Romero Rey; Cuarteto: parodia de 
SH� YL]VS\JP}U� �������� ]LYZP}U� SPIYL�
del texto del dramaturgo argentino 
Eduardo Rovner y codirigida por 
Carolina Mejía y Jorge Mario Escobar; 
no te escupo la cara porque la vida lo 
OHYm�TLQVY�X\L�`V����������JVKPYPNPKH�
por Jorge Mario Escobar y Carolina 
4LQxH�� `� ,KP[V� 9L`� �������� ]LYZP}U�
clown de 15 minutos, estrenada 
recientemente.
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País: Colombia
Compañía: La Gata Cirko
Obra: Zoom

Ficha artística
Dirección: Felipe Ortiz 
Dramaturgia: creación colectiva 
Asistencia de Dirección: Luisa 
Montoya
Producción General: La Gata Cirko
Dirección de arte: Fernando Pinto 
Construcción de escenografía: 
Fernando Pinto y Gustavo de la Cruz
Diseño de Vestuario: La Gata Cirko
Diseño de Iluminación: 
Alexander Güembel
Técnico de luces: Gyovanni López
Stage Manager: Marcelo Rueda
Producción: Consuelo Valencia

Confección de Vestuario: Diego 
Fajardo, Casa Ballet 
Género: Circo-teatro

En una ciudad, un barrio, una 
JHSSL¯�� :x�� SH� JHSSL� LZ� LS� S\NHY� LU�
donde en un tiempo no tiempo, las 
emociones serán capturadas por la 
lente gran angular haciendo ZOOM 
en cuatro historias particulares. Un 
vendedor ambulante, mujeriego y 
buena vida. Una mujer trabajadora 
`� JVUÅPJ[P]H� X\L� UV� LZJ\JOH� UP�
entiende razones. Un hombre 
solitario y melancólico que sobrevive 
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por los recuerdos; y dos torpes 
policías que buscan hacer justicia 
para regular el bien y el mal. Sin darse 
cuenta dejarán al descubierto partes 
de su intimidad llevadas a la escena 
a través de los vuelos, la pérdida 
de gravedad, sencillas coreografías 
de movimiento, la acrobacia, las 
técnicas aéreas, el teatro y la danza.   

En esta historia podremos ver de 
una forma poética y macondiana 
aquello que pertenece a la condición 
humana, aligerada con un toque de 
irrealidad y humor.

La Gata Cirko
Con una experiencia de más de 

10 años, la Gata Cirko es la primera 
compañía independiente de nuevo 
circo en Colombia, compuesta 
actualmente por un equipo con 
diferentes perspectivas y áreas de 
acción. Mediante la interacción 
de las artes circenses con otras 
artes escénicas como el teatro y la 
danza, la compañía ha producido 
espectáculos que han recorrido el 
panorama nacional e internacional 
como “Deja Vu”, “La Cita”, “Soma”, 

“ZOOM”, el Cabaret Vintage “Las 7 
Vidas del Gato”, “Trópico Destino” 
Ganador del premio a la Creación 
2012 otorgado por IDARTES 2012   
y  “La Tempestad” de Shakespeare, 
ganadora de la Beca para la creación 
otorgada por IBERESCENA 2012; 
también ha participado en la dirección 
artística de proyectos de gran formato 
como la Clausura del Mundial Sub 
��� �������� SH� PUH\N\YHJP}U� KL� SVZ�
1\LNVZ�+LWVY[P]VZ�5HJPVUHSLZ��������
y Clausura de los Juegos Nacionales 
����������

Felipe Ortíz es co-fundador y 
co-director de La Gata Cirko y La 
Gata Impro, con amplia trayectoria 
como intérprete, creador y director 
en las áreas de Nuevo Circo e 
Improvisación teatral.

Estudió diseño industrial en la U. 
+L�SVZ�(UKLZ���*SV^U��3VUKYLZ�������
`� )\MMVU� �7HYPZ� ������ JVU� 7OPSSPWL�
Gaulier. Durante toda su carrera ha 
profundizado su entrenamiento con 
maestros y maestras de movimiento, 
acrobacia e improvisación teatral.
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País: Colombia
Compañía: Teatro Inverso 
Obra: De- Sastres y Costuras. De- Lirios y 
Crisantemos

Ficha artística
Dirección: Liliana Hurtado Sáenz
Dramaturgia: Liliana Hurtado Sáenz 
y Camilo Molina Cruz 
Género: Drama

Este es el difunto Armero, el 
mayor desaparecido de Colombia, 
que por ser un emblema de riqueza, 
por sus grandísimos enterramientos 
de oro, se ha depositado en ese su 
mejor bien, la maldición para él 
como continente y su contenido, 
para aquel que busca la suerte 
y se encuentra la muerte. Este 

despedazado pueblo desaparecido 
en si mismo que se busca incesante 
y que se levanta de las cenizas a 
pedazos, a nichos, para reconstruir 
su ausencia. Armero el sujeto 
espacio que cuenta, que contiene en 
si mismo breves humanidades que 
componen su tragedia, el tríptico de 
la avalancha.

,S� ¸HU[LZ¹� ZL� YLÄLYL� HS� W\LISV�
ambicioso, vicioso por la prosperidad. 
Al desentierro. A la profanación de la 
tierra, a la maldición primigenia. El 
¸K\YHU[L¹� ZL� YLÄLYL� H� SH� HJJP}U� KL�



���

la tierra misma, a la avalancha, al 
entierro, al castigo. Y el “después” se 
YLÄLYL� HS� HJ[V�TxZ[PJV��TmNPJV� WHYH�
sanar la maldición.

Teatro Inverso 
El grupo fue creado en el año 

2010 y hace parte del Grupo de 
Investigación del Departamento de 
Artes Escénicas de la Universidad de 
Caldas.

Teatro Inverso es un grupo de 
artistas profesionales investigadores 
KLS� VÄJPV� [LH[YHS� X\PLULZ� H� WHY[PY�
de inquietudes o situaciones del 
orden sociopolítico del contexto 
Colombiano buscan alternativas 
estéticas que logren invertir la 
mirada del dolor cotidiano hacia el 
encuentro de la poesía del horror 
universal. 

Su trabajo indaga a través de 
lenguajes contemporáneos como el 
performance, la danza butoh, el teatro 
pánico, el teatro físico y de objetos, 
el uso de multimedia, la intervención 
de espacios no convencionales, 
además de las formas tradicionales 
de teatro. 

El grupo cuenta con dramaturgos, 
directores, actores, bailarines, 
diseñadores visuales y músicos 
profesionales. 

Teatro Inverso ha participado en 
el Festival Internacional de Teatro 
KL� 4HUPaHSLZ� � �������� ,UJ\LU[YV�
Latinoamericano de Teatro en 
.\HKHSHQHYH�� 4t_PJV� ��������
Temporada Sala UPLA- Valparaíso- 
Chile.

Liliana Hurtado Saenz, su 
directora,  es  Maestra en Artes 
Escénicas de la Universidad Distrital 
Francisco José de Caldas,  Especialista 
en Cultura y Sociedad en América de 
la Universidad del Valle,  Magíster 
en Escrituras Creativas con énfasis 
en dramaturgia de la Universidad  
Nacional de Colombia. 

Tiene Más de 25 años de 
experiencia como actriz y directora  
teatral, fundadora de la Fundación 
Teatro Quimera de Bogotá, actuó 
durante tres años en compañías de 
teatro en Italia.  Es coordinadora de Ias 
Residencias Artísticas en Dramaturgia 
convocadas por la Red Nacional 
de Dramaturgia y la Universidad 
de Caldas- Departamento de Artes 
Escénicas. 
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Ficha artística
Dramaturgia y Dirección: Juan 
Carlos Moyano
Actúan: David Rosero (Antonin 
Artaud, Francesco Cenci, presencia 
PUKxNLUH��� 1VHU� 1PTtULa� �(U[VUPV�
Morales, Papa Clemente VIII, 
WYLZLUJPH�PUKxNLUH���*SHYH�0UtZ�(YPaH�
(Abuela Tarahumara, abuela de 
Artaud,Lucrezia Petroni, presencia 
PUKxNLUH���4HY`VY`�4VYLUV� �.tUPJH�
Athanasius, Beatrice Cenci, Antígona, 
*HSHJH�� WYLZLUJPH� PUKxNLUH��� 1\SPH�
Marín (La Reina de la Sierra, María 
Nalpas-madre de Artaud, presencia 
PUKxNLUH���1VYNL�4HY[xULa��+HUaHU[L��
hombre tarahumara, presencia 
PUKxNLUH��� 4HYPV� 4PYHUKH� �5P|V� `�

hombre tarahumaras, El Coyote, 
WYLZLUJPH�PUKxNLUH��
Composición musical: David Díaz
Interpretación musical: David Díaz, 
Mario Benavides, Andrés Martínez
Sonido: Ronald Ramírez
Diseño de vestuario: 
Carlos Rojas Neira
Realización de vestuario: 
Carlos Rojas y Jaqueline Rojas
*VUJLW[V�LZJLUVNYmÄJV!�Juan Carlos 
Moyano
Diseño de iluminación: 
Humberto Hernández
Asesoría rítmica: Beto Villada
Fotografía: Carlos Mario Lema, María 
Alejandra Rojas Matabajoy
Diseño Visual: Sol Baltazar

País: Colombia
Compañía: Teatro Tierra
Obra: La Montaña De Los Signos
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Producción: Teatro Tierra y Teatro 
Mayor Julio Mario Santodomingo.

Con el apoyo del Ministerio de 
Cultura a través del programa de 
Apoyo a Grupos Profesionales de 
Larga Trayectoria.

La aventura del poeta Antonin 
Artaud en 1936, cuando decidió 
explorar las raíces de Los Tarahumara 
o Rarámuri, en la Sierra Madre 
Occidental, al norte de México. La 
intrincada historia se teje con nitidez 
a través del viaje de un escritor 
colombiano que, setenta años más 
tarde, decide replicar los pasos 
del controvertido poeta francés. 
Encuentra los signos de la poesía y 
las marcas de la naturaleza humana. 
La visita al país de Los Tarahumara 
M\L� KLÄUP[P]H� L� PUPJP}� \U� JPJSV� KL�
YLÅL_PVULZ� ZVIYL� LS� WLUZHTPLU[V�
mágico y el reconocimiento de 
los valores ancestrales. Artaud 
consideraba que el racionalismo 
occidental había fracasado; el 
mismo racionalismo que años más 
tarde diagnosticó su lucidez como 
locura y le cobró severamente sus 
atrevimientos.

El proceso creativo se ha realizado 
con el mismo asombro que producen 
los caminos que los seres humanos 
estamos haciendo desde los primeros 
destellos del origen.  La Montaña de 
los Signos es un drama que invita a 

los espectadores a transitar por la 
geografía fabulosa de la memoria, 
por territorios inexplorados, donde 
cada huella forma parte de un 
camino revelador.

El Teatro Tierra ha resuelto el 
montaje a partir de un laboratorio de 
trabajo teatral donde se investiga y se 
experimenta alrededor de un lenguaje 
interpretativo apoyado en la dinámica 
de los cuerpos y en su relación con 
los objetos, con las piedras vivas 
que Artaud percibió en su delirante 
travesía.  En esta producción, 
lo atávico y lo contemporáneo 
convergen en una puesta en escena 
de palpitante actualidad.  Es el viaje 
de conocimiento de dos hombres a 
un mismo lugar, cada uno en distinta 
época: un poeta desarraigado 
buscando el sentido de una sabiduría 
remota y un cronista obsesionado 
que rastrea las huellas del memorable 
viajero.

Teatro Tierra
Hace veinticinco años, en 1987, 

Clara Inés Ariza, Juan Carlos Moyano 
y Juan Sebastián Moyano Ariza, 
decidieron abandonar la realidad 
normal y fundar un proyecto de 
vida, una aventura que tenía como 
objetivo el ejercicio del teatro de 
manera libre e independiente. Con 
maletas, zancos, banderas, tambores 
y algún vestuario se dirigieron  a la 
Guajira y ahí, a la orilla del Caribe. 
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Meses y años después llegaron hasta 
Pasto y Tumaco, peregrinos del teatro, 
haciendo talleres, transmitiendo lo 
que sabían, investigando culturas, 
asimilando país y creando montajes 
e intervenciones simbólicas.

El Teatro Tierra ha logrado crear 
un camino independiente y un estilo 
de reconocida calidad profesional. 
Funciona como una compañía 
alternativa que realiza montajes, 
temporadas, giras y un laboratorio de 
investigación donde se trabaja sobre 
el arte de la actuación y las estructuras 
del drama contemporáneo

En la poética del Teatro Tierra 
los objetos tienen vida propia y la 
actuación incluye un trabajo a partir 
de las relaciones entre el cuerpo, el 
espacio y los elementos escénicos. 
Cada montaje es una estructura 
autónoma donde la puesta en escena 
condensa la acción dramática, las 
posibilidades actorales y la poesía de 
las imágenes plásticas.

Juan Carlos Moyano, su director, 
LQLYJL� LS� VÄJPV� [LH[YHS� KLZKL� OHJL�
más de tres décadas. Ha dirigido 
más de cincuenta montajes, con el 
Teatro Tierra y con distintos  grupos, 
en diferentes regiones y países.  Es 
un director polémico que le imprime 
a sus obras un sello de calidad 

indiscutible, logrando intensa 
comunicación con públicos diversos.

Comenzó su actividad teatral 
en 1975 con el Teatro Taller de 
Colombia, grupo con el que 
permaneció durante diez años, como 
actor y dramaturgo.

En 1989, junto con Clara Inés 
Ariza, funda el Teatro Tierra y 
dirige Los ritos del retorno o 
SHZ� [YHTWHZ� KL� SH� ML� �� � �� `� ,S�
,UHUV� ��  ���� � :PT\S[mULHTLU[L��
adapta y dirige la novela de Cien 
Años de soledad de García Márquez 
con el título de Memoria y Olvido 
de Ursula Iguarán (1991-92, con el 
*VSLJ[P]V� *PLU� H|VZ� KL� :VSLKHK���
este trabajo es un rotundo éxito en 
el Festival Internacional de Teatro de 
Manizales de 1991 y en el Festival 
Iberoamericano de Bogotá de 1992 
y con él, recorre las principales 
ciudades de Colombia y los sitios 
neurálgicos de la sensibilidad 
nacional en una gira que se 
denominó Expedición al Corazón de 
Macondo.

Ha publicado los libros: 
,ZWLJ[YVZ� �WVLTHZ��� 3H�

7HZP}U� KL� SHZ� S\UHZ� �YLSH[VZ��� ,U� SH�
SxULH� ILK\PUH� �YLSH[VZ��� .\xH� KL�
:VUmTI\SVZ� �YLSH[VZ�� `� 7\U[V� KL�
M\NH��UV]LSH��
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Ficha artística
Dramaturgia y Dirección: 
Carolina Vivas Ferreira
Vestuario y Escenografía: 
Pablo Betancur.
Asesoría rítmica: Catalina Ávila.
Música incidental: 
Ignacio Rodríguez.
Iluminación: Carolina Vivas.
Vestuario: Pablo Betancourt.
Escenografía: 
Constantino Salamanca.
Prensa: Ricardo Acosta.
Fotografía: Gabriela Córdoba.
+PZL|V�.YHÄJV!�Unai Reglero

La que no fue es una cadencia de 
sucesos donde destellos de intimidad 

País: Colombia
Compañía: Umbral Teatro
Obra: La que no fue 

tienen cabida, una representación 
de los seres que somos –que 
creemos ser- tan complejos como 
los personajes teatrales que antes 
representábamos; un caleidoscopio 
de monólogos cruzados entre lo 
teatral y lo narrativo conviven en este 
montaje.

Una  obra con historias 
heterogéneas con vasos 
comunicantes entre ellas  
concebidas en un espacio que se 
llena de tiempos, simultaneidades y 
alteraciones espacio – tiempo. Allí se 
relacionan personajes de diferentes 
épocas, alegorías y voces particulares 
y no obstante, reconocibles. El 
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tratamiento fragmentado de las 
historias propone al espectador 
desentrañarlas, completarlas, forjar 
su propia versión.

El montaje se propuso como 
una creación colectiva, a partir de 
la indagación del imaginario de las 
HJ[YPJLZ�� KL�TH[LYPHSLZ� HÄUJHKVZ� LU�
su historia y su universo personal, 
los cuales fueron considerados como 
pretextos. El equipo recorrió durante 
el proceso, el camino que hay entre 
las fuentes y la escena, formulándole 
preguntas al material permitiéndoles 
ser sujeto y objeto de la historia 
y participar en la construcción de 
imágenes de ellas mismas, una 
poética de lo femenino.

Umbral Teatro 
Nace en febrero de 1991 

conformado por Carolina Vivas e 
Ignacio Rodríguez, egresados de la 
Escuela Nacional de Arte Dramático 
de Bogotá y de la Universidad de 
Antioquia. A su proyecto artístico 
se vinculan actores y músicos 
profesionales, que durante estos n 
años han compartido la creación 
escénica, la experimentación y el 
trabajo en equipo.

Desde su fundación el grupo ha 
venido trabajando en su Laboratorio 
Permanente de Actores Jóvenes, en 

el marco del cual se han producido 
obras de grandes autores y de 
dramaturgia propia. Actualmente 
Umbral Teatro lidera los proyectos 
de Formación - Creación, Punto 
Cadeneta Punto (Taller Metropolitano 
KL� +YHTH[\YNPH�� LUJHTPUHKV� H�
J\HSPÄJHY� SH� QV]LU� KYHTH[\YNPH� LU�
Bogotá y LOCALIDARTE (Escuela 
(Y[xZ[PJH� HS� )HYYPV�� VYPLU[HKV� H� SH�
formación de teatristas en las zonas 
marginales

Carolina Vivas Ferreira, su 
directora, es dramaturga, directora 
y actriz colombiana, egresada 
de la Escuela Nacional de Arte 
Dramático, ENAD. Maestra en Teatro 
de la Universidad de Antioquia. Ha 
sido alumna de dramaturgia de los 
maestros Enrique Buenaventura, 
:HU[PHNV� .HYJxH�� 4H\YPJPV� 2HY[\U��
Marco Antonio de la Parra, José 
Sanchis Sinisterra, Alejandro 
Tantanian y Michel Azama.

En la década de los ochenta fue 
actriz del Teatro La Candelaria de 
Bogotá. En 1991 funda con Ignacio 
Rodríguez UMBRAL TEATRO, grupo 
de investigación - creación, que 
ha hecho presencia en la escena 
colombiana con montajes de grandes 
autores y obras de dramaturgia 
propia.





Espectáculos
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Dirección: Gerardo Hochman

Nuevo Circo. Circo, video y 
danza fusionados en una obra 
inquietante y de alto impacto visual.

Las ideas con las que se 
rige el movimiento en escena 
están inspiradas en conceptos 
JPULTH[VNYmÄJVZ!� WSH �̀� :[VW��
avance, avance rápido, rebobinar, 
pausa, cámara lenta.

El video dialoga con la acción 
y se convierte en un partenaire 
que expande el espacio. La música 
marca el pulso de las escenas 
YPN\YVZHTLU[L� JVYLVNYHÄHKHZ��
El espacio se transforma 

País: Argentina
Obra: travelling
Compañía: Arena Circo

constantemente, como en un set de 
JPUL��KLZHÄHUKV�SH�WLYJLWJP}U�KL�SH�
gravedad. El espectáculo está apoyado 
en una poética contemporánea en 
la que los recursos tecnológicos y 
los humanos se amalgaman en una 
intensa complicidad.

En esta propuesta puede uno 
dejarse llevar por la sensación 
de “estar viajando” al modo de 
uno de los más bellos recursos 
JPULTH[VNYmÄJVZ�� LS� KL� \UH� [VTH�
constante que ofrece distintos puntos 
de vista. Mirar y ser mirado. Filmar y 
ZLY�ÄSTHKV��9LNPZ[YHY�̀ �ZLY�YLNPZ[YHKV�
Grabar y ser grabado.
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Puesta en escena: Danielle Berbeau 
y Sylvain Leblanc
Asistente de coreografía: 
Celine Coté
Iluminación: 
Jérémie Guilbault Asselin

Las gemelas Josette y Fracoise 
Lepine, nacidas en Quebec, Canadá, 
conforman la compañía Emplume, 
conocida por su relación con el 
afamado Cirque du Soleil y por 
su presencia permanenente en 
importantes festivales de Japón, 
Argentina, México, y ahora, el de 
Manizales.

Sonrientes, bellas y frescas, las 
gemelas aparecen en su espectáculo 
¸2PM�� 2PM¹� JVU� \UH� ZLYPL� KL� HJ[VZ�
plenos de humor. Aprovechando su 
idéntico parecido, crean situaciones 
absurdas, realizan acrobacias y dan 

País: Canadá
Compañía: Las Hermanas Kif Kif
Espectáculo: Las Hermanas Kif Kif

ritmo a sus actos con música de 
acordeón.

3H�WYVW\LZ[H�KL�SHZ�OLYTHUHZ�2PM�
2PM�LZ�HU[L�[VKV�\U�JHU[V�H�SH�L\MVYPH�̀ �
a la libertad. La danza de los balones 
es uno de los grandes atractivos de 
su espectáculo callejero: las gemelas 
se introducen por completo, en un 
cerrar de ojos, dentro de los globos 
gigantescos.

Además de divertir al públio con 
toda clase de objetos cotidianos, las 
hermanas realizan malabares con 
paraguas y hacen aparecer frutas, 
como plátanos, a una velocidad 
increible. 

Maestra de la delicada magia 
propia de la imaginación callejera, 
las gemelas “todavía muy unidas 
por el cordon umbilical” fundaron la 
compañía de circo y teatro callejero 
Emplume en 2007.



���

País: Chile
Compañía: Diminuto Circus
Espectáculo: Mareoo
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País: Colombia
Obra: Las Siete Vidas del Gato, Cabaret Vintage
Compañía: La Gata Cirko

Duración: 1:25 minutos
Género: Nuevo Circo
Dirección General:
La Gata Cirko
Dirección Artística:
Felipe Ortiz 
Catalina del Castillo
Luisa Montoya
Coreografía:
Marcelo Rueda Durán

Stage Manager: 
Marcelo Rueda Durán
Producción:
Consuelo Valencia

Rigging:
Gustavo de la Cruz
Creación Colectiva:
José Miguel Martínez
Ronald Quinche
Edwin Quintero
Valentina Linares
Gabriela Díaz
Diego Fajardo
Christian Gómez
Camilo Colmenares
Catalina del Castillo
Paula Malik
Daniel Valderrama
Gabriel Gómez
Felipe Ortiz
Luisa Montoya
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Las siete vidas del Gato es un 
cabaret de nuevo circo en donde el 
virtuosismo, el riesgo y el humor son 
los principales componentes de una 
puesta en escena variada y divertida.

Una noche en la que verán 
reunidos en un solo escenario una 
multiplicidad de artistas de todos 
los géneros, quienes nos seducirán 
con actos llenos de malabarismo, 
acrobacia, técnicas aéreas, danza y 
música.  

Déjese deleitar por la belleza 
oculta de las mujeres siamesas Perla 
y Jade, el glamour de Goldie Maison, 
la ingravidez de un gran banquete, 
el hombre y la perfección de la 
geometría, o quizás, atrévase a ser 
parte de un juego entre la vida y la 
T\LY[L�JVU�=PJ[VY�2VZRVYYPH�
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País: Colombia
Espectáculo: Corazón de Circo
Compañía: Circo Medellín

Director: Carlos Alvarez

En su espectáculo Corazón de 
*PYJV� JVUÅ\`LU� ]HYPHZ� [YHKPJPVULZ!�
por un lado, es un espectáculo 
sencillo, con un mínimo de equipo 
y muy compenetrado con el público, 
al estilo del teatro de calle.

La música y el color son su 
palabra y desde la pantomima como 
eje, aunque salpicada de magia y 
malabares, llegan al corazón de 
grandes y pequeños durante una hora 
en la que el tiempo deja de serlo.

Su humor es siempre respetuoso 
y surge de situaciones cotidianas 
representadas en forma de cuadros o 

imágenes fáciles de entender. Así, por 
ejemplo: su entrada en escena, es una 
mezcla de situaciones que abren las 
puertas de los sentidos y los preparan 
para el resto del espectáculo.

Allí se verán pintores en busca 
de una brocha con la cual pintar un 
muro imaginario, un encantador de 
serpientes, bebés que se divirtierten 
en el patio de una guardería, amores 
que no lo fueron y que sólo nos 
dejaron su foto, piragüistas perdidos 
en la selva o una pelea entre aviones 
de papel.

La Fundación Circo Medellín 
fue creada por Carlos Álvarez, 
reconocido Mimo·Clown en 
Colombia, con más de veinte años 
de vida artística.
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País: Perú
Compañía: La tropa del Eclipse
Espectáculo: Circoloop
Ficha artística
Dirección Escénica: Alex Ticona
Actúan:
Diego Ticona / Pop
Arabel Donayre / Buki
Walter Maradiegue / Bipolo    
Alex Ticona / Bum
Jazmine Zapata / Moxi
Elio Ceccarelli / Tony
Rosa Elena Gonzalez / Productora y 
coordinacion general
ESPECTÁCULO DE CREACIÓN 
COLECTIVA
músicas de la Tropa del Eclipse

Técnica: Comedia física, Payasos 
clásicos, teatro, mimo, música en 
vivo

 CIRCOLOOP es un espectáculo 
de comedia física para toda la familia, 
donde se emplea el idioma universal 
de los payasos con lenguaje corporal, 
superando y atravesando labarrera 
de los idiomas, lo que origina que 
el espectáculo sea literalmente 
comprendido por niños jóvenes y 
adultos

 
CIRCOLOOP combina teatro, 

música en vivo, destreza, humor y 
es interpretado por una maravillosa 
y encantadora tropa de payasos, 
dedicada a recobrar la escuela del 
circo clásico, combinando técnicas 
como: maquillaje, música, elementos 
circenses y performativos, teniendo 
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como resultado payasos de primer 
nivel basados en roles o sensaciones 
que la dan al espectáculo una 
categoría original

 
CIRCOLOOP es sin duda un 

espectáculo de celebración de la 
anarquía, el caos y el payaso sin 
restricciones;  una explosión de 
pura diversión familiar que no se 
ve con frecuencia y  que rescata el 
entusiasmo mágico de la infancia 
sin edad, llevando al espectador por 
un frenesí de escenas, elocuentes, 
desenfrenadas,  interactivas, 
NYHJPVZHZ���VYX\LZ[HKHZ�OHJPH�\U�ÄUHS��
inolvidable, más allá del circo o del 
teatro mismo.

 
CIRCOLOOP  es un espectaculo 

que tiene  dos montajes como 
proceso creativo, (Matricalaka y 
;YPZ[HSt��� LZWLJ[HJ\SVZ� 3H� ;YVWH�
del Eclipse, en suma 3 años de 
proceso ceativo, entre creacion de 
personajes, composicion musical, 
elementos circenses y dramaturgia 
ÄUHS�� � OH� YLWYLZLU[HKV� H� 7LY�� LU�
festivales nacionales y el Festival 
latinoamericano de Manizales es el 
primer festival interenacional,  en el 
2011 estuvieron con este espectáculo 
en su primara carpa de circo en Lima 
Perú, con muy buenos comenrtarios 
de parte del público asistente

Sinopsis
Circolooop es la historia de 

una tropa de payasos que esta 
en búsqueda de un personaje 
más para la compañía,  desde el 

inicio se marca una relación muy 
estrecha en esa búsqueda con el 
público, comenzando un nexo muy 
romantico delirante e interesante con 
los asistentes. YAYO es el nombre del 
payaso que falta y no se sabe donde 
está. Pop  director de pista y jefe de la 
banda, ordena comenzar,  mientras 
se va probando, descubriendo 
y anexando al último payaso. El 
espectáculo se da  y entre numero y 
numero se va mirando y viendo si ese 
payaso existe.  BUM es quien recurre 
al “voluntariado” tradicional de los 
payasos de pista, donde las personas 
del público salen a actuar, así se 
descubrirá a YAYO entre el público 
asistente, cuando lo descubren será 
el momento de decir adiós con su 
U\L]H�JVU[YH[HJP}U¯

 
Actúan:
Diego Ticona / Pop
Arabel Donayre / Buki
Walter Maradiegue / Bipolo    
Alex Ticona / Bum
Jazmine Zapata / Moxi
Elio Ceccarelli / Tony
Productora y coordinación general:
Rosa Elena Gonzalez

ESPECTÁCULO DE CREACIÓN 
COLECTIVA
músicas de la Tropa del Eclipse
Dirección Escénica: Alex Ticona
Producción General: 
La Tropa Del Eclipse
Contacto: 
latropadeleclipse@gmail.com

Web: 
www.latropadeleclipse.com
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País: Argentina
Compañía: El Niño del Retrete
Espectáculo: “Cartoon”.
Dramaturgia y Dirección: 
Nicolás Benin

El Niño del Retrete se expresa, 
como niño que es, en un lenguaje 
universal, invitándonos a compartir 
su universo particular y humorístico. 
Este personaje delirante e ingenuo 
nos descubre un espectáculo lleno 
de emociones y juegos con un estilo 
original. El humor, las acrobacias del 
Niño del Retrete y el entusiasmo del 
público se suceden al ritmo musical, 
creando una atmósfera que nos 
transporta al mundo de los dibujos 
animados.

El director
Nicolás Benin nació el 06 de 

Diciembre de 1979 en la ciudad de 
Buenos Aires, Argentina.En 1997, 
con 17 años, comenzó tomar cursos 
de malabares, teatro e improvisación 
en distintos centros culturales de 
Buenos Aires. También participó en 
talleres de acrobacias en suelo y 
verticales. En 1998, participó en el 
LZWLJ[mJ\SV�KL�̧ 2»)906:¹��JVTWH|xH�

fundada junto a Leandro Marcello 
y Pablo Finkelsteyn. Realizaron 
funciones en diversas ciudades de 
Argentina.

 
“El Niño del Retrete” es un 

espectáculo creado en 2002 y 
premiado como “Revelación 
Artística” en la Ciudad de Río 
*LIHSSVZ� �(YNLU[PUH���,U� �����
realizó su primer viaje a Europa con 
su personaje “El Niño del Retrete”. 
Viajó durante 4 meses presentando 
el espectáculo “Toylette”. Participó 
en varios festivales de España, Italia 
y Croacia. Durante los siguientes 3 
años ha continuado presentando su 
espectáculo “Toylette” en festivales 
de arte de calle, circo y teatro en 
países como Italia, Bélgica, Francia, 
Holanda, Alemania, Luxemburgo, 
Polonia, Austria y Nueva Zelanda, 
entre otros. En 2010 fue contratado 
para trabajar durante 1 mes en la Expo 
de Shanghai, China.Actualmente El 
Niño del Retrete está presentando 
una evolución de su espectáculo 
“Toylette” llamada “Cartoon”.
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País: Alemania
Compañía: Ton Und Kirschen Theater
Espectáculo: Perpetuum Mobile

Ficha artística
Director: 
David Johnston y Margarete Biereye
Dramaturgia: Creación Colectiva
Director musical: David Johnston
Intérpretes: David Johnston, Daisy 
Watkiss, Julie Biereye

Perpetuum Mobile es un mural 
fantástico del teatro de movimiento 
y de imágenes. Un palo de madera 
como un mástil de barco se levanta 
hasta el cielo. Una cabeza grande 
hecha a partir de un anillo de acero, 
cuerda y dos lámparas, de la cual las 
mandíbulas gigantes cantan un aire 
conmovedor de Gustave Mahler. 
Personas vestidas con uniformes en 
ruinas atraviesan la escena corriendo, 
se enfrentan en lenguas extrañas y 
ZVWSHU�KL� ]PKH�ÄN\YHZ� KL�THKLYH�V�
trapos. En esta ceremonia misteriosa 
ÅVYLJL�\U�JVZTVZ�KL�PTmNLULZ�

Perpetuum Mobile muestra 
una imagen contradictoria de 
nuestro mundo, entre el absurdo 
de lo cotidiano, la opresión 
política mundana y el anhelo de 
la humanidad. En las manos de los 
ocho “El paraíso está bloqueado”, 
pero vamos en un viaje alrededor del 
mundo para ver “si está abierto en 
algún lugar por la puerta de atrás”. 
Se alzan las velas, un barco se mece 
desgastado sobre el escenario, el 
viaje lleva más y más adentro, en un 
universo extraño. 

Es una creación continua, un 
juego de objetos, máscaras,  diálogos 
y misterios. Un momento teatral, que 
tiene la lógica de los sueños.

Teatro para todos los sentidos.
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País: Chile
Compañía: Bandáscara
Espectáculo: Punk para arriba

Ficha artística
Director: Pato Giro y Montecinos
Elenco: Francisco Montecinos como 
¸7V2L¹�� *LJPSPH� :HSHZ� 5HYY� JVTV�
Cabecita, y Patricio Nuñez como 
Pato Giro
Duración: 45 Minutos

Tres payasos comparten la escena 
callejera. Cómplices de sus acciones 
no logran enfocar sus actos y realizan 
disparatados momentos acrobáticos, 
juegos escénicos, bailes, y destrezas 
que terminan por dar forma a un 
espectáculo dispuesto a comunicarse 
constantemente con el público 

y participar de las sorpresas que 
acontecen durante su desarrollo. 

Teatro Clown, Música, Acrobacias, 
Malabares, Monociclo jirafa, Fuego, 
Diábolo, son las disciplinas que se 
entrelazan para crear 45 minutos que 
abordan una sencilla vida circense 
para todo público. 

Punk para arriba es un llamado 
a siempre seguir hacia delante, en 
la calle y la ruta de crear instancias 
escénicas callejeras, sin juicios que 
nos encierran en el miedo del hacer, 
con la libertad de jugar y compartir 
los ruedos y giros de la vida.
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Bandascara
Es una Compañía Multidisciplinaria 

de Valparaíso que se caracteriza 
por fusionar el Teatro con diversas 
disciplinas del Circo y con el canto 
Teatral.

El fundador de la compañía, 
Pato Giro, con una ardua trayectoria 
iniciada en el año 1996 con las 
aperturas del nuevo circo callejero en 
la región de Valparaíso, crea en el año 
2005, junto a la Canta Actriz Cecilia 
Salas, Circo Teatro Bandáscara, con 
la intención de hacer intercambios 
culturales, itinerancias y creaciones 
de teatro y circo de Calle.

Teatro Bandáscara ha realizado 
Intercambios a nivel internacional 

con la participación en 3 Residencias 
Artísticas para creación de 3 montajes 
de Circo Teatro en Francia (2006 
�����������Q\U[V�H�SH�*xH��+L�;LH[YV�
Aéreo Luna Collectif participando de 
Festivales de Artes de Calle Europeos.

Además T. Bandáscara ha 
participado de Festivales y actividades 
culturales Internacionales en Francia, 
Italia, Colombia, Brasil, Argentina, 
Ecuador y nacionales ( II, III, IV, 
=�� YLNP}U� `� 9LNP}U� 4L[YVWVSP[HUH���
Muchos de estos Festivales los ha 
recorrido junto a la Compañía de 
Clown y Circo Chileno-Argentina 
“La MicroBanda” iniciada en el año 
2008, con más de 100 funciones con 
su espectáculo “El Traza Ruta”.
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País: Ecuador
Compañía: Contraluz 
Espectáculo: Cletasinergia 

Ficha artística
Puesta en escena:
Nixon García Sabando.
Dirección actoral:
Rocío Reyes Macías.
Dirección musical: Luis Chasiquiza.
Intérpretes: Juana Rosa Zambrano, 
Luis Aguayo, Marcelo Flores, Rubén 
Romero, Edwin Yosa, Leonel Mieles, 
Carlos Ponce, Rogelio Bravo.
Músicos: Paola Álava, Luis 
Chasiquiza, Edwin Yosa.
Elaboración de máscaras: Grupo 
“Contraluz” (Coordinador Luis 
*OHZPX\PaH�
Diseño y elaboración del caballo: 
Luis Aguayo.

Diseño de vestuario y máscaras: 
Steven Mera y grupo “Contraluz”.
Ayudantes de escena: Gissela 
Caicedo y María Fernanda Figueroa

La obra indaga teatralmente 
sobre un medio de transporte que 
hace varias décadas fue toda una 
tradición en Portoviejo. La Bicicleta, 
confrontándolo  con elementos 
característicos de la tradición y 
cultura de Manabí para que su 
presencia escénica vaya más allá de 
su función mecánica y se convierta 
en personaje teatral.
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Siendo el punto de partida 
una temática particular, la obra se 
universaliza porque sus signos van 
más allá de las mismas historias 
que se cuentan, metaforizando su 
lenguaje para provocar las múltiples 
lecturas que de ella pueda tener el 
espectador.

La obra se divide en 4 cuadros 
aparentemente distintos pero ligados 
por un mismo eje temático y por un 
personaje/símbolo, el fotógrafo de 
parque.

Cuadro 1.- El vacanal.
Cuadro 2.- El gallinero.

Cuadro 3.- El circojote de la mancha.
Cuadro 4.- La procesión. 

Teatro Contraluz

 Creado en 2001 bajo el auspicio 
de la Universidad Técnica de Manabí. 
Es dirigido desde el año 2003 por 
Nixon García y Rocío Reyes.

Ha llevado a escena obras como: 
“En busca de un Autor”  de Luiggi 
Pirandello; “Cinema Utopía” de 
Ramón Grifero, “La Fiesta” de Nixon 
.HYJxH��̧ :V\MÅt�KL�9VZHZ¹�KL�*YPZ[PHU�
Cortez y “Cletasinergia”, creación 
colectiva.
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País: España (Islas Baleares)
Compañía: Circ Bover
Espectáculo: Circ Trashumant
Ficha artística
Reparto:
Carla Fontes: Acrobata aérea 
Guillem Vizcaïno: Malabarista 
Marc Florencio: Rulo i Clown 
Jon Cilveti: Músico
Equipo de creación . Idea original y 
guión: Tià Jordà - Circ Bover 
Dirección: Pau Bachero 
Escenografía: Joan Artigues 
Vestuario: Marga Mayol 
Composición musical: Jon Cilveti 
Diseño de iluminación y técnico: 
Jaume Febrer 
Fotografía: Miquel Ramis 
Diseño material publicidad: Joaquin 
.PSH��5\L]H�)HSLHY��
Producción: Circ Bover

Esta troupe de saltimbanquis 
contemporáneos venidos de una 
larga tradición nos traen todo el 
“savoir-fair” que han recogido 

durante su incansable viaje alrededor 
del mundo. Grandes malabares, una 
trapecista que rasca las nubes, un 
maestro de ceremonias estrambótico 
y un astuto hombre orquestra para 
acompañar con su música toda una 
serie de números de circo que quitan 
el hipo.

Un espectáculo íntimo, sutil 
y minucioso en la ejecución. Un 
delirio de humor, un juego de payasos 
arriesgado y generoso. Un innovador 
espectáculo de circo que llega a todo 
tipo de espectador

Circ Bover
El Circ Bover nace en 2005 

por la inquietud de un grupo de 
jóvenes músicos, técnicos y artistas 
de difrentes regiones de España, la 
mayoría de ellos mallorquies, para 
crear un motor que promueva las 
artes circenses de las Islas Baleares.



�� 

País: España (País Vasco)
Compañía: Iñaki Mata Teatro
Espectáculo: Barreras

Dirección y actuación: Iñaki Mata

Espectáculo de calle creado a 
partir de una silla de ruedas. El objeto, 
el títere y el clown se fusionan en 
este trabajo para acercarnos nuestra 
propia realidad.

La silla es simplemente una 
metáfora, una excusa, un objeto 
a través del cual poder mirar y 
encontrarnos. Utilizando el gesto, 
el sonido o la simple palabra, algo 
que normalmente se nos esta vetado, 
oculto o distante se nos presenta 
HJJLZPISL�`�YLÅL_P]V�

Iñaki Mata
Actor, creador y titiritero Vasco. 

Inicia su carrera teatral el año 1987 
formando parte de la fundación y 
dirección de la compañía de teatro 
de títeres TAUN TAUN. 

El año 2007 se presenta como 
compañía independiente y utiliza su 
nombre para dar forma a proyectos 
de investigación propios. De aquí 
nace “Barreras”, un trabajo de 
compromiso e intervención urbana 
que representa en más de 16 países.

 
En la actualidad, desde su 

pueblo natal, continua investigando 
nuevas formas de expresión creativa, 
colaborando con Taun Taun en 
nuevas producciones e impartiendo 
cursos de formación.
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País: Estados Unidos
Compañía: Wise fool
Espectáculo: Seesaw

SeeSaw es un espectáculo de 
teatro físico al aire libre de 30 
minutos en un paisaje de esculturas 
cinéticas interactivas. ¿Podremos 
crear comunidad y hogar en los 
lugares donde actualmente vivimos 
por elección o por circunstancia?

SeeSaw examina las interacciones 
entre los desplazados y las fuerzas del 
nativismo; explorando las dinámicas 
de poder que existen en los puntos 
de contacto.

3VZ�HY[PZ[HZ�KL�:LL:H^��WLYZVUPÄJHU�
nuestras contradicciones culturales al 
navegar con lirismo un paisaje difícil 

ilustrando la resistencia, adaptación, 
mutualidad y creatividad colectiva.

Emergiendo entre la multitud 
del festival un zanquero muy alto 
aparece caminando, entretejiendo el 
espacio y atrayendo a la gente.  ¿De 
donde viene? Y ¿para donde va? La 
gente lo sigue.

:VYWYLUKLU[LTLU[L� LZ[H� ÄN\YH�
en zancos no esta sola. Cuatro más 
salen a la vista, cada uno en su 
propio mundo y en su propio viaje.

Su destino es una escultura 
de acero brillante delicada pero 
industrial. Vertical y cinética, los 
brazos largos y anchos de la estructura 
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de metal  se estiran 20 pies en el aire. 
Cada zanquero trata de posesionarse 
de un lugar en la estructura  en esta 
“nueva “ localización.

Combinando acrobacia, danza y 
aéreos, los artistas exploran el proceso 
de adaptación y luto; conformidad 
y resistencia. Trabajando juntos y 
aparte con proezas físicas de audacia 
y de inspiración, los artistas vuelan, 
saltan, escalan y hacen su camino a 
través de  este formidable aparato, 
y cada uno ellos esforzándose para 
que sea suyo.

Wise Fool
Es la misión de Wise Fool 

New Mexico de encender la 
imaginación, construir comunidad 
y promover justicia social a través 
de producciones y una experiencia 
directa en las artes del circo, títeres 
y teatro.

Cada año Wise Fool  Provee a 
más de 2.000 nuevos mexicanos 
con experiencias en las artes y se 
han presentado ante más de 10.000 
personas a través de Nuevo Mexico y 
el resto de los Estados Unidos.
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País: Francia
Compañía: La Passante
Espectáculo: Rue des Dames
Teatro íntimo de calle
Ficha artística
Dirección: 
Marcabrune Villa y Valérie Surdey
Dramaturgia: Jean-Pierre Dopagne
Actrices: Lile Cargueray, Valerie 
Surdey, Marcabrune Villa.

El día, apariciones fugaces, 
extrañas visiones, encuentros 
inusuales. La noche, las Damas 
atraen el publico en su extraña 
danza. Medio-mujer, medio 
paraguas, suscitan un enjambre de 
intrigas secretas, de intercambios en 
voz baja, de silencios elocuentes.

En el centro del espacio urbano 
metamorfoseado, reciben al visitante 
cara a cara, en una inquietante cita 
teatral.

La Passante 
La compañía nace de un doble 

deseo : el deseo del silencio en las 
formas espectaculares de calle y el 
deseo de un intercambio directo con 
cada uno de los espectadores, en 
el espacio publico. Su búsqueda se 
orienta en la creación de espacios y 
de textos en una relación particular 
con el espectador. Crear una imagen 
que sugiera y surja bruscamente de 
la noche no para ser mostrada, sino 
para ser descubierta por la mirada 
curiosa y inquieta del espectador, en 
la penumbra. En este extraño lugar 
en el que el espectador entra en 
consonancia, se crea una conexión 
y revela su deseo secreto de amor. 
Una aventura íntima que no se 
JVTWHY[L¯�WVY�TVKLZ[PH
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País: México
Compañía: Pata de perro 
Espectáculo: Desclowntrolados

Ficha artística
Director: Jason Vazquez
Clowns: Jason Vázquez y Baruch 
García. 

Desclowntrolados es una oda a 
los juglares modernos, una mágica 
atracción  con el espectador, 
una retroalimentación de risas 
y confabulación que  guían el 
espectáculo hacia lugares inhóspitos 
y desconocidos de vez en vez; 
somos todos los que conformamos 
este juego, el juego de la vida.

Pata de Perro
La agrupación ha adquirido y 

adoptado  su nombre de un dicho 
popular mexicano  que reza: “ya te 
vas de  pata de perro”,  frase utilizada  

para las personas que solían  pasar 
el tiempo en la calle o viajando de 
pueblo en pueblo.

Los “Pata”, como los conocen en 
su país, le apuestan a un concepto 
propio, nuevo y transgresor, el 
Clown Mexicano Contemporáneo, 
que es la mezcla cultural y artística 
de diversas técnicas teatrales con su 
propia idiosincrasia nacional. 

La poesía del clown europeo en 
conjugación con la realidad social 
del payaso mexicano, es decir, 
Strauss tocando canciones de José 
Alfredo, o bien una combinación de 
tabaco, mezcal y maíz en una crepe 
suzette.
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País: México
Compañía: Barro Rojo
Espectáculo: Amor, perfume y ausencia… 
boleros del alma

Ficha artística
Elenco: Stephanie García, Lorena 
López-Aguado, Daniela Rochín, 
Ixchel Salazar, Jesús Chacón, Julio 
Hernández, Felipe Landa, Roberto 
Solís, Hugo Thompson 
Dirección Artística: Laura Rocha
Dirección Escénica y Dramaturgia: 
Armando García
Coreografía: 
Laura Rocha, Francisco Illescas

Diseño de Iluminación: 
Javier Rodríguez
Jefe de Foro: 
4HU\LS�,ZJVIHY��LS�)VTI}U�
Diseño de Vestuario:
Maricarmen Uribe, Jhoana Quirart
Música: A. Sandoval, M.,  J. Jiménez, 
Radaid, L. Downs                                                              
Edición Musical: Juan Rocha
Género: Danza contemporánea
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Buscar en el otro la mitad de mis 

sueños, 

Encontrar en ella la mitad de mis 

besos, 

El corazón es un viajero eterno

Suplicar las delicias al atardecer

Agotar las caricias antes del alba

Es la tarea de todos los amantes

Vivir en el abismo del amor para amar

Amar en el abismo del amor para 

vivir.   Armando García

Barro rojo
Nace en 1982 en la Universidad 

Autónoma de Guerrero y dos años 
después se traslada a la ciudad de 
México para lanzarse a la aventura 
de ser independiente. Desde hace 
25 años, Barro rojo arte escénico se 

ha presentado en foros de México, 
Latinoamérica, Estados Unidos y 
Europa. Pero no sólo en los lugares 
tradicionalmente concebidos para la 
danza culta, sino también aquellos 
donde hay espontaneidad, donde el 
reto y el contacto con el público son 
mayores, donde se vive lo cotidiano 
y lo terrible: las calles, las plazas y 
cualquier espacio alternativo.

Sus trabajos se sustentan en la 
investigación experimental, teórica 
y hasta pedagógica; pero también 
en el teatro, la música, la plástica, 
la dimensión físico-atlética, las artes 
marciales, la tecnología, la poesía y 
la intuición.



���

Compañía: Chicos del jardín
Espectáculo:  De la tierra a la luna

Basados en la novela de Julio 
Verne “De la Tierra a la Luna” de 
1865 (escrita 104 años antes de 
X\L� LS� OVTIYL� WPZHYH� SH� S\UH�� `� SVZ�
hechos del primer hombre en la 
luna en 1969, esta obra realizada en 
género de Farsa, busca fusionar estas 
versiones en una obra que combina 
diferentes técnicas gestuales, donde 
se pone en duda lo que siempre la 
humanidad ha creído cierto.

 
Es la historia de dos clubes de 

armas: “El Gun Club” y “Los Martillos 
Rojos”, uno estadounidense y uno 

ruso, que tienen una constante lucha 
de poder en las guerras por ser los 
mejores fabricantes de armas. Sin 
embargo, cuando la  guerra se acaba, 
el Gun Club busca una excusa para 
alcanzar el poder sobre la tierra, 
llegar a la luna enviando una bala de 
cañón a cómo de lugar. Sin embargo, 
dicho club se ve obligado a hacer 
varias peripecias ya que ir al astro 
de la noche es matemáticamente 
imposible. 

Sin embargo, la corrupción del 
Gun Club lo llevará a hacer un 
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montaje de ilusiones que hará creer 
a la humanidad que en realidad sí 
llegaron a la luna. 

Chicos del jardín
Compañía profesional de teatro 

independiente de la Ciudad de 
Manizales-Colombia, formada en el 
año 2009, por David Carmona Patiño, 
Viviana Hoyos Gómez y Andrea 
Marín Arcila, ingenieros teatrales 
que investigan, crean, indagan y 
YLÅL_PVUHU� ZVIYL� SH� [tJUPJH� HJ[VYHS�
basada en la imaginación, la fantasía 
y las nuevas formas de comunicación.

“Chicos del Jardín”, se forma por 
la necesidad de un espacio creativo, 
donde la acción, el movimiento y la 
poética corporal son la base de su 
trabajo. Creen en la equivocación 
como medio de creación; exploran 
diferentes lenguajes gestuales y de 
improvisación en procura de que la 
imagen teatral pase por un trabajo 
de elaboración y de análisis del 
movimiento.
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Compañía: Corporación DC Arte
Obra: Impostores

Ficha artística
Autor: Enrique Espitia. Adaptación 
”El alma buena de Se Chuan“ de 
Bertolt Brecht.
Actores: Daniel Castro, Ángel 
Bohórquez, Andrés Ordoñez, Diego 
Cañón 
Actrices: Rosario Vergara , Blanca 
Mahecha 
Dirección: Enrique Espitia 
Diseño de escenografía: Edwin 
Barrios, Yira y Manuela Yaya   
Técnico de luces y sonido:  

Fotografía: El grupo 
Vestuario: Edwin Barrios  
Mascaras: Yira y Manuela Yaya  

Teatro para espacio circular y de 
calle, que toma como referencia el 
prólogo de la obra ”El alma buena 
de Se Chuan“ de Bertolt Brecht, 
para construir una nueva historia 
denominada “Impostores” 

La historia gira en torno al 
comercio del agua (tema importante 
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LU� SHZ� JP\KHKLZ� KL� OV`��� JVU�
situaciones donde la estafa, la 
apariencia, la mentira y el engaño, 
están presentes. 

Corporación DC-Arte 
Creada en el año 2004 con el 

propósito de promover y contribuir al 
desarrollo humano; está conformada 
por un equipo de profesionales en 
diferentes áreas: artes escénicas, 
ÄSVZVMxH�� JPLUJPHZ� ZVJPHSLZ��
lingüística y administración, con una 
experiencia de más de dos décadas 

en el desarrollo e implementación de 
proyectos teatrales, de investigación, 
educativos, culturales, sociales y 
comunitarios. 

En este momento son un referente 
importante dentro de la cultura de 
Bogotá y del país. 

Cuenta con un repertorio de 
teatro callejero y se ha especializado 
en propiciar y visibilizar experiencias 
de cultura viva comunitaria.
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Compañía: Gota de mercurio
Obra: La piñata

Ficha artística
Dirección y Dramaturgia:
Luis Vicente Estupiñán
Elenco:
Laura Zambrano, Yully Martín, Luis 
Estupiñan, Domingo Sanchez.
Edición y ejecución Musical: 
Javier Zambrano 
Luminotecnia: Francy García
Vestuario: 
Marcela Ramírez, Francy Garcia.
Escenografía: Taller de producción 
GOTA DE MERCURIO 

Medios Audiovisuales:  
Johana Martínez

Dos hermanas de 7 y 9 años se 
disputan el afecto de su padre, las 
miradas del niño vecino, el placer 
de los juguetes y  la sorpresa de los 
regalos. La Fiesta de cumpleaños 
de LIO, la menor, se convierte en 
un sutil, tierno y divertido lugar 
para saldar cuentas entre hermanas, 
como dicen ellas todo es verdad 
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pero de mentiritas. Davi, la hermana 
mayor, decide esconder el pastel de 
J\TWSLH|VZ��SH�ÄLZ[H�ZL�KLZTVYVUH"�
su padre Don Formal preocupado 
por la situación intenta mediar entre 
SHZ� UP|HZ� WHYH� ZHS]HY� SH� ÄLZ[H� WLYV�
[LYTPUH� PU]VS\JYHKV�LU�LS�JVUÅPJ[V���
¦:L�ZHS]HYm�SH�ÄLZ[H&��

La Piñata es un espectáculo 
cómico dirigido a público familiar, 
su historia sencilla nos conduce 
a la etapa más apasionante de 
la vida: la infancia, colmada de 
aprendizaje a través del juego. Y al 
tema de la familia como lugar donde 
descubrimos  nuestros primeros y 
KLÄUP[P]VZ�ZLU[PTPLU[VZ�

El espectáculo ofrece todo un 
abanico de emociones: ternura, 
picardía, tristeza, amor, escepticismo, 
frustración, y alegría. La lógica de 
la vida vista a través de los ojos del 
niño, una situación cotidiana narrada 
con lenguaje de Clown y recursos 
del arte circense.



���

Compañía: Teatro taller de Colombia
Obra: canto de mar y amor

Director: Mario Matallana

Recurriendo a las máscaras, las 
telas blancas, el bambú, la música, 
a  algunos otro pocos elementos 
LZJLUVNYmÄJVZ� `� H� SHZ� HJJPVULZ�
físicas de los actores en una especie 
de actuación dancística,   este   
montaje  transcurre  dentro de una 
atmosfera  irreal  y  en una especie 
de mundo  macondiano  adonde  
sus  personajes  se confunden entre 
SH�YLHSPKHK�`�SH�ÄJJP}U�[LQPLUKV��Z\Z��

propias historias: la partida de los 
muchachos  en un barco grande 
que por equivocación había ido a 
arrimar al muelle devastado por las 
aguas antiguas; la resurrección de 
Nicomedes Fuertes,   el  cartero  que 
dejó una bolsa llena de cartas que 
iban para otro pueblo, la llegada de 
Candelaria Hidalgo, una mulata que 
vino a parir al pueblo.  Y la aparición 
del niño  Valentín  Alcázares   que  
venía  a  quedarse porque estaba 
interesado en esperar la llegada 
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del cucarrón Goliat más grande del 
mundo.

La ley de los contrarios  y la dualidad 
de la vida , la complementación,  los 
JVUÅPJ[VZ��LS�HTVY�`�SH�H\ZLUJPH�X\L�
deja los seres queridos cuando se 
van,  el matrimonio, la procreación,   
el   nacimiento como la muerte,  
son  algunos de  los temas que nos 
plantea   Jairo Aníbal Niño  a través  
de este  cuento fantástico  y de un 
realismo mágico que sucede en el  
Caribe Colombiano.   

Taller de Colombia
Uno de los grupos pioneros del 

teatro callejero en nuestro país. 
En su sede, ubicada en la zona 
histórica del  barrio La Candelaria 
de Bogotá, desarrollan la actividad 
administrativa,  pedagógica y artística. 
En su búsqueda, iniciada en 1972, 
enfocan su trabajo principalmente 
en la investigación del actor, centro 
y principal instrumento expresivo del 

teatro. A través de  los años en lo que 
KLÄULU� JVTV� ¸3HIVYH[VYPV� ;LH[YHS¹�
de las relaciones interpersonales y de 
la organización interna,  han querido 
JPTLU[HY� \UH� ÄSVZVMxH� `� J\S[\YH� KL�
grupo.

En  1993, Teatro Taller de Colombia 
inició la Escuela internacional de 
Teatro callejero y Artes circenses, un 
proyecto pedagógico para capacitar 
y formar nuevos actores  en este 
lenguaje y modalidad teatral. Esta 
escuela funciona en Bogotá y en una 
subsede en la Jagua – Garzón- en el 
Departamento del Huila. La amplia 
experiencia artística y de gestión los 
llevó a organizar en 1997 el Festival 
Internacional de Teatro Callejero 
“Al aire Puro”, un evento bienal 
que ha logrado traer a Colombia en 
sus 8 versiones realizadas a más de 
100 grupos teatrales provenientes 
de Europa, Asia, Norteamérica y 
Latinoamérica.
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Compañía: Teatro Experimental de Fontibón
Obra: La  boda

Ficha artística
Director general: Ernesto Ramírez
Director artístico: Emilio Ramírez
Actores: Ivone Carrillo, Ange Diaz, 
Gloria Gil, Edwin Bermúdez, Fabián 
Castellanos, Johan López. 

Es una versión libre para espacios 
abiertos que recoge el espíritu 
de la obra De Bertold Brecht del 
mismo título, pero enmarcada en 
las particularidades del contexto 
colombiano.  Es una boda ridícula 
donde los personajes representan 
la sociedad decadente, con los 
deleznables valores de machismo, 
violencia y obscenidad.  Es el 

desencuentro común en una 
celebración familiar donde se 
esconde la violencia velada en 
TVKLSVZ�KL�JVTWVY[HTPLU[V�HY[PÄJPHS�
y postizo. Los personajes de esta 
historia divertida pero trágica son la 
representación de la sociedad en la 
que vivimos.   Las frases de cajón, 
los estereotipos segregacionistas y 
SH� Z\WLYÄJPHSPKHK� WHYH� HUHSPaHY� `�
JVTWYLUKLY� SVZ� WYVWPVZ� JVUÅPJ[VZ�
tienen una única salida en la 
violencia. La boda resalta aquellos 
aspectos pequeños, casi invisibles 
por el uso y la costumbre pero 
rotundos en la crisis ética y moral de 
nuestro país.













Eventos
Especiales
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VI Encuentro Internacional De 
Investigación en Artes Escénicas

Universidad de Caldas – LaSalle College – 
Festival Internacional de Teatro de Manizales

Presentación
Desde sus inicios en el año 2008, el Encuentro de 

investigadores en Artes Escénicas, que hace parte de una de las 
líneas de trabajo del grupo de investigación “Teatro, Cultura y 
Sociedad” reconocido por Colciencias, ha buscado fortalecer 
del diálogo entre profesores, creadores e investigadores sobre 
diferentes áreas que comprometen el que hacer de las Artes 
Escénicas. De tal manera, hemos tenido como eje central el 
estudio conjunto de temas como la dramaturgia, el cuerpo o la 
tecnología y su relación o impacto con las artes de la escena que 
incluyen el teatro, la danza o el performance.

  
Para esta versión 2013, contaremos con resultados de 

investigaciones de maestría, doctorado, investigación aplicada 
y trabajos de creación que están relacionados con procesos 
de indagación académica. Las ponencias girarán en torno a 
temáticas centrales como el diseño escénico, la dirección teatral 
y como siempre, la pregunta por la investigación en artes y 
LZWLJxÄJHTLU[L�LU�SHZ�HY[LZ�LZJtUPJHZ��



���

Conferencias

Vaciamiento del Personaje y-o Disolución 
del Teatro

Cuatro miradas a un solo Desastre

Jorge Prada Prada
Bogotá, Colombia

La ponencia Vaciamiento del personaje y/o Disolución del Teatro, aborda 
el complejo asunto de las nuevas tendencias teatrales dentro del nuevo 
WHYHKPNTH�KL�SH�WVZTVKLYUPKHK��:L�YLHSPaH�\UH�YLÅL_P}U�KL�SVZ�JVUJLW[VZ�
mismos de teatro posdramático, impersonaje, intersticio, y nuevos lenguajes 
sobre los que se viene construyendo un sistema de tensiones que funciona 
por relaciones de contraste, oposición o complementariedad, resultando 
en un efecto de fragmentación que cuestiona las ideas de unidad, totalidad, 
jerarquización o coherencia

Teatro inverso
Manizales, Colombia

La ponencia plantea la puesta en discusion de cuatro ensayos alrededor 
de la creación y montaje de la obra “De-sastres y Costuras, De-lirios y 
Crisantemos” producto del proyecto de extensión denominado “De-Sastres 
y Costuras”, vinculado a la Vicerrectoría de Proyección Universitaria. 
El montaje está concebido a partir de la problemática que se desarrolla 
antes, durante y después de un hecho desastroso, un cataclismo o una 
tragedia ocasionada por las fuerzas de la naturaleza. Realizado por 
docentes integrantes del grupo TEATRO INVERSO perteneciente al grupo 
de investigación “Teatro, Cultura y Sociedad” del Departamento de Artes 
Escénicas de la Universidad de Caldas.
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Mnouchkine-Pérez 
divergentes y consecuentes.

¿Creación – Investigación?

Carlos Enrique Castañeda Cuatindioy
Santiago de Chile, Chile

Esta ponencia resume un estudio más extenso presentado como tesis 
de grado en el Magister en Artes con mención en Dirección Teatral de 
la Universidad de Chile, en el cual se examinó el traspaso ideológico 
y metodológico entre la poética directorial desarrollada por la francesa 
Ariane Mnouchkine con el Théâtre du Soleil y la de Andrés Pérez Araya 
al frente de su Gran Circo Teatro, en Chile. Para dicha investigación, se 
utilizaron los postulados de Dubatti en torno al Teatro Comparado, como 
OLYYHTPLU[H�KL�HUmSPZPZ�X\L�UVZ�WLYTP[P}�KLÄUPY� SVZ�LSLTLU[VZ�JVT\ULZ�
entre ambos directores teatrales. 

Carlos Araque Osorio
Bogotá, Colombia

Para entender el contexto en el que se debe dar el debate sobre la 
relación existente entre la investigación y la creación es importante 
recordar que en países como Francia, Brasil, Holanda y otros, la creación 
ha sido aceptada por algunas Universidades  como una de las funciones 
misionales de la educación. 

;HTIPtU��LZ�ZPNUPÄJH[P]V�JVUZPKLYHY�X\L�H�U�UVZ�JVUM\UKPTVZ�ZVIYL�SH�
diferencia que hay entre la creatividad y la creación, y que incluso estos dos 
términos pueden ser utilizados indiscriminadamente por algunos estudiosos 
que postulan la creatividad como producto de cierta inspiración otorgada 
por Dioses o por musas. Al igual los representantes de algunas escuelas 
WVZ[\SHU�X\L�SH�PU]LZ[PNHJP}U�LZ�WYVWPLKHK�KL�JPLU[xÄJVZ�`�LZWLJPHSPZ[HZ�KL�
las ciencias sociales y puras. 
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COMPLOT, experiencia alternativa de 
colectivo para la creación

Estrategias performativas en la creación 
escénica cubana. Un acercamiento a las 
zonas alternativas

Jambrina nina
Toulouse, Francia 

.Y\WV�� JVT\UPKHK�� YLK�� HTPNVZ¯*64736;�� JVTWH|xH� KL� HY[LZ�
escénicas contemporáneas fundada en el 2005 en Montevideo, aparece 
como bastante atípica en el campo de la creación. Sin teatro o grupo 
de actores estables, los cinco miembros fundadores que son Martin 
Inthamoussú, Gabriel Calderón, Mariana Percovich, Sergio Blanco, 
Ramiro Perdomo tiene claro que cada nuevo proyecto pide reinventar 
un dispositivo de creación. Las busquedades y los gustos varían, muchas 
veces se contradicen y casi nunca trabajan todos juntos. Pensar el colectivo 
como un impulso, una plataforma de intercambios y apoyos, no como un 
relación de dependencia y de homogeneidad. 

Karina Pino Gallardo
La Habana, Cuba.

Esta ponencia se propone estudiar la escena iberoamericana desde 
las teorías de lo performativo, y tiene como tesis que estas estrategias le 
proveen de identidad de acuerdo a la utilización que de ellas hacen los 
creadores, y también a su modo de abordar lo político y los vínculos con 
el ámbito de lo social, de “lo real”. 
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Profundización en el lenguaje 
multimedial de la Compañía La Puerta  
en  el proceso de puesta en escena de la 
obra “Das Ding” (La cosa)

Recuperación y conservación del 
vestuario escénico del Teatro Colón de 
)VNV[m���� ���� ���

Luis Rafael Ureta Letelier
Santiago de Chile, Chile
3H�WVULUJPH�[LZ[PTVUPHYm�SH�L_WLYPLUJPH�`�SHZ�YLÅL_PVULZ�KL�3\PZ�<YL[H���

académico de la Universidad Católica y director de la Compañía de Teatro 
SH�7\LY[H�����H|VZ�KL�[YH`LJ[VYPH�WYVMLZPVUHS�PUPU[LYY\TWPKH��KLYP]HKHZ�KL��
la utilización de los recursos multimediales incorporados en la puesta en 
LZJLUH�KL�SH�VIYH�+HZ�+PUN��¸3H�*VZH¹���KLS�KYHTH[\YNV�HSLTmU�7OPSPWW�
Lölhe, presentada recientemente en Chile y Alemania.  Se dará cuenta de 
la utilización de variados dispositivos multimediales presentes en distintos 
montajes de La Puerta desde el año 2000 a la fecha y de cómo ellos 
encuentran en la obra Das Ding un  grado de síntesis y elaboración estética.

Sandra Patricia Diaz Muñoz
Bogotá, Colombia

Desde el año 2010 el LCI- Bogotá y el  Ministerio de Cultura estableci-
eron el convenio de mutua ayuda para inventariar y organizar el Vestuario 
perteneciente al Teatro Cristóbal Colón de Bogotá el cual fue trasladado al 
LCI por motivos de espacio en la remodelación del Teatro desde el 2010. 
A partir de ese entonces se creó un proyecto de investigación que se apoya 
en los semilleros del LCI y tiene como objetivo conservar y difundir la me-
moria tangible del vestuario escénico de dicho teatro.
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Procesos experimentales, dramaturgia 
escénica y diseño interdisciplinario. 
Metodología de los espectáculos de 
2HSPImU�<ZPUH�;LH[YV�����������

La ópera urbana, testimonio lírico de 
ZPNUPÄJHJP}U�OPZ[}YPJH�

Sergio Marcelo de los Santos LLambí
Montevideo, Uruguay

El Grupo Interdisciplinario del Departamento de Musicología 
�.0+4<:���KL� SH� ,ZJ\LSH�<UP]LYZP[HYPH�KL�4�ZPJH�KL� SH�<UP]LYZPKHK�KL�
la República -Uruguay- está desarrollando el proyecto de investigación 
“Cuerpos, Arte, Sociedad”, centrado en la presencia y representación del 
cuerpo en las artes performáticas uruguayas, con el objetivo de producir 
un marco teórico y metodológico actualizado sobre el tema. Una de las 
subáreas de esta investigación, es la relación cuerpo/objetos performáticos. 

Eduardo de J. Sánchez Medina
Medellín, Colombia

Ópera urbana Medellín es un laboratorio de creación artística de 
carácter investigativo, interdisciplinario e interinstitucional que mezcla el 
género lírico con el teatro a través de la dramaturgia urbana.  Mediante la 
creación y proyección de ÓPERA URBANA, la ciudad se lee y traza como 
escenario y lugar de encuentro con un público plural en el que el evento 
HY[xZ[PJV�ZL�JVU]PLY[L�LU�HJVU[LJPTPLU[V�ZVJPHS�L�OPZ[}YPJV�YLÅLQHKV�H�[YH]tZ�
de la escritura y la puesta en escena, activando la memoria y el imaginario 
tanto en el artista como en el espectador, otorgando un nuevo sentido al 
patrimonio urbano de la ciudad.
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Prácticas metodológicas y escriturales 
en los procesos de investigación creación

La escenografía, el arte de crear en el 
espacio

Paola Helena Acosta Sierra
Bogotá, Colombia

La importancia de la escritura para la creación radica en su utilidad 
para detonar procesos creativos, comunicar, expresar, formular y organizar 
un proyecto artístico. El pensamiento no es exclusivamente discursivo, 
sin embargo, el lenguaje escrito, las palabras, los párrafos, el sentido 
discursivo, permiten al artista visualizar y explicitar elementos de una 
obra o producción que de otra forma no podrían aclararse, descubrirse 
o inventarse. Por esta razón, es necesario investigar la aplicación de la 
escritura y de sus metodologías en el campo de la creación artística, y en 
especial, en el diseño y producción escénicos donde las herramientas que 
provee la escritura parecen especialmente relevantes.

Jairo Santa Palacio
Bogotá, Colombia

A partir de un breve reconocimiento histórico de lo escénico desde 
lo visual, se hablara del espacio y el tiempo como coordenadas para 
la creación ligadas a diversas escrituras escénicas y estéticas. Este tema 
WYVW\LZ[V�WLYTP[PYm�\UH�YLÅL_P}U�̀ �\U�HJLYJHTPLU[V�H�SH�LZJLUVNYHMxH�JVTV�
\U� LZWHJPV� `� \U� LQLYJPJPV� JYLH[P]V� KL� L_WYLZP}U� ZPTI}SPJH�� PJVUVNYmÄJH�
y narrativa. Permitirá ver las relaciones y diferencias entre los espacios 
reales, espacios dramáticos, espacios virtuales y los espacios evocados. 
Veremos cómo la escena se convierte en una condensación de lo espacial 
y lo temporal y cómo es un espacio privilegiado para la interdisciplinaridad 
y la interactividad de lenguajes, técnicas, tecnologías y funcionalidades, 
además de la teatralización de lo urbano y de la vida cotidiana. Finalmente 
ZL�OHYm�\UH�WLX\L|H�YLÅL_P}U�ZVIYL�SH�MVYTHJP}U�KLS�KPZL|HKVY�LZJtUPJV�
y su participación y aporte en los procesos creativos escénicos y visuales.







Día 1
Lunes 2 septiembre de 2013

8:00 am  Acreditación de participantes

8:30 am  Acto Inaugural

Hora Ponente Ponencia Ciudad / País

9:00 am Jorge Prada Prada Bogotá/ColombiaVaciamiento del personaje 
y-o disolución del teatro

9:40 am Teatro Inverso Manizales/Colombia Cuatro miradas a un solo 
Desastre

10:20 am Receso

10:40 am Carlos E. Castañeda 
Cuatindioy

Santiago de Chile
/Chile

Mnouchkine-Perez 
divergentes y consecuentes

11:20 am Preguntas, conclusiones y cierre de la jornada



Día 2
Martes 3 de septiembre de 2013

Hora Ponente Ponencia Ciudad / País

8:00 am Carlos Araque 
Osorio

Bogotá/Colombia¿Creación – investigación?

8:40 am Paola Helena 
Acosta

Bogotá/ColombiaPrácticas metodológicas y 
escriturales en los procesos 
de investigación creación

9:20 am

10:00 am Karina Pino 
Gallardo

Touluse/Francia

La Habana/CubaEstrategias performativas 
en la creación escénica 
cubana. Un acercamiento 
a las zonas alternativas

10:40 am Receso

11:40 am Preguntas, conclusiones y cierre de la jornada

Complot, experiencia 
alternativa de colectivo 
para la creación

Jambrina Nina

11:00 am Medellín/ColombiaLa ópera urbana, 
testimonio lírico de 
significación histórica

Eduardo  Sánchez 
Medina



Día 3
Miércoles 4 de septiembre de 2013

Hora Ponente Ponencia Ciudad / País

8:00 am Jairo Santa Bogotá/ColombiaLa escenografía: un 
espacio de creación

8:40 am Luis Rafael 
Ureta Letelier

Santiago de Chile
/Chile

Profundización en el 
lenguaje multimedial 
de la compañía la puerta  
en  el proceso de puesta 
en escena de la obra 
“das ding” (la cosa)

9:20 am

10:00 am Sergio Marcelo 
De Los Santos 
Llambí

Bogotá/Colombia

Montevideo/UruguayProcesos experimentales, 
dramaturgia escénica y 
diseño Interdisciplinario. 
Metodología de los 
espectáculos de kalibán usina
Teatro 2006-2013

10:40 am Receso

11:30 am Preguntas, conclusiones y cierre del Encuentro 
(Entrega de certificaciones)

Trajes para la escenaSandra Patricia 
Díaz Muñoz

11:00 am Presentación de últimos números de revistas: 
Revista Colombiana de las Artes Escénicas, 
Calle 14, Conjunto y Tablas Alarcos.

Presentación 
revistas 
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Talleres De Formación
Gestión de Artes de la Calle

Producción Escénica

Carles Treviño
Productor español, fundador y director del colectivo Free Art, ha 

especializado su trabajo en la promoción y gestión de las artes escénicas 
en la calle y Circo. Ha sido el gestor de importantes procesos de movilidad 
de diferentes agrupaciones teatrales internacionales.

Hoy en día se desarrolla como consultor cultural y trae a Manizales 
el taller de “Gestión de Artes de la Calle” por medio del cual compartirá 
conceptos sobre los diferentes contextos en los que ha trabajado y 
recomendaciones y particularidades del trabajo del productor escénico 
enfocado en el arte callejero.

Gustavo Schraier (Argentina) 
www.gustavoschraier.com.ar

Nacido en la Ciudad de Buenos Aires, es productor ejecutivo y artístico 
profesional, integrante del staff de coordinación de producción del 
Complejo Teatral de Buenos Aires- Teatro San Martín y asistente técnico 
en gestión y producción del Instituto Nacional del Teatro. Como docente 
de producción ejecutiva de Artes Escénicas, dicta distintas asignaturas, 
cursos y talleres presenciales y a distancia para instituciones de Argentina 
e Iberoamérica.

Autor del libro “Laboratorio de producción teatral 1: técnicas de gestión 
y producción aplicadas a proyectos alternativos”, se enfoca y estudia los 
WYVJLZVZ�KL�HUmSPZPZ��KPZL|V��WSHUPÄJHJP}U��WYLZ\W\LZ[HJP}U��JVUZLJ\JP}U�
de fondos y comunicación de proyectos escénicos desde una mirada que 
atraviesa el territorio de la escena independiente.

En ese sentido, en el taller de “Producción Escénica” se desarrollará un 
panorama de las herramientas y técnicas propuestas en su libro a la vez 
X\L� ZL� PU[LU[HYm� NLULYHY� \U� LZWHJPV� KL� YLÅL_P}U� WHYH� YLWLUZHY� LS� S\NHY�
desde el que se produce. 
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Gestión De Giras Internacionales

Adaptación para la Escena

Marisa de León
www.espectaculosescenicos.com

Nacida en México, es licenciada en gestión cultural y productora 
ejecutiva. Ha impartido innumerables cursos sobre producción y difusión, 
organización de giras y festivales artísticos.

Su trabajo propone la sistematización del ejercicio del productor 
ejecutivo y del promotor de las artes escénicas, por medio del cual se 
facilitan los diseños, la gestión, ejecución y distribución de los espectáculos 
escénicos. Autora del libro “Espectáculos escénicos: producción y difusión”

En esta ocasión, el taller en “Gestión de Giras Internacionales” estará 
dirigido al estudio de la organización, planeación, realización, actividades 
gerenciales y evaluación de giras internacionales.

Silvia Peláez
www.silvia-pelaez.com

Dramaturga mexicana, miembro del Sistema Nacional de Creadores del 
FONCA-México, es autora de más de 40 obras teatrales y ha impartido 
talleres de dramaturgia y adaptación desde hace diez años tanto en 
México así como en el extranjero (Festival Internacional de Teatro de 
Córdoba, Argentina; Universidad del Salvador en Buenos Aires, y Festival 
0U[LYUHJPVUHS�KL�+HUaH��*HYHJHZ��=LULa\LSH���,U�Z\�WYVWPV�[YHIHQV�JVTV�
dramaturga ha escrito adaptaciones a partir de materiales como la biografía, 
el cuento, la poesía y la nota periodística, además de textos originales. Es 
autora del CD Dramaturgas mexicanas contemporáneas y así como del 
SPIYV�6ÄJPV�KL�KYHTH[\YNV��/H�VI[LUPKV�YLJVUVJPTPLU[VZ�`�WYLTPVZ�[HU[V�
nacionales como internacionales. Entre sus obras más recientes están H & 
2��=PZPVULZ�PU[LYMLYPKHZ��=LUNHUaH��`�3VZ�JLYKVZ��

Su taller teórico-práctico Adaptación para la escena está enmarcado 
dentro de las concepciones que la autora ha desarrollado durante su 
experiencia creativa para adquirir habilidades y competencias en la 
adaptación de textos narrativos para el teatro.



���

Lecturas dramáticas, para 
vivir, recordar y no repetir en 
������
���

Iniciativa del Ministerio de 
Cultura de Colombia, en asocio con 
RedLat,  que recupera la memoria 
KLS� JVUÅPJ[V� HYTHKV� H� [YH]tZ� KL�
una serie de  Lecturas dramáticas 
en distintas regiones de la geografía 
colombiana.

En el marco del Festival se hará 
la lectura dramática de la obra El 
Ausente.

Reparto
Actrices: Liliana Hurtado
Alexandra Vinassco 
Sandra Gomez
Director: Hernando Parra
Produccion: Redlat

El Ausente
Héctor Muñoz Valencia desapareció 
hace 10 años en extrañas circunstancias. 
Después de muchas desventuras 
regresa a casa para compartir con 
sus tres hijas y sus amigos más 
cercanos una gran celebración de re-
encuentro.

Escrita por Felipe Botero 

Restrepo, EL AUSENTE es una obra 
que nos sumerge en una casa de 
una familia de clase media para 
narrarnos,  con humor e ironía, 
una historia estremecedora acerca 
de la incertidumbre,  la ansiedad y 
el dolor de las familias que sufren 
la desaparición forzada de un ser 
querido.

Felipe Botero (Dramaturgo)
Actor, traductor  y dramaturgo 

egresado de  la Escuela de 
Interpretación JORGE EINES-
ENSAYO 100 en Madrid-España. 
Desde su regreso a Colombia se 
ha destacado por su trabajo en 
teatro, cine y televisión. Actuó en 
la película Bluff. En televisión ha 
realizado papeles en series como 
Tiempo Final, Mujeres Asesinas y 
HJ[\HSTLU[L� 2KHIYH�� ,U� [LH[YV� OH�
trabajado con la Compañía Estable 
en las obras Pillowman y El Feo y  en  
Teatro R101 ha participado en obras 
como Mi Lucha, A mi manera y La 
Bienvenida. Como dramaturgo ha 
LZJYP[V� SVZ� [L_[VZ� )3(*2�6<;�� 36:�
MARRANOS y EL AUSENTE y  como 



���

traductor ha realizado importantes 
trabajos alrededor de la obra de 
Steven Berkoff, Peter Barnes, Caryl 
Churchill y John Godber. 

HERNANDO PARRA (Director)
Miembro fundador y director 

artístico del Teatro R 101. Literato 
de la Universidad de Los Andes con 
opción en Humanidades Clásicas 
y Medievales y opción en Estudios 
Teatrales. Profesor de teatro en 
varias universidades de Bogotá.  
Ha dirigido obras de de Brecht, 
Anouilh, Ghelderode, Felipe Vergara, 
Fernando de Rojas, Felipe Botero, 
Tennesse Williams, Maeterlinck, 
Tabori, Durrenmatt, Barnes, Godber, 
Churchill, entre otras. Presidente 
del Consejo Distrital de Artes del 
Distrito, Presidente de la Asociación 
de Salas Concertadas de Bogotá y 
miembro del Comité Editorial de la 
Revista Teatros. 



���

Concierto 
Orquestas Sinfónica de Caldas
Teatro los Fundadores / Domingo 8 de septiembre 

“La Música y el Teatro”
“Sueño de una Noche de Verano”
William Shakespeare

Ficha Artística
Música Incidental: 
F. Mendelssohn
Actor : Leonardo Arias Escobar
Música: 
Orquesta Sinfónica de Caldas
Director Musical: 
Leo Marulanda-Rivera

Comedia romántica escrita por 
William Shakespeare alrededor de 
1595. Está considerada como uno de 
los grandes clásicos de la literatura 
teatral mundial.

Música Incidental: es una obra 
musical escrita por el compositor 
Felix Mendelssohn, tomando como 

base la obra de teatro del mismo 
nombre escrita por el dramaturgo 
inglés William Shakespeare. 
Mendelssohn compuso esta obra 
en diferentes momentos de su vida. 
Entre el 8 de julio y el 6 de agosto 
de 1826, cuando su carrera estaba 
comenzando, compuso una obertura 
de concierto op. 21 y se estrenó en 
Szczecin el 20 de febrero de 1827.

 En 1842, unos pocos años antes de 
su muerte, escribió música incidental 
�VW�� ���� WHYH� \UH� WYVK\JJP}U� KL� SH�
obra de teatro, en la que incorporó 
la obertura existente. La música 
incidental incluye la famosa Marcha 
nupcial.



���

ORQUESTA SINFÓNICA DE CALDAS

Agrupación musical local que desde el 
2do semestre de 2012 afronta una nueva 
etapa en materia artística y administrativa. 
Luego de una inspirada y sobresaliente 
[LTWVYHKH�������7HxZLZ��4�ZPJVZ�̀ �4�ZPJH��
la O.S.C. ha atraído a un gran número 
de adeptos que la reconocen como una 
orquesta de todos y para todos. Habiendo 
sido dirigida por el maestro Nelson Monroy 
Rendón ahora su proyección y manejo 
artístico lo encabezan los maestros: Gorka 
Sierra y Leo Marulanda-Rivera, quienes 
amparados bajo la administración de la 
Fundación Batuta Caldas vaticinan en esta 
empresa musical una próspera renovación 
sinfónico-cultural a escala local, regional y 
nacional. La temporada 2013 es mucho más 
ambiciosa y contrastante que la anterior y 
gracias a la participación de músicos de 
otras regiones transformará positivamente 
el quehacer cultural de Manizales. Los 
invitamos muy especialmente a vivir con 
nosotros de esta formidable experiencia 
escrita en partituras.
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4Ta Feria Del Libro
��*W�
�������
���
Universidad de Caldas. 3 al 8 de Septiembre

La Universidad de Caldas en alianza con el Festival Internacional 
de Teatro de Manizales realiza esta 4ta Feria del Libro de Manizales, 
IHQV�LS�SLTH�¸,S�6ÄJPV�KL�LKP[HY¹�

Este año queremos mostrar una cara más o menos desatendida del 
libro: el proceso de edición. 

La labor del editor es siempre una labor titánica, en búsqueda 
de nuevos autores y nuevos contenidos que impriman el sello de 
innovación a sus proyectos, todo esto acompañado de un diseño y 
edición impecables. Esta labor se enfrenta hoy a los desafíos de las 
nuevas tecnologías que están llevando a los libros a un nuevo nivel 
con el auge de las publicaciones digitales y con la recuperación de la 
objetualidad del libro en las recientes producciones de las editoriales 
independientes del país.

 
Los visitantes de la 4ta Feria del Libro de Manizales accederán a la 

producción de instituciones académicas a nivel nacional, editoriales 
PUKLWLUKPLU[LZ��SPIYLYxHZ��JVTLYJPHSPaHKVYHZ��-LYPH�.YmÄJH��LU�HSPHUaH�
JVU�LS�-LZ[P]HS�,U[YL]P|L[HZ���WHILSS}U�PUMHU[PS�̀ �Q\]LUPS��JVUMLYLUJPHZ�KL�
escritores reconocidos, programación académica, eventos culturales, 
presentaciones de libros, talleres infantiles y juveniles, teatro, música, 
danza y espacios interactivos para los asistentes a la Feria. Escritores 
nacionales, poetas, dramaturgos, ilustradores y editores se unirán a 
LZ[H�ÄLZ[H�SP[LYHYPH�
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Festival Entreviñetas

Taller Jóvenes escritores

;HSSLY�KL�,ZJYP[\YH�JPLU[xÄJH

Es el evento latinoamericano de mayor prestigio en la escena del cómic 
global. Una programación que estará en 5 ciudades del país, entre ellas 
Manizales en el marco de la 4ta Feria del Libro en donde veremos charlas, 
paneles, sesiones de dibujo en vivo y exposiciones.

http://www.entrevinetas.com/

 

Es un espacio artístico para el aprendizaje y el desarrollo de la creación 
literaria, dirigido a todas aquellas personas que quieren potenciar su 
capacidad creativa y expresiva. El curso se centra en el desarrollo del 
talento narrativo desde la práctica de la escritura.

 
Dirigido por los escritores: 
Efraím Medina
Juan Esteban Constaín
Francisco Hinojosa
Carolina Sanín
Vicente Luís Mora

Dirigido a investigadores y estudiantes de postgrado que quieran 
KLZHYYVSSHY� Z\Z� JVTWL[LUJPHZ� WHYH� SH� LZJYP[\YH� KL� HY[xJ\SVZ� JPLU[xÄJVZ�
y adquirir conocimientos en formas de citación, procesos editoriales de 
YL]PZ[HZ�`�SPIYVZ�JPLU[xÄJVZ�

 
Dirigido por: Camilo Giraldo Giraldo, Margarita Arias, Adolfo León 

Grisales, Carlos Augusto Montoya Álvarez.

Actividades Especiales



���

Taller artístico Soy un autor

Stand Trueque del libro

Talleres infantiles

Talleres juveniles

Los niños podrán desarrollar sus competencias para la lectura y la escritura 
a partir de  la redacción y la ilustración de sus anécdotas en la elaboración 
de un libro.
 
Dirigido por: María Paulina Restrepo
Horario: 4 al 8 de septiembre 10 a 12 y 2 a 4.

Los asistentes pueden hacer un intercambio de acuerdo con las siguientes 
reglas:
1.  Solo se recibe literatura.
2.  Libros originales en buen estado.
3.  No se cambian libros escolares o especializados
4.  No se reciben fotocopias.
5.  No se aceptaran libros que lleven marcas de bibliotecas.

;HSSLY�KL�ÄSVZVMxH�WHYH�UP|VZ�!�+L���H����H|VZ
Taller de competencia ciudadana
Taller de Apreciación literaria
Lectura de cuentos y fábulas 
 Taller del ahorro para niños
 

Taller de introducción a la vocalización 
 Taller de comic e ilustración
Proyección de cortos
Taller música para la vida
Final de Intercolegiados Culturales Instituto de cultura y turismo de 
Manizales
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Invitados Internacionales

Francisco Hinojosa  
(México D.F., 1954.)
Conversatorio sobre escribir y editar para jóvenes
 

Narrador y poeta mexicano. La publicación de su primera recopilación 
KL�YLSH[VZ�[P[\SHKH�0UMVYTL�ULNYV��� ����TLYLJP}�\U�HTWSPV�YLJVUVJPTPLU[V�
JYx[PJV�X\L� ZL� JVUÄYT}�JVU� SH�W\ISPJHJP}U�KL�4LTVYPHZ� ZLNHKHZ�KL�\U�
OVTIYL�LU�LS�MVUKV�I\LUV�̀ �V[YVZ�J\LU[VZ���  ����*\LU[VZ�Ot[PJVZ���  ���̀ �
SHZ�KVZ�JY}UPJHZ�KL�]PHQL!�<U�[H_P�LU�3�(����  ���̀ �4L_PJHU�*OPJHNV���   ���
/PUVQVZH�[HTIPtU�LZ�H\[VY�KL�;YLZ�WVLTHZ���  ���`�KL�JHZP�\UH�]LPU[LUH�KL�
libros para niños. Su obra ha sido traducida al inglés y al portugués.

 
El humor, la crueldad y la fantasía, aunadas a un desparpajo casi 

Z\YYLHSPZ[H��JVU]P]LU�LU�SH�LZJYP[\YH�KL�LZ[L�H\[tU[PJV�JVTV�SV�OH�KLÄUPKV�
la crítica. Así lo han sabido advertir, desde hace muchos años, los miles 
de niños que han convertido a Francisco Hinojosa en el autor infantil más 
leído de México. Así pues, los inusitados cuentos de Francisco Hinojosa, 
que concilian lo dulce y lo amargo, lo ácido con lo jocoso, son el mejor 
antídoto contra la impostura y la solemnidad. El universo que propone no 
es una fantasía, sino la palmaria revelación de nuestra vida cotidiana.

Vicente Luis Mora Suárez-Varela 
(Córdoba 1970)
Conversatorio sobre la literatura y los nuevos medios

Este escritor, poeta, ensayista y crítico literario español ha sido 
galardonado con los premios Rosalía de Castro, con Texto refundido de la 
SL`�KLS�Z\L|V���   �"�(YJPWYLZ[L�KL�/P[H��JVU�4LZ[LY�KL�*PILY]xH�������"

 Aparte de colaborar con revistas y suplementos culturales como 
Ínsula, Animal sospechoso, Clarín, El invisible anillo, Mercurio o Quimera, 
mantiene un prestigioso blog de crítica literaria y cultural titulado Diario 
de lecturas. La obra de Mora está incluida en varias antologías de poesía 
y narrativa.

 
http://vicenteluismora.blogspot.com/
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Invitados Nacionales

Efraím Medina Reyes
Conversatorio sobre el héroe perdedor en la literatura

Cartagena de Indias, 1967. Novelista, cuentista, poeta, cronista, 
JVTWVZP[VY�� N\PVUPZ[H� `� WLYPVKPZ[H�� ,U[YL� Z\Z� PUÅ\LUJPHZ� ZVU� UV[HISLZ� LS�
cine underground estadounidense, el rock, el jazz y autores como Cesare 
Pavese, John Fante, Juan Carlos Onetti y el colombiano Andrés Caicedo.

Sus libros han sido traducidos a diversos idiomas. Alcanzó notoriedad 
por la buena aceptación de parte de la crítica y los lectores de sus libros  
Cinema Árbol y otros cuentos y Érase una vez el amor pero tuve que 
matarlo. Su más reciente novela es “Lo que todavía no sabes del pez hielo” 
��������[PLUL�IHQV�SH�THUNH�tZ[VZ�WY}_PTVZ�[x[\SVZ�̧ 3VZ�PUÄLSLZ¹�̀ �̧ 3H�TLQVY�
cosa que nunca tendrás”. También está por salir su nueva colección de 
WVLTHZ!�¸)S\LZTHU��:VUNZ��:[VYPLZ�¹�

Santiago Gamboa    
 
)VNV[m�� � ���� ,Z� \U� LZJYP[VY�� ÄS}SVNV�� LTIHQHKVY�� JVS\TUPZ[H��

JVYYLZWVUZHS� `� WLYPVKPZ[H�� :\� WYPTLYH� UV]LSH�� 7mNPUHZ� KL� ]\LS[H�� ��  ���
fue considera por la crítica al romper “todos los caminos recorridos por la 
más reciente literatura colombiana”. La segunda obra “Perder es cuestión 
de método” recibió excelentes comentarios en España y América Latina y 
ha sido traducida a quince idiomas. Esta obra fue llevada al cine por Sergio 
Cabrera en 2005.

Sus obras han sido traducidas a numerosos idiomas y han recibido 
diferentes distinciones. Finalista del Premio Rómulo Gallegos en 2007 
con El síndrome de Ulises y obtuvo el Premio La Otra Orilla en 2009 por 
Necrópolis.
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Juan Esteban Constaín 
Profesor de la Universidad del Rosario y traductor de los textos griegos 

`�SH[PUVZ�KL�SH�)PISPV[LJH�(U[PN\H��,U������W\ISPJ}�LS�SPIYV�KL�YLSH[VZ�º3VZ�
TmY[PYLZ»��:LP_�)HYYHS���̀ �LU������SH�UV]LSH�OPZ[}YPJH�º,S�UH\MYHNPV�KLS�0TWLYPV»�
�:LP_�)HYYHS���;HTIPtU�W\ISPJ}��LU�������LS� SPIYV�ÄSVS}NPJV� º3PIYVY\T»��`�
en 2004 una breve historia del pensamiento político occidental: Ideas 
WVSx[PJHZ!�OPZ[VYPH�`�ÄSVZVMxH��

*VU�Z\�UV]LSH�OPZ[}YPJH�º*HSJPV»�ZL�OPaV�HJYLLKVY�HS�WYLTPV�,ZWHY[HJV��
uno de los seis que se anunciaron en distintas categorías, durante la 
celebración del tradicional encuentro literario de la Semana Negra de 
Gijón.

Carolina Sanín Paz    
          
Conversatorio sobre periodismo y literatura/ taller Jóvenes escritores
Bogotá 1973. Licenciada de Filosofía y Letras de la Universidad de los 

Andes y PhD en literatura española y portuguesa de la Universidad de Yale. 
Entre 2005 y 2010 fue profesora del Purchase College de la Universidad 
Estatal de Nueva York y desde 2010 es profesora asociada de la Universidad 
de los Andes.

Entre sus obras destaca Ponqué y otros cuentos (antología, 2010, Editorial 
5VYTH��� +HSPH� �*\LU[V� WHYH� UP|VZ�� ������ ,KP[VYPHS� 5VYTH��� (SMVUZV� ?�
�IPVNYHMxH����� ��7HUHTLYPJHUH���;VKV�LU�V[YH�WHY[L��UV]LSH��������7SHUL[H�

Andrés Ospina
Conversatorio sobre historia y literatura

�)VNV[m��� ����,ZJYP[VY�`� YLHSPaHKVY�KL� YHKPV��/H�JVSHIVYHKV�JVU� SHZ�
emisoras Radio Nacional de Colombia, 99.1-Radiodifusora Nacional y 
Radiónica. Allí creó, entre otros, los espacios La Silla Eléctrica, El Síndrome 
del Domingo y Rockuerdos.

+L�Z\Z�SPIYVZ�KLZ[HJHU�*Y}UPJH�OPZ[}YPJH�`�MV[VNYmÄJH�KLS�*VUJPLY[V�KL�
*VUJPLY[VZ������� ���*VTWH|xH�0SPTP[HKH�7YVK\JJPVULZ��)VNV[m�9L[YVHJ[P]H�
��������0UZ[P[\[V�+PZ[YP[HS�KL�7H[YPTVUPV�*\S[\YHS��)VNV[mSVNV!�\ZVZ��KLZ\ZVZ�
`�HI\ZVZ�KLS�LZWH|VS�OHISHKV�LU�)VNV[m�������������0UZ[P[\[V�+PZ[YP[HS�KL�
7H[YPTVUPV�*\S[\YHS�� �,S� ZPSI}U� �JVU� PS\Z[YHJPVULZ�KL�;`WVaVU�� ��������3H�
:PS\L[H��?PTtULa���������3HN\UH�3PIYVZ�
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Omar Ortiz Forero 
Conversatorio sobre La doble cara de escribir y editar

Bogotá, 1950.  Omar Ortiz Forero se ha destacado como ensayista, 
poeta y columnista. Colaboró por 10 años con el Magazín dominical del 
diario El Espectador. Dirige  la colección CantaRana de la Universidad 
Central del Valle en Tuluá, es director de su revista  institucional “Pensar 
SH�<*,=(¹�HS�TPZTV�[PLTWV�X\L�LZ�LS�LUJHYNHKV��LKP[VY�`�M\UKHKVY��KL�SH�
revista de poesía “Luna Nueva” desde hace 25 años.

/H�W\ISPJHKV�¸3H�[PLYYH�`�LS�t[LY¹��� � ���¸8\L�1\UKH�LS�1\UKL¹��� �����
¸3HZ�T\JOHJOHZ�KLS�JPYJV¹� �� ����� ¸+PLa� YLNPVULZ¹� �� ����� ¸3VZ�LZWLQVZ�
KLS�VS]PKV¹���  ����¸<U�QHYKxU�WHYH�4PSLUH¹���  ����¸,S�SPIYV�KL�SHZ�JVZHZ¹�
��  ���� ¸3H� S\UH� LU� LS� LZWLQV¹� ��   ��� ¸+PHYPV� KL� SVZ� ZLYLZ� HU}UPTVZ¹�
��������¸3HZ�JHSSLZ�KLS�]PLU[V¹��������;PLUL�SHZ�ZPN\PLU[LZ�JVTWPSHJPVULZ!�,S�
`HNt�`�V[YVZ�J\LU[VZ��.LYTmU�*HYKVUH�*Y\a��� �����3\UH�5\L]H��T\LZ[YH�
KL�WVLZxH�SH[PUVHTLYPJHUH�HJ[\HS���   ��`�*LX\PNYHUKL��������

Jim Pluk
Taller ilustración/ Lanzamiento libro Rayito Editorial Universidad de 
Caldas

Es un ilustrador enfocado totalmente hacías las artes plásticas, donde 
mezcla en sus creaciones elementos del diseño y las artes tales como 
la fotografía, tipografía, pintura e incluso collage. Ha participado en 
L_WVZPJPVULZ�LU�]HYPVZ�WHxZLZ�JVTV�,ZWH|H��4t_PJV��/VUN�2VUN��*OPUH��
Canadá, Rusia, Argentina, entre otros. Ha publicado 2 libros, escritos e 
PS\Z[YHKVZ�WVY�tS!�7LJHZ��������`�9H`P[V���������

Carolina Rey
Mesa de edición independiente, presente y futuro

Realizadora de historias y sueños. Rey Naranjo es el nombre de la 
editorial fundada en 2010 por Carolina Rey y su esposo John Naranjo, 
KPZL|HKVY�NYmÄJV�JVU�TmZ�KL�]LPU[L�H|VZ�KL�L_WLYPLUJPH�LU�SH�WYVK\JJP}U�
de libros y revistas comerciales.
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Carlos Gaviria Diaz
Antioquia, 1937. Abogado, profesor universitario, magistrado y político 
colombiano.

De 2006 a 2009 fue el presidente del Polo Democrático Alternativo. 
Gaviria cursó estudios en Derecho y Ciencias Políticas en la Universidad de 
Antioquia y asistió a la Universidad de Harvard como estudiante especial 
en las áreas de Jurisprudencia, Derecho Constitucional y Teoría Política 
�*HYS�1��-YPLKYPJO��

Fue profesor durante treinta años, decano y vicerrector de la Universidad 
de Antioquia y vicepresidente del Comité Regional por la defensa de los 
Derechos Humanos en Antioquia. Gaviria ocupó el cargo de Magistrado 
de la Corte Constitucional entre 1993 y 2001, de la cual fue presidente 
desde 1996.

Juan Felipe González
Mesa de edición independiente, presente y futuro

Editor en Laguna Libros e Investigador en el Grupo de investigación En 
un lugar de la plástica

Catalina González
Conversatorio sobre La doble cara: escribir y editar.

Licenciada en español y literatura de la Universidad de Antioquia y 
4HNxZ[LY� LU� 3P[LYH[\YH� KL� SH� 7VU[PÄJPH�<UP]LYZPKHK� 1H]LYPHUH� KL� )VNV[m��
ciudad donde se desempeña como editora. Ha publicado Afán de fuga 
�,KP[VYPHS� <UP]LYZPKHK� KL� (U[PVX\PH�� ������� :LPZ� JHUJPVUJPSSHZ� �KL� HN\H�
ZHSHKH��̀ �V[YVZ�WVLTHZ��*VSLJJP}U�=PLYULZ�KL�7VLZxH��<UP]LYZPKHK�5HJPVUHS�
KL�*VSVTIPH���������+LZLVZ�WHYH�SVZ�JHTPUHU[LZ��JVU�1\HU�-LSPWL�9VISLKV��
.VSWL�KL�+HKVZ���������3H��S[PTH�IH[HSSH��7YL�;L_[VZ��������`�<UH�WHSHIYH�
IYPSSH�LU�TP[HK�KL�SH�UVJOL��<UP]LYZPKHK�,_[LYUHKV�KL�*VSVTIPH��������

Actualmente es la editora de luna libros, casa editorial independiente, 
con sede en Bogotá, Colombia, que publica libros sobre América Latina –su 
geografía, su historia, sus sociedades, sus artes y principales personajes–, 
libros de humanidades –traducciones y textos escritos.



���

Powerpaola
Conversatorio ilustrar para la web.

(\[VYH�KL� SH�UV]LSH�NYmÄJH�=PY\Z� [YVWPJHS�`�LS� SPIYV�7VY�KLU[YV�0UZPKL��
publicados en Colombia por La Silueta y en el exterior por Random House, 
*VT�U�̀ �3»(NY\TL��LU[YL�V[YHZ�W\ISPJHJPVULZ�LU�SHZ�X\L�ZL�J\LU[HU�MHUaPULZ��
HÄJOLZ�� WHY[PJPWHJPVULZ� LU� YL]PZ[HZ� UHJPVUHSLZ� L� PU[LYUHJPVUHSLZ�� -\L�
seleccionada por la revista Granta en el grupo de los autores colombianos 
X\L�ÄN\YHU�JVTV�¸ZLJYL[VZ�TLQVY�N\HYKHKVZ¹�

Publica una tira mensual en la revista Arcadia y es el referente más 
sólido del cómic colombiano en el país y el exterior, a la vez que uno 
de los nombres más importantes del nuevo cómic latinoamericano. Paola 
reside actualmente en Buenos Aires, Argentina.

Mariana Gil Ríos
Taller de ilustración.

(\[VYH�KL� SH�UV]LSH�NYmÄJH�9HX\LS�`�LS�ÄU�KLS�T\UKV��W\ISPJHKH�LU�
Colombia por la Editorial Robot, y uno de los nombres jóvenes que en poco 
tiempo se ha incluido en la lista de los autores de cómic más renovadores 
del medio en el país.

Ha publicado su trabajo en distintos fanzines y revistas de América 
Latina y Europa.

Bernardo Jaramillo Hoyos / Cerlalc      
Conversatorio sobre el libro y lectura en Latinoamérica
      Subdirector de Producción y Circulación del Libro

Carlos Palacio Pala         
Recital 

Poeta y cantante   
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Heriberto Fiorillo
Periodista, escritor y exitoso hombre de los medios.  Director de la 

Fundación La Cueva, donde organiza el Carnaval Internacional de las Artes.

Autor de Arde Raúl, La Cueva, Nada es mentira, Cantar mi pena, La 
mejor vida que tuve y otros libros de periodismo literario. Ha escrito y 
dirigido tres películas –Ay, Carnaval; Aroma de muerte; Amores ilícitos.

Margarita Arias Mejía
Colombia.

Historiadora; especialista en Gestión y Promoción Cultural.

Tomás David Rubio
*VU]LYZH[VYPV�ZVIYL�LS�VÄJPV�KLS�SPIYLYV

Es licenciado en Lenguas Modernas, dueño de la librería Libélula Libros.
Hace parte del blog tresdependientes.blogspot.com

Christian Camilo Londoño Echeverri
*VU]LYZH[VYPV�ZVIYL�LS�VÄJPV�KLS�SPIYLYV

Es Abogado, dueño de la librería Libélula Libros.

Invitados Locales
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Octavio Escobar
Colombia.

*VTLUa}�Z\�JHYYLYH� SP[LYHYPH�JVU� SH�UV]LSH�:HPKL� ��  ����NYHJPHZ�H� SH�
cual logró el Premio Crónica Negra Colombiana. Autor de cinco novelas y 
dos antologías.

Fernando Alonso Ramirez
Abogado y periodista.

Editor de Noticias del periódico LA PATRIA Le interesan los temas 
relacionados con Libertad de Expresión y Periodismo de Investigación.

Gustavo Adolfo López Ramirez
El profesor Aristóteles Lucumí, personaje creado por Gustavo Adolfo 

.}TLa� 9HTxYLa�� OHIP[H� \UH�4HUPaHSLZ� SSLUH� KL� VYxÄJLZ� KL� SH� WHSHIYH��
[YPI\UVZ�LSVJ\LU[xZPTVZ�X\L�UV�K\KHYxHU�LU�ZHJYPÄJHY�\U�T\UKV�JVU�[HS�KL�
amonedar una frase eterna. Este médico pertenece a tradición de médicos 
caldenses que se dedicaron a las letras. Ganador del X Concurso Nacional 
de Novela y Cuento de la Cámara de Comercio de Medellín con el libro 
de relatos policiales De cómo Johny el leproso se anticipó a la muerte, este 
anestesiólogo que en su cotidianidad duerme a la gente nos despierta a una 
ciudad creada por la literatura.

Carlos Augusto Montoya
Es comunicador social y periodista, al igual magíster en Filosofía de la 

U. de Antioquia. Tiene estudios de doctorado en Educación de la U. de 
3H�:HSSL��*VZ[H�9PJH���;YHIHQ}�K\YHU[L�JPUJV�H|VZ�JVTV�WYVMLZVY�LU�SH�<��
KL�(U[PVX\PH��KPLa�LU�,HY[O�<UP]LYZP[`� �*VZ[H�9PJH���HKLTmZ� M\L�WYVMLZVY�
PU]P[HKV�LU�SH�<��KL�SH�-SVYPKH��,Z[HKVZ�<UPKVZ��

Camilo Giraldo Giraldo
Periodista



185

 Adolfo Leon Grisales
Doctor en Filosofía, recibió su título con la investigación “El olvido de 

SH�JV[PKPHUPKHK��(Y[LZHUxH��HY[L�`�ÄSVZVMxH¹��+VJLU[L�KLS�+LWHY[HTLU[V�KL�
Filosofía de la Universidad de Caldas, en las áreas de Estética, Hermenéutica 
y Epistemología de las ciencias humanas y sociales; miembro del comité 
JPLU[xÄJV� KLS� +VJ[VYHKV� LU� ,Z[\KPVZ� ;LYYP[VYPHSLZ� `� KLS� +VJ[VYHKV� LU�
Diseño + Creación de la Universidad de Caldas. 

Maria Paulina Restrepo
María Paulina Restrepo es ilustradora y artista, su trabajo se enfoca 

principalmente en la ilustración editorial y literaria. Estudió artes plásticas 
en la Universidad de Caldas y la Universidad de Antioquia, y desde 2009 
asiste regularmente a talleres realizados por reconocidos ilustradores 
colombianos y extranjeros.

Carlos Augusto Jaramillo Parra
Estudió Filosofía en la Universidad de Caldas. Escribe cuentos, novela 

y poesía.
Editor de la Universidad de Caldas desde 2010 hasta 2012. Actualmente 

es Director del Centro de Bibliotecas de la misma institución.

Hernando Salazar Patiño
Hernando Salazar Patiño tiene como obsesión el tema de la cultura y la 

literatura caldense. Este manizalita en sus diez libros, -ensayos y crónicas 
en su mayoría-, se ha dedicado a investigar, poner en orden y en claro las 
jerarquías literarias, y como se colige, polemizar por lo que el considera lo 
justo y correcto. Con una afectuosa dedicatoria he recibido algunos de sus 
libros. El primero Bernardo Arias Trujillo, claves de su vida y su obra, trata 
sobre el autor de Risaralda.



���
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Xxxv Festival Internacional de Teatro 2013 
,8<076�-,:;0=(3������

JUNTA DIRECTIVA
Elvira Escobar de Restrepo 
Jorge Alberto Jaramillo Vargas
Luz María Calderón Uribe
Ana María Mesa Villegas
Jorge Alberto Gutiérrez Jaramillo 
Pedro José Delgado  Gutiérrez
Felipe César Londoño López 
Clara Lucia López  de Estrada
Consejo Caldense de Teatro   
Matilde Cuartas de Gómez  
Sandra  Vandenenden Amador
Luz Adriana Trujillo Gálvez 
Octavio Escobar Giraldo

Director 
Octavio Arbeláez Tobón
Productor 
Julián Arbeláez Tobón
Directora Administrativa y 
Financiera 
Julieta Tabares Flórez
Coordinador de Producción  
Sergio Arenas Guzmán
Coordinador Técnico
José Norberto Henao
Asistente de Producción Técnica
Erika García
Coordinación de Calle 
Bredy Yeins Gallego Giraldo
Coordinación Carpa 
Germán Camilo Díaz Fajardo

Coord. de Alimentación y 
Hospedaje 
Ximena Dávila Mejía
Asistente Alimentación 
Laura Viviana Tabares Tabares
Coordinación Aeropuerto Bogotá 
Marlys Marrugo
Coordinación Transporte 
Rafael Valencia Montoya
Coordinación Utilería
Luis Ariel Pineda Uribe
Coordinación Bodega 
Álvaro Andrés Luna
Coordinación Eventos Académicos 
Paula Tatiana Gómez Pérez
Coordinación Eventos Académicos 
Angélica Castillo Mejía
Coordinación de Guias 
Ángela María Yauri Aristizabal
Diseño Visual  
Humberto Jurado Grisales 
Editor Contenidos/ Periódico Textos 
Wilson Escobar Ramírez
Coordinadora Prensa
Lorena Suarez 
Asistente de Prensa 
Alejandra Ramírez
Coordinadora de Abonos 
Jenny Marcela Ramírez
Coordinadora Publicidad 
Johana  Robledo
Community Manager 
Sandra Melissa Amaris Pinzón
Stand Feria del Libro 
Andrés Giraldo Ramírez
Revisora Fiscal 
Gloria Inés Ospina
Secretaria 
Beatriz Herrera Salgado
Contadora 
Beatriz López Puerta
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(\_PSPHY�KL�6ÄJPUH 
Clara María López Chala
Sistemas 
Conrado Buritica
Auxiliar Sistemas 
Carlos Mario Orozco

Encuentro Iberoamericano de Circo
Beatriz Quintero
Paula Andrea Correa
Beatriz García 
Luis Fernando Zuluaga 
Alejandra Coca
Valentina Coca 
Camila Zuluaga 

Teatro Los Fundadores
Operarios de Luces 
Alexander Tobón
Leonardo Soto
Mauricio Soto
Manuel Calderón
Luis Gabriel Bedoya Ríos 
Julián Andrés Calderón Herrera
Tramoyistas 
José Ricardo Yépez
César Augusto Cárdenas
Servicios generales 
Diana Mosquera
Luz Idalba Gómez
Harol Ospina

Universidad Nacional
Jefe de Sala 
Edgar Fernando Barona
Tramoyistas 
Alexander Montes Hoyos
José Anderson  López Aristizabal
Servicios generales 
Mary Luz Ospina Valencia

Confamiliares 
Jefe de sala 
Alejandro Loaiza Guzmán
Operarios de Luces 
Jhon Fredy Ramírez Marín
Ián Salomón Huertas Camargo
David Felipe Román Calvo
Servicios generales 
Rigoberto Ramírez Suárez

Galpón 
Jefe de sala 
Pablo Andrés González
Tramoyistas 
Camilo Pacheco Ospina
Carlos Antonio López Vallejo
Servicios generales 
Marlin Marín Marín

La Bodega  
Jefe de sala 
Cristian Andrés Arce Marín
Tramoyistas
Gustavo Salazar Quintero
Santiago Holguín Valencia
Juan Sebastián Gómez Ortiz
Servicios generales 
María Gabriela Cuervo de Montoya
Secretaria De Cultura 
Jefe de sala 
Diana María Buriticá Pineda
Tramoyistas
Carlos Eduardo Giraldo Gómez
Sebastián Aguirre Durango
Richard Alonso Hernández Calvo
Servicios generales 
Claudia Patricia Ocampo Higuita
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La Casa y Rafael Pombo 
Jefe de sala 
Juliana Pineda Cárdenas
Tramoyistas 
1OHU�2HYSH�4HY[xULa�8\PU[LYV
Yulian Andrés Olaya Zuluaga
Víctor Alfonso Coronado Marín
Servicios generales 
Gloria del Pilar Rocha Parra

Carpa
Coordinación Carpa
German Camilo Díaz Fajardo
Tramoyistas
Joseph Steven Castaño Chala
Jonhatan Rodríguez González 
Carlos Andrés Patiño Sepúlveda

Calle
Asistente Calle
Jessica Alexandra Orjuela Villa
Isabel Fernanda Alzate Cárdenas
Daniel Eduardo Alzate Palma
Adriana María Rincón Flórez
José Fernando Usma Aguirre
Ana Carolina Soto Ortiz
Daniela Cardona Borrero
Luisa Daniela Guevara Wong
Gilberto Beltrán Calle
Jully Andrea Castillo Cadavid
Ángela Cristina Sucerquia Gallego
Manuela Gómez Holguín
Ibán de Jesús Alarcón Marín
Fernando Alberto Pérez Murcia
Juan Alejandro Agudelo Quintana
Diva Melissa Rivera Triviño
Robín Leandro Aristizabal Ramírez
Julián Mauricio Herrera González
Alexander Devia Horta
Cristian Mauricio Duque Gaviria

Electricistas
Alfonso de Jesús Higuita Arias
Henry Giraldo Valencia

Utilería
Asistente Utilería Diana Carolina 
Montes Cruz
Juan David Cruz Sánchez
Andrés Felipe Toro Arias
Santiago Cortez González
Mario Augusto Montoya Camargo
Natalia Rivera Alvarado
Auxiliares de Bodega
Asistentes de Bodega
Luis Alejandro Serna Giraldo
Julián David Sánchez Calle
Jorge Adrián Orozco Medina
Yeisón Alejandro Usuga Rendón
Pablo Andrés Tabares García
�4V[V��>PSSPHT�:mUJOLa�:mUJOLa
Fredy Jair Fernández Carrera
Milton Daniel Castañeda Grisales
Ricardo Giraldo Zuluaga 
Javier Orozco García

Escenígrafos
Paula Leguizamón Londoño
Diego Fernando Sánchez Mendoza
Germán González Valencia

Carpinteros
Roberto Adrián Duran Castro
Federico Cárdenas Uribe

Equipo de trabajo 4ta Feria del libro
Rector Universidad de Caldas
Ricardo Gómez Giraldo                    
Vicerrectora de proyección
Fanny Osorio Giraldo
Editora
Diana Carolina Arbeláez
Productora                   
Ana Carolina Guacaneme
Coordinación Feria del Libro: 
Carolina Guacamene
Coordinación Feria del Libro: 
Diana Carolina Arbelaez Echeverry
                 








