






Medellín, ciudad invitada

Espectáculos SALAS internacionales

Equipo de trabajo 
XLI Festival Internacional de Teatro de Manizales

Prólogo

6

5

17

35

55
75

81

111
102

127

Espectáculos SALAS nacionales

Espectáculos Medellín

Espectáculos CALLE internacionales

Espectáculos CALLE nacionales

PALCO

Palabras en Escena:
eventos académicos y especiales

Edición
Diana Botero G.
Diseño y diagramación
Humberto Jurado DV
Fotografías
Compañías invitadas, archivos FIT 
Impresión
La Patria

Manizales, septiembre 2019



5

Un festival de teatro no es otra cosa 
que una casa para las metáforas, la 
escena ideal para que nos asomemos 
a eso que llaman amor (“¿De qué 
hablamos cuando hablamos de 
amor? Se preguntaba Carver). En 
términos del amor, el exquisito 
paradigma literario de Shakespeare 
haría de ejemplo: el autor insufla 
dentro de Romeo y Julieta esa 
ráfaga de aire, demostrando que en 
la vida —así como en las artes— 
cuando dos personas se aman, se 
elevan hacia los cielos, y solo desean 
flotar lado a lado. Para hacerlo, ellos 
instintivamente buscan ayuda en 
las metáforas, y las convocan como 
brisas favorables para ayudarlos en 
sus vuelos y sus navegaciones.

De esto se trata, de convocar las 
metáforas, de acudir, en los tiempos 
en que vivimos, a la esperanza, en 
el sentido en que la construye Ernst 
Bloch, el filósofo alemán del Principio 
esperanza; un libro referencial que 
remite al ser humano a su dimensión 
utópica y a construir, desde los 
discursos y recursos de la escena, 
estas utopías posibles.

La generación de espacios de 
encuentro como nuestros festivales 
de teatro apuntan en esa dirección: 
gestos y palabras, puente entre las 
ciudades y la vida, o que tal vez esté 
en otra parte. Pero, en todo caso, 
búsqueda incesante de permanecer 

aquí como testigos de nuestro 
tiempo para que no sea el tiempo 
del silencio. Por todo esto, y ante la 
cuestión planteada de una relación 
entre teatro y amor, las respuestas 
que se vislumbran no provienen 
de la diosa razón, más bien de la 
intuición de quienes aún creemos 
que las artes de la representación 
nos re-presentan tal y como somos, 
queriendo construir la memoria 
futura; en el que el acto heroico sea 
lo cotidiano y en el que los grandes 
gestos provengan de permitirnos 
hacer lo que sabemos hacer 
diariamente: teatro, que es como la 
vida misma.

Esta edición del Festival de 
Teatro de Manizales construye su 
andamiaje basado en las formas 
de abordar el lenguaje de la escena 
en su diversidad, pero también 
teniendo como referencia el cómo 
se relaciona el ecosistema escénico 
iberoamericano con las perspectivas 
de circulación por el gran teatro 
del mundo, y traducir en realidades 
tangibles los planteamientos de 
la economía creativa, asumiendo 
nuestro compromiso con la escena 
latinoamericana de propiciar 
los intercambios de ideas y 
oportunidades para la producción 
teatral de nuestro espacio cultural 
común.

Manizales, corazón del teatro, abraza 
la escena con la pasión de una 
ciudad que aguarda este encuentro 
anual con la impaciencia de la espera 
amorosa.

Octavio Arbeláez Tobón
Director

PRÓ
LOGO
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Medellín, ciudad invitada al Festival 
Internacional de Teatro de Manizales

Miles de artistas han pasado por las 
tablas del Festival Internacional de 
Teatro de Manizales, quienes han ido 
consagrando, con cada puesta en 
escena, este certamen como uno de 
los más significativos en nuestro país 
y en latinoamerica. En 2019, Medellín 
llega como invitada al Festival, como 
resultado de Expocultura, el mercado 
de arte y cultura de la ciudad. Del 
21 al 29 de septiembre, llevaremos 
nuestra Ciudad de Artistas a otro 
escenario. Allí cuatro compañías 
de teatro, dos de danza y dos de 
títeres, que suman 90 artistas, serán 
exponentes de este sueño colectivo. 
A Manizales llegarán el Teatro El 
Trueque, Elemental Teatro, Sankofa 
Danzafro, Ballet Folklórico de 
Antioquia, Pájara Trueno, Los 
Pantolocos, Jabru Teatro de Títeres 
y Manicomio de Muñecos, con las 
maletas cargadas de experiencias y 
propuestas artísticas innovadoras.

Medellín, 
ciudad invitada al 
Festival Internacional de 
Teatro de Manizales
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Por eso hoy nuestra ciudad está de 
fiesta: celebramos la alegría de llegar 
a tierras manizaleñas a compartir, 
gracias al esfuerzo de la Alcaldía de 
Medellín, en asocio con la organización 
del Festival de Manizales, todo el 
talento, el crecimiento y el potencial 
tanto del sector de teatro como el de 
danza. ¡Celebramos que en Medellín 
el arte esté presente en la ciudadanía 
de diversas maneras y para todas las 
edades!

Nuestra Ciudad de Artistas, cuenta 
desde hace más de 15 años con 
una Red de Prácticas Artísticas y 
Culturales, que trabaja a partir de 
la pregunta por la construcción de 
ciudadanía desde el arte, y cuya Red 
de Danza y Red de Creación Escénica 
cuentan hoy con más de 1600 niños, 
niñas y jóvenes que descubren, 
experimentan y crean experiencias a 
través de laboratorios creativos.

Asimismo, cada una de estas 
ocho compañías hizo parte de 
la programación de Expocultura, 

en showcases, pitch o ruedas de 
negocios. Expocultura ha sido 
una apuesta por la circulación, el 
reconocimiento y el fortalecimiento 
del sector artístico y cultural. Esta 
iniciativa de la Alcaldía de Medellín ha 
permitido que el talento propio brille 
en otras latitudes, y es hoy la ventana 
abierta al resto del país y el mundo 
para hablar de nuestra ciudad como 
un referente de crecimiento en los 
sectores de danza y teatro.

En el Festival también se hace 
un reconocimiento al Teatro 
Matacandelas, en cabeza de 
Cristóbal Peláez, por 40 años de 
trabajo incansable por el arte, una 
amplia trayectoria en la escena 
teatral y un gran equipo, que también 
le valieron en 1991, el título de 
Patrimonio Cultural de Medellín, así 
como numerosos reconocimientos e 
invitaciones especiales a certámenes 
nacionales e internacionales.

¡Seguimos construyendo una ciudad 
en la que el arte moviliza y nos da 
nuevos horizontes!

Lina Botero Villa
Secretaria de Cultura Ciudadana
Alcaldía de Medellín
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País: 
Argentina
Grupo: Humo Negro
Pulep: MBJ344-ZXQ602-TYY151

Quiero decir te amo

Una joven se enamora de un hombre 
que ve por azar en un accidente 
automovilístico. Comienza a escribirle 
cartas de amor que la esposa del 
hombre captura, y que serán fuente 
de inspiración para la escritura de 
su diario íntimo. Un juego epistolar. 
Una obra de género melodramático. 
Mujeres que encuentran en el 
refugio literario el escape hacia el 
amor. Mujeres que deciden que la 
construcción de esa ficción será el 
mundo que las albergue, el mundo 
en el que querrán vivir. Por eso 
afirmarán: «El mundo real no está 
preparado para el amor», «quiero 
decirte algo del amor que nunca 
hayas escuchado, pero sé que voy a 
fracasar; soy tan pero tan ignorante». 
«Hoy noto que te amo. Quiero que me 
digan te amo, quiero decir te amo.»

Juan Parodi

Premio ACE 2014 por la dirección 
de Mau Mau o la tercera parte de la 
noche. En sus últimos trabajos se 
destacan la adaptación y dirección 
de Boquitas pintadas de Manuel 
Puig, producida por la Comedia de la 
Universidad del Litoral; la dramaturgia 
y dirección de Rosa brillando por 
cuyo trabajo ganó dos premios Teatro 
del Mundo, y la dirección de Perros de 
la belleza, junto a la banda La Joven 
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Guarrior, y Vidriera irrespetuosa, una 
ocupación urbana en las vidrieras 
de un tradicional comercio porteño 
dentro del Festival Internacional 
de Cabaret. Dirigió además Cariño 
yacaré, Fotos de infancias, El 3340 
(con humos de cabaret) y Solita para 
todo, entre otras. Participó del ciclo 
«Nuestro teatro» con la obra Liniers 
y en el ciclo «Poesía argentina en 
escena», en el Teatro Cervantes, 
con la ‘performance’ Todos los 
paisajes nos hacen pequeños. 
Director invitado por Timbre 4 para 
el proyecto Montajes 2017. Integró el 
grupo fundador del Teatro Anfitrión y 
fue miembro de su dirección artística 
durante ocho años. Quiero decir te 
amo es la primera obra como director 
invitado, ofrecimiento hecho por el 
grupo Humo Negro de San Martín de 
los Andes.

Humo Negro

La obra Quiero decir te amo es la 
última producción del grupo Humo 
Negro. En esta oportunidad el elenco 
de San Martín de los Andes convocó 
al director Juan Parodi, de Buenos 
Aires, quien completa el elenco. 
Humo Negro nació en 1998 y, desde 
entonces, es un grupo independiente 
de producción teatral unidos por el 
deseo de crear propuestas escénicas 
potentes a pesar de la distancia que 
los separa de los grandes centros 
de intercambio, proliferación de 
lenguajes y estéticas teatrales, y por 
la convicción de que San Martín de 
los Andes puede ser un centro teatral 
importante en la Patagonia. En virtud 
de estas ideas, los integrantes del 
grupo generan distintas acciones 
a lo largo del año: docencia teatral, 
producción local de obras de teatro, 
participación en festivales de otras 
localidades y también organiza el 

Autor: Mariano Tenconi Blanco

Intérpretes: Jorgelina Balsa y Nidia 
Casis

Escenografía: Valeria Conte Mac 
Donell

Vestuario: Jorgelina Balsa y Juan 
Parodi

Asistente de producción: Martina 
Mainz

Técnica: Jesús Hernández

Producción: Grupo Humo Negro

Dirección: Juan Parodi

Duración: 50 minutos

Festival Estival de San Martín de 
los Andes. Algunas de las obras 
Pradera en flor, Beber sal, Presentes-
ausentes también han representado 
a Neuquén en la Fiesta Nacional del 
Teatro; asimismo han participado en 
programas nacionales y regionales 
como Formación de espectadores, 
Salas en red, Café cultura y Chocolate 
cultura, entre otros. También 
algunos integrantes del grupo han 
participado en festivales nacionales 
e internacionales.
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País: Bolivia
Grupo: Teatro de los Andes
Pulep: URZ909-VKM927

Mar

Cuenta la historia de tres hermanos (Juana, Miguel y 
Segundo) que deciden emprender un viaje para cumplir 
el último deseo de su madre moribunda: ser abandonada 
en las olas del mar, desconocido para ella. Los hermanos 
parten cargando a la madre atada a una puerta que, cuando 
la golpean, la puerta se abre misteriosamente y aparecen 
personajes que hablan, desde sus 
diferencias, sobre el mar perdido. 
Estos personajes representan 
muchos de los mitos que tiene 
Bolivia respecto al tema desde 
los lugares comunes sobre el 
hecho de no tener un mar, hasta 
reflexiones profundas de lo que 
significa para ellos esta pérdida en 
la construcción de una identidad 
nacional. Metafóricamente, la 
obra también habla de mares 
íntimos, de sueños perdidos y de 
anhelos. Reencontrar lo perdido, 
llegar a lo desconocido.

Aristides Vargas

Director del grupo Malayerba, 
actor y dramaturgo. Nace en 
Córdoba, Argentina, y a los dos 
años se traslada a Mendoza, lugar 
que considera su verdadera patria 
creativa puesto que muchos de 
sus textos tienen que ver con ese 
lugar. Comienza a trabajar como 
actor a los diecisiete años en 
diversos grupos. A los veinte años se traslada al Ecuador 
víctima de un exilio forzado por una de las dictaduras 
más sangrientas de América Latina: Argentina 76-84. En 
Ecuador se radica a partir del año 77 y funda con otros 
profesionales una de las agrupaciones más importantes 
del teatro latinoamericano actual: el grupo Malayerba. En 
esta época investiga la escritura como una respuesta a la 
necesidad de ir conformando una dramaturgia que exprese 
los intereses específicos del grupo. Entre sus obras están: 
Jardín de pulpos; La edad de la ciruela; Pluma; Ana, el 
mago y el aprendiz; Las mariposas doradas de la Amazonía; 
Nuestra Señora de las nubes; El deseo más canalla; La 
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muchacha de los libros usados; De 
cómo moría y resucitaba Lázaro, 
el lazarillo; Donde el viento hace 
buñuelos; La razón blindada; Bicicleta 
Lerux, e Instrucciones para abrazar 
el aire. Varias de sus obras han sido 
publicadas en Ecuador, Cuba, España, 
EE. UU y Alemania.

María del Rosario Francés

Directora del Laboratorio Malayerba, 
actriz y directora de actores. Nace 
en Pamplona, España, donde estudió 
Filosofía en la Universidad de 
Navarra; y actuación en la Escuela de 
Teatro de William Leighton (Madrid) 
y en la Universidad de Midleex 
(Londres, Inglaterra). En sus inicios 
trabajó en Madrid junto con José 
Carlos Plaza, en el TEI. Funda el 
grupo de Teatro Malayerba en 1980 
en Quito, Ecuador, al que pertenece 
desde entonces. Funda y dirige el 
laboratorio de formación actoral 
Malayerba hace más de quince años. 
Imparte talleres y conferencias tanto 
dentro como fuera del Ecuador. Ha 
actuado en más de veinte montajes 
del grupo Malayerba, además ha 
dirigido obras de teatro, montajes de 
calle y ha realizado dirección actoral 
para numerosas producciones 
cinematográficas.

El Teatro de los Andes

Fundado en Bolivia en 1991. Su 
sede está en la localidad de 
Yotala (Sucre), donde prepara y 
presenta sus espectáculos, realiza 
encuentros y talleres sobre teatro 
y hospeda a otros artistas y grupos 
teatrales. En los veintisiete años de 
existencia, el Teatro de los Andes 
ha producido obras de teatro que 
ha llevado a todos los rincones 
de Bolivia y a varios países de los 
cinco continentes, participando en 
festivales internacionales de teatro.

Creación colectiva del Teatro de los 
Andes y Aristides Vargas

Actores: Gonzalo Callejas, Freddy 
Chipana y Alice Guimaraes

Música. Lucas Achirico

Escenografía: Gonzalo Callejas

Vestuario: Alice Guimaraes, 
Jacqueline Lafuente Covarrubias

Luces: Teatro de los Andes

Técnicos de luz y sonido: Sergio 
López y Fabiola Mendoza

Dirección de actores: María del 
Rosario Francés

Productor de gira: César Castaño

Texto y dirección: Aristides Vargas

Organización general: Teatro de los 
Andes

Duración: 90 minutos

Entre otros reconocimientos, el 
Teatro de los Andes ha recibido 
el premio El Gallo de La Habana, 
otorgado por Casa de las Américas, 
Cuba (2014); el espectáculo Hamlet, 
de los Andes recibió el Premio 
Mayor Teatro del Mundo de mejor 
espectáculo extranjero, otorgado 
por la Universidad de Buenos Aires, 
Argentina (2014); Gonzalo Callejas 
recibió el premio al mejor actor 
con Hamlet, de los Andes en el 
Festival Mess, en Sarajevo, Bosnia-
Herzegovina (2014), y Mar recibió 
los premios Eduardo Abaroa como 
mejor espectáculo y mejor actor para 
Gonzalo Callejas, Bolivia (2015).
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País: Brasil
Grupo: Focus 
Cía. de Danza
Pulep: GSP482-SYI354

Las canciones que bailaste para mí

Cuatro parejas se unen en un gran 
popurrí de 72 canciones interpretadas 
por el gran cantante y compositor 
brasileño Roberto Carlos. Canciones 
que marcaron época y que se han 
vuelto clásicos de la música popular 
brasileña aparecen como lema 
principal para esta producción de 
Focus.

La obra revisita las grandes 
interpretaciones como: Detalles, 
Otra vez, Desahogo y Cama y mesa, 
entre otros eternos clásicos que 
componen esta banda sonora que 
pasa por las décadas de los 60 hasta 
los 90, en las que Roberto pudo 
alcanzar varias generaciones con 
canciones que mezclan y exaltan 
sentimientos y hablan de amor y 
relaciones. A escena se trae todo el 
romanticismo proveniente de sus 
canciones, además de los mensajes 
que marcan tantas historias, en 
la que se exagera la musicalidad 
y se abusa del buen humor. Las 
intenciones en las palabras y la 
popularidad de Roberto con sus 
poesías en formas musicales tienen 
una directa conexión con el público. 
Realmente es muy raro encontrar a 
alguien que no se identifique o no 
conozca alguna de sus obras.

Las canciones que bailaste para mí 
es un espectáculo para todas las 
edades, para cualquier persona y en 
cualquier tiempo, donde la danza y la 
música aparecen en unión perfecta y 
solo nos resta asistir, sentarnos, oír y 
vivir tantas emociones.
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Focus Cía. de Danza

Es una de las compañías más 
aclamadas de Brasil y consagrada 
por la crítica especializada y por 
su público, que cada vez es más 
numeroso. La compañía tiene 
en promedio unas 120 funciones 
anuales en todo el territorio brasilero. 
Adicionalmente, se han presentado 
en países como Canadá, Francia 
(Bienal de Lyon y otras 32 ciudades), 
Estados Unidos, Portugal, Italia, 
Alemania y Panamá.

Focus recibió en noviembre de 
2016 la mención de Orden de 
Mérito Cultural del Ministerio de la 
Cultura, la mayor condecoración de 
la cultura brasileña que todos los 
años distingue a los artistas y grupos 
que se han destacado en el medio 
artístico y cultural en Brasil.

La obra Las canciones que bailaste 
para mí fue elegida entre las mejores 
por los periódicos O Globo 2011, y 
Folha de São Paulo 2012. En 2018 
la obra llegó a 300 funciones y un 
público de aproximadamente cien 
mil espectadores.

Dirección, Concepción, Coreografía: 
Alex Neoral

Dirección de Producción: Tatiana 
Garcias

Producción Ejecutiva: Bia Rey

Agente internacional: Marcelo 
Zamora

Proyecto de Iluminación: Binho 
Schaefer

Técnico de Iluminacion: Anderson 
Teixeira

Vestuarios y Visagismo: André Vital

Fotos: Cintia Pimentel, Fernanda 
Bulgarelli, Manuela Abdala, Marian 
Starosta e Manu Tasca.

Ambientación escénica: Marcio Jahú

Confección de Vestuarios: Jacira 
Garcias

Programación Visual: Infinitamente 
Estúdio de Criação

Elenco: Carolina de Sá, Cosme 
Gregory, Monise Marques, José 
Villaça, Marcio Jahú, Marina Cervo, 
Rafael Luz y Roberta Bussoni

Realización: Neoral Garcias 
Produções Artísticas LTDA

Duración: 60 minutos



25

País: España
Grupo: Kulunka Teatro
Pulep: XUU335-SVC783

Solitudes

El protagonista de Solitudes se siente incomprendido 
porque, como casi todos los ancianos para los que su vida 
es prácticamente una espera, ya solo desea cosas sencillas. 
Cosas tan simples que los demás no llegan a valorar su 
verdadera importancia. Lo extraordinario de esta historia es 
que el anciano —contra lo que podría esperarse de alguien 
con una vida ya casi sin alicientes— no se resigna, no 
renuncia a sus pequeños deseos y 
pelea por ellos con determinación 
y dignidad. Esto, claro, tendrá sus 
consecuencias para él mismo y 
para quienes lo rodean. Un viaje 
por universos cotidianos que, 
combinando la gravedad con la 
sonrisa, conmueve, sorprende e 
invita a la reflexión.

Iñaki Rikarte

En el año 2010 tuvimos la suerte 
de estrenar nuestro primer 
espectáculo, André y Dorine en 
este mítico Festival Internacional 
de Teatro de Manizales. A la 
incertidumbre propia de cualquier 
compañía antes de confrontar por 
primera vez con el público una 
función, se sumaba la de hacerlo 
utilizando un código desconocido 
para nosotros: nunca habíamos 
hecho un espectáculo de 
máscaras sin hacer uso de la 
palabra. La inolvidable acogida 
del público colombiano a aquel trabajo fue una auténtica 
sorpresa para nosotros y, en cierto sentido, nos hizo 
descubrir lo que teníamos entre manos. Por aquel año, 
Kulunka era una compañía recién nacida y nuestro paso por 
Manizales supuso el comienzo de un extraordinario viaje 
—físico y vital— para todos los miembros del grupo. Hoy, 
nueve años, treinta países y setecientas funciones después, 
regresamos con nuestro segundo espectáculo Solitudes al 
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lugar donde prácticamente empezó 
todo. Comprenderán porqué es 
especial para nosotros estar hoy aquí 
de nuevo ante ustedes.

Kulunka Teatro

Es una compañía creada en Gipuzkoa 
en 2010 por Garbiñe Insausti y José 
Dault, dos jóvenes actores con 
formación académica en la Real 
Escuela Superior de Arte Dramático 
de Madrid y con una extensa 
trayectoria teatral. El conjunto nace 
de la inquietud de sus integrantes 
por experimentar con diferentes 
lenguajes escénicos al servicio de 
un teatro accesible para todo tipo 
de público. Un teatro vital, actual, 
comprometido y capaz de emocionar 
y divertir a partes iguales.

Kulunka Teatro cuenta con cuatro 
espectáculos en su repertorio: André 
y Dorine (2010) y Solitudes (2015), 
ambos de máscara expresiva, y Edith 
Piaf (2015) y Quitamiedos (2019). En 
ellos se abordan diferentes códigos 
narrativos: máscara expresiva, teatro 
de texto, musical… La compañía 
pretende mostrar su compromiso 
con las historias más allá del lenguaje 
narrativo escogido. Por encima de 
todo, somos contadores de historias.

Reparto: Edu Cárcamo, Laura García 
Marín y José Dault

Música original y espacio sonoro: 
Luis Miguel Cobo

Escenografía y vestuario: Ikerne 
Giménez

Diseño de luces: Carlos Samaniego

Montaje y ejecución luces: Bea FD (la 
compañía de la luz)

Ayudante de dirección: Rolando San 
Martín

Dirección: Iñaki Rikarte

Producción: Kulunka Teatro

Duración: 85 minutos
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País: EUA
Grupo: ID Studio Theater
Pulep: FER921-ZFY470

El cielo y el dolor

Alexandra, una inmigrante transexual 
que trabaja como prostituta en 
Queens, nos cuenta con humor 
los más profundos secretos de 
su alma: su iniciación sexual, el 
descubrimiento del amor, el exilio, 
la huida, la separación, el cruce de 
la frontera, Nueva York, Queens, de 
nuevo la prostitución… el purgatorio.

El cielo y el dolor es una historia 
de amor bella y desgarradora 
como el amor mismo. Habla de la 
supervivencia, del sacrificio, de las 
soledades que un día nos obligan a 
huir de nuestra jaula y a encarcelarnos 
en otra aún mayor para intentar vivir, 
para ser felices al fin, para tocar, 
aunque sea por un instante, el cielo.

Ganadora del premio Hola 
(Organización hispana de actores 
latinos) de Nueva York, en la 
categoría «Actuación destacada de 
un unipersonal».

Germán Jaramillo

Fundador en 2001 de ID Studio 
Theater y actualmente es el director 
artístico. Cofundador del Teatro Libre 
de Bogotá (1973) y de su Escuela 
de Formación de Actores (1988). 
En Colombia, sus interpretaciones 
como actor le valieron premios 
como mejor actor del año en varias 
ocasiones. En el 2000 protagonizó 
la película La Virgen de los sicarios, 
dirigida por Barbet Schroeder, con la 
que obtuvo nominaciones y premios 
que le dieron reconocimiento 
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internacional; en el cine también 
participó, entre otras películas, en 
El soborno del cielo (Colombia) y 
Huérfanos (México). En televisión 
actuó en La bruja, El comandante y 
Narcos, entre otras producciones. 
En Nueva York, para la compañía de 
teatro Repertorio Español, Jaramillo 
actuó en Cita a ciegas, entre otras 
piezas, y creó el papel del coronel en 
El coronel no tiene quien le escriba. 
En los últimos cinco años ha recibido 
los premios Hola, ACE y ATI a mejor 
actor. Entre marzo y mayo de 2019 
recibió el honor de actuar el papel de 
Borges en Nantucket Sleigh Ride en 
el Lincoln Center Theater.

Nelson Celis (actor)

Máster en Creación Teatral de la 
Universidad Carlos III de Madrid 
y maestro en Arte Dramático de 
la Universidad Central de Bogotá, 
Colombia. Egresado de la Escuela 
de Formación de Actores del Teatro 
Libre de Bogotá en 1998 y en 1999 
ingresó a este grupo profesional 
en el que trabajó durante catorce 
años ininterrumpidos como actor y 
director. Fue profesor de actuación, 
movimiento e interpretación en la 
Escuela Teatro Libre desde 1999 a 
2006, año en que las asignaturas 
se convirtieron en la carrera de 
Arte Dramático de la Universidad 
Central, donde también trabajó como 
profesor en las mismas áreas hasta 
el 2014. Director artístico asociado 
al ID Studio Theater en Nueva York, 
en el que ha hecho parte de varios 
montajes como actor y director. 
Fundador y director artístico de la 
Compañía Nacional de las Artes de 
Bogotá, Colombia, en la que también 
ha participado en varios montajes 
como director y actor.

ID Studio Theater

Es una organización artística sin 
fines de lucro, con sede en el 
sur del Bronx, en Nueva York. La 
compañía trabaja con personas de 

Escrita por Alejandro Gómez

Dirigida por Germán Jaramillo

Interpretada por Nelson Celis

Composición y producción musical: 
Pablo Mayor

Diseño de vestuario, escenario y 
luces: Lucía della Paolera

Asesoría de maquillaje: Nerea 
Sánchez

Mercadeo y relaciones públicas: 
Edgard López

Video: Alejandro Jaramillo

Duración: 70 minutos

todas las edades y condiciones: 
adultos y jóvenes, estadounidenses 
e inmigrantes, gente con o sin hogar, 
algunos que tienen entrenamiento 
como performers y otros que no han 
recibido ninguno. Los performers 
entrenados instruyen rigor, precisión 
y métodos de trabajo a los otros, y 
los que no tienen experiencia ofrecen 
a aquellos sus enseñanzas de vida, el 
sentido de la verdad y la generosidad 
para exponer el material secreto con 
que trabaja un performer. Sobre esta 
experiencia el director afirma: «El 
camino que recorremos le ofrece la 
posibilidad a todos los que trabajan 
con nosotros de transformarse y 
reinventarse, y propicia la creación 
de una red de apoyo de otros artistas 
que creen en el trabajo que hacemos 
en el seno de nuestra comunidad.»
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País: México
Grupos: Teatro Unam 
y Puño de Tierra
Pulep: XUU335-SVC783
Algo en Fuenteovejuna

Fuenteovejuna es una pequeña población rural mexicana 
que desde hace décadas ha sido disputada por distintos 
carteles de la droga. El abandono, la complicidad y la 
ineptitud del Gobierno han dejado a la población a merced 
de los narcotraficantes. El Cartel 
de la Cruz de Calatrava domina 
la plaza, pero un grupo de 
campesinos, cansados de pedir 
justicia sin ser escuchados, han 
decidido defenderse y dar muerte 
a los tiranos.

Fernando Bonilla

Miembro fundador de la compañía 
Puño de Tierra. Egresado de la 
carrera de Dirección en 2007 
del Instituto del Cine de Madrid. 
Director de más de veinte 
montajes teatrales, como Bodas 
de Sangre, El Impromatógrafo, 
Siglo XX que estás en los cielos, 
Almacenados, Los ingrávidos y 
Ex (el pasado ya no es lo que 
era). Autor de ocho obras de 
teatro, como Otro mar; El santo 
Chueco; Massiosare, un extraño 
enemigo, y Caníbales destinados, 
esta última publicada por la 
Unam en 2003. Ha participado 
en festivales como el Festival Internacional de Teatro de 
Manizales, Colombia; la Muestra Nacional de Teatro, en 
México; La Noche de los Teatros de Madrid, España; el 
Encuentro Internacional de Teatro Joven, Buenos Aires, 
Argentina, y el Festival Iberoamericano de Teatro de Bogotá, 
Colombia, entre otros festivales en compañía del grupo. Ha 
realizado la adaptación de cuatro textos dramáticos que ha 
llevado a escena como Bodas de sangre de Federico García 
Lorca, La joven casadera de Eugène Ionesco, la versión 
teatral de la novela Los ingrávidos de Valeria Luiselli y Siglo 
XX que estás en los cielos de David Desola; esta última 
adaptación fue publicada en 2012 por La Capilla. Debutó 
como actor en 1994 con el montaje de la obra Cabos 
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sueltos de Harvey Fierstein, y desde 
entonces ha trabajado en teatro en 
más de treinta puestas en escena, 
entre las que destacan El teniente 
de Martin McDonagh, Inmigrantes 
con habilidades extraordinarias de 
Saviana Stanescu e Inmolación de 
Enrique Olmos, con directores como 
Alberto Lomnitz, Esteban Roel, 
José Caballero, Boris Schoemann, 
Roberto Sosa, Julieta Ortiz, Ricardo 
Esquerra y Omar Argentino Galván, 
entre otros. Ha colaborado en más 
de quince montajes de improvisación 
como La copa improvisadores, 
Los improbables, La Trattaria 
d´Improvizzo y La improlucha. Como 
docente ha impartido cursos y 
talleres de dirección escénica y de 
improvisación teatral en academias 
como Casa Azul, Virginia Fábregas, el 
Colegio de Ciencias y Humanidades 
de la Unam y la coordinación de 
teatro de la Unam.

Puño de Tierra

Fundado en 2011 en la Ciudad de 
México por Gabriel Zapata, Valentina 
Sierra y Fernando Bonilla. El grupo 
ha producido veintiún puestas en 
escena, entre ellas: Siglo XX que 
estás en los cielos, Una bestia en mi 
jardín, Almacenados, Los ingrávidos 
e Infierno Barba Azul presentadas 
en los teatros más importantes de 
la CDMX, y también al interior del 
país. La compañía ha participado en 
festivales como La Feria del Libro 
Teatral 2010 del INBA, el Maratón 
de Teatro para Niños y Jóvenes 2011 
y 2016 del INBA, el Ciclo de Teatro 
para Jóvenes 2012 del INBA, Festival 
Internacional de Puebla Héctor Azar 
2012, Temporada de Otoño SAS ISIC 
Culiacán 2013, el Hay Festival Xalapa 
2013, el Festival 40 años Los Mismos 

Elenco: Héctor Bonilla, Francia 
Castañeda, Carlos Corona, Ricardo 
Esquerra, Juan Carlos Medellín, 
Malcolm Méndez, Patricia Ortiz y 
Valentina Sierra

Dramaturgia y dirección: Fernando 
Bonilla

Escenografía e iluminación: Tenzing 
Ortega

Diseño de vestuario: Libertad Mardel

Producción y multimedia: Gabriel 
Zapata Z.

Asistente de dirección: Miguel 
Alejandro León

Musicalización: Leonardo Soqui

Duración: 120 minutos

Sueños México-Chile 2013, Las 
Jornadas Alarconianas Taxco 2014, 
el Festival Cultural Zacatecas 2016, 
el XIX Festival del Desierto 2017 y en 
la 38 Muestra Nacional de Teatro, 
León 2017, entre otros. En el ámbito 
internacional ha participado en el 
festival Sleepless Night Miami, EUA, 
2012; en el Festival Internacional de 
Teatro de Manizales, Colombia, en 
2012, 2013 y 2017, y en el Festival 
Internacional de las Artes Costa Rica 
2017. En enero de 2014 la compañía 
estrenó El peón negro chueco en la 
sala Tarambana de Madrid, España. 
En 2015 estrenó, en coproducción con 
el Festival Internacional Cervantino, 
la obra Galileo o la abolición del cielo 
en la versión XLIII de este importante 
encuentro.
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País: Uruguay
Grupo: La Morena
Pulep: WSU796-QTC345

No daré hijos, daré versos

El espectáculo plantea tres puntos 
de vista sobre Delmira Agustini, poeta 
uruguaya asesinada en 1914 por su 
exmarido (quien era su amante en 
ese momento), en una habitación de 
alquiler. Delmira fue la primera poeta 
hispanoamericana en escribir poesía 
erótica, y comenzó a hacerlo aun 
siendo virgen.

Marianella Morena

Es una de las artistas de la escena 
uruguaya con mayor proyección 
internacional. Sus espectáculos 
han sido invitados a países como 
España, Alemania, Francia, Portugal, 
Chile, Argentina, Colombia, Ecuador, 
EE. UU, Venezuela, México, Brasil, 
Paraguay y Bolivia. Ha sido incluida 
en investigaciones y publicaciones 
uruguayas, argentinas, españolas, 
norteamericanas, italianas, francesas 
y cubanas. También ha tenido la 
responsabilidad de la apertura de 
espacios alternativos. Ha recibido 
varios galardones como el Premio 
Moliere, Francia; el Centro Cultural 
de España; el premio a espectáculo 
extranjero por la UBA (Universidad de 
Buenos Aires), y nominada a premios 
ACE (crítica argentina). Se formó en 
Uruguay y se especializó en Polonia, 
Francia y Argentina. El Instituto 
Goethe la eligió personalidad 
teatral. Ha montado más de treinta 
espectáculos.
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La Morena

En el 2009 se conforma el colectivo 
La Morena y durante este tiempo ha 
concretado montajes teatrales de 
diferentes formatos como monólogos 
de cámara, un espectáculo en el 
que reunió a 120 artistas en escena 
y el montaje en Lima con 200 
mujeres en un espacio público. 
En los últimos años, el colectivo 
se ha convertido en uno de los 
representantes uruguayos con mayor 
participación internacional; a la fecha 
ha presentado sus espectáculos en 
más de quince países.

Asimismo, el compromiso social por 
la equidad de género los ha llevado a 
trabajar sobre biografías de mujeres; 
actualmente está en desarrollo un 
testimonial de mujeres trans del 
medio rural uruguayo.

Escrita por Alejandro Gómez

Dirigida por Germán Jaramillo

Interpretada por Nelson Celis

Composición y producción musical: 
Pablo Mayor

Diseño de vestuario, escenario y 
luces: Lucía della Paolera

Asesoría de maquillaje: Nerea 
Sánchez

Mercadeo y relaciones públicas: 
Edgard López

Video: Alejandro Jaramillo

Duración: 75 minutos
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País: Uruguay
Grupo: El Galpón
Pulep: XUU335-SVC783

Bakunin sauna. Una obra anarquista

Margarita, una vieja anarquista, especialista en computación 
cognitiva, plantea secuestrar en el sauna de un hotel en Las 
Vegas a Ema, la nueva gerente general de IBM para América 
Latina. Para ello recibe la ayuda de Rosa y Bernardo, dos 
exfuncionarios de la misma empresa, y de un humanoide 
informático con la apariencia del filósofo ruso Mijaíl Bakunin, 
programado especialmente para la ocasión; sin embargo, la 
acción se sale de control.

Una comedia irreverente y moralmente equivocada.

Santiago Sanguinetti

Actor, director, dramaturgo 
y docente. Egresado de la 
Escuela Multidisciplinaria de 
Arte Dramático y del Instituto de 
Profesores Artigas de Uruguay, 
en la especialidad Literatura. 
Ha recibido varias becas 
internacionales que lo llevaron 
a estudiar a Aviñón (Festival 
Internacional de Teatro 2007), 
Barcelona (Sala Beckett 2011), 
Santiago de Chile (Teatro Amplio, 
residencia 2014), Buenos Aires 
(Panorama Sur 2015), Montpellier 
(Centre Dramatique National 
2015) y Berlín (Theatertreffen 
2017). Presentó algunos de 
sus espectáculos en ciudades 
como Nottingham (World Event 
Young Artists 2012), Buenos Aires 
(Teatro Nacional Cervantes 2014 
y Teatro El Extranjero 2016), La 
Habana (Feria del Libro 2016), 
Heidelberg (Festival ¡Adelante! 
2017) y Múnich (Residenztheater 
2018), entre otras. Ha obtenido diversas distinciones entre 
las que se destacan el Premio Nacional de Literatura, el 
premio Onetti de la Intendencia de Montevideo, el Premio 
Florencio de la Asociación de Críticos, el Premio Molière 
de la Embajada de Francia, el Fondo para la Formación y 
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la Creación Artística 2012 - 2014 del 
Ministerio de Educación y Cultura y 
la mención Teatro del Mundo a mejor 
espectáculo extranjero 2016, otorgada 
por la Universidad de Buenos Aires. 
Sus textos se han llevado a escena 
en Uruguay, Argentina, Brasil, Chile, 
Colombia, Cuba, México, Estados 
Unidos, España, Inglaterra, Francia 
y Alemania. Ha editado los libros 
Dramaturgia imprecisa (Estuario 
2009), Sobre la teoría del eterno 
retorno aplicada a la revolución en el 
Caribe (Banda Oriental 2013), Trilogía 
de la revolución (Estuario 2015), 
Breve apología del caos por exceso 
de testosterona en las calles de 
Manhattan (Asociación de Directores 
de Escena de España, Madrid, 2017), 
Animalia, junto a Gabriel Calderón y 
Sergio Banco (Criatura 2018); además 
de formar parte de las antologías 
de teatro uruguayo contemporáneo 
editadas por Paso de Gato (México) y 
Casa de las Américas (Cuba), ambas 
en 2015.

El Galpón

El Galpón es una institución teatral 
uruguaya fundada el 2 de septiembre 
de 1949 a partir de la unión de dos 
instituciones teatrales: La Isla, dirigida 
por Atahualpa del Cioppo, y el elenco 
del Teatro del Pueblo. Fue una de 
las primeras instituciones teatrales 
independientes en contar con una 
sala propia. Desde sus comienzos, 
El Galpón ha tenido su escuela de 
Arte Escénico, lo que le ha facilitado 
incrementar y formar a sus futuros 
elencos y mantener una política de 
extensión cultural que consiste en 
ofrecer funciones a escuelas, liceos, 
sindicatos, etc., como una forma 
de llevar el teatro a quienes no son 
espectadores teatrales habituales.

En 1976 la dictadura militar uruguaya 
«ilegalizó» a la institución, disolvió su 
elenco, confiscó sus bienes y prohibió 
toda actividad teatral y cultural a sus 
integrantes. La posterior persecución 
a muchos de ellos los llevó a tomar 
el camino del asilo político que fue 

Reparto: Nelly Antúnez, Myriam 
Gleijer, Héctor Guido, Pierino Zorzini, 
Claudia Trecu

Dramaturgia: Laura Olivi 
(Residenztheater Munich)

Escenografía e iluminación: Laura 
Leiffert y Sebastián Marrero

Vestuario: Johana Bresque

Banda sonora: Fernando Castro

Asistencia de dirección: Anaclara 
Alexandrino y Leonardo Sosa

Comunicación y prensa: Gabriela 
Judeikin

Producción ejecutiva: Ángeles 
Vázquez y Vladimir Bondiuk

Producción artística y distribución 
internacional: Laura Pouso

Producción general: teatro El Galpón

Duración: 70 minutos

concedido por México en donde, a 
partir del 2 de setiembre de 1976, 
la compañía reinició su actividad 
teatral y cultural. En 1984 el elenco 
regresa al país. Con el retorno de 
la democracia, recupera su sala 
expropiada por la dictadura y retoma 
allí sus actividades artísticas.

El Galpón cuenta hoy con un elenco de 
cuarenta actores, una infraestructura 
de enorme valor sostenida por el 
trabajo de más de medio centenar 
de personas entre integrantes, 
empleados y colaboradores.

SA
LAS
NACIONALES
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País: Colombia
Grupo: 4Paredes

Pulep: IGJ724-ALF859-MRY730

De ratones y hombres

Dos hermanos, campesinos 
colombianos, viajan por distintas 
regiones rebuscándosela. Uno es 
inteligente, el otro no. Uno depende 
del otro. Hasta que uno de los dos se 
convierte en una carga peligrosa.

Manolo Orjuela

Mi interés sobre la creación siempre 
se ha concentrado en dramas íntimos 
de pequeño y mediano formato y, en 
algunas ocasiones, en espacios no 
convencionales. Pionero del teatro 
a domicilio en Bogotá, donde las 
vidas cotidianas y personales son el 
eje fundamental. Siento que en la 
representación está la posibilidad 
de elaborarnos como sujetos y 
como sociedad, documentando la 
complejidad de las emociones de los 
seres humanos.
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Actores: Gadiel López, Héctor 
Sánchez y Laura Rodríguez

Música: Jorge Arbeláez

Asistente: Juan Felipe Avendaño

Construcción escenografía: Jeison 
López

Producción general: 4Paredes

Duración: 60 minutos

4Paredes

Es un club exclusivo cuyo objetivo 
es la consolidación de un espacio 
físico como punto de encuentro en 
donde los artistas, los espectadores 
y el sector cultural experimentarán, 
mediante la difusión y circulación de 
diferentes producciones teatrales, 
las tendencias de la dramaturgia 
actual. Su programación se basa 
en reunir textos dramatúrgicos 
contemporáneos de autores 
colombianos y universales.
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País: Colombia
Grupo: Teatro Petra
y Teatro Colsubsidio
Pulep: FHB144-CZZ767

Historia Patria (no oficial)

No soy india ni española. Soy boba, 
soy de aquí, soy una hijueputa, y 
peleo por la independencia.

Honorata Falla, la Boba

Uno de los mayores miedos al 
comenzar el siglo XIX en estos 
territorios se centraba en la lepra, 
la viruela y las infecciones. En otros 
círculos el mayor miedo era la 
independencia, las ideas liberadoras y 
las iniciativas revolucionarias venidas 
de Francia. Las dos cosas eran 
consideradas pestes, se difundía el 
concepto de que las enfermedades 
eran castigo divino producto de las 
ideas extranjeras. Los personajes de 
Historia patria (obra donde no hay 
próceres), viven el día a día de estas 
épocas. Una familia española está 
muy asustada porque les van a quitar 
sus tierras y se las van a dar a indios 
y a criollos. Criollos, indios y patriotas 
están asustados con la llegada de 
Morillo de quien dicen viene a matar 
al que no sea español. Durante la 
obra desfilan en esta Santafé de 
1810 a 1819: una boba (Honorata 
Falla), un bobo (Cecilio Seco), y una 
india (Lucero Llamas), sirvientes 
de una familia española; la familia 
española (Cérvido Arboleda y su hija 
Flor de Liz), y su cercano amigo el 
boticario (Isidoro Gorraes). Todos 
están aparentemente alejados de los 
sucesos que transformarán al país, 
pero tarde o temprano, lo quieran o 
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no, formarán parte de las guerras de 
independencia como beneficiados o 
como víctimas. La pieza comienza 
cuando (en el presente) el gobernador 
y la primera dama del departamento 
comisionan a la directora más 
premiada para que dirija un 
montaje sobre el bicentenario de la 
independencia. Entre el presente y el 
pasado la obra cuenta como ciertas 
cosas se mantienen intactas; como 
hay muchos esquemas cíclicos y 
repetidos que replican relaciones 
de sumisión, poder y, sobre todo, 
de informaciones falsas encargadas 
de instalar el miedo para que nada 
cambie.

Teatro Petra

Es uno de los grupos más 
representativos del teatro 
contemporáneo de Colombia con 
un público devoto que sigue todos 
sus proyectos. Su trabajo nace de la 
investigación y la escritura dramática 
desde el texto y el escenario. 
Fundado por Fabio Rubiano O. 
y Marcela Valencia en 1985, sus 
piezas han ganado cuatro veces el 
Premio Nacional de Dramaturgia: 
a la mejor obra 2011 con Sara dice 
y el Premio Nacional de Dirección 
2013 con El vientre de la ballena, 
Sara dice y Pinocho y Frankenstein 
le tienen miedo a Harrison Ford. 
Sus obras han sido invitadas a más 
de 35 festivales internacionales 
en Europa, Suramérica, México 
y Estados Unidos. Los textos de 
Rubiano también han sido traducidos 
y montados por diversos grupos 
nacionales y extranjeros. El Teatro 
Petra se ha caracterizado en sus 
montajes por tratar temas polémicos 
y controversiales de nuestra realidad, 
pero siempre, aunque naveguen 
por el dolor y la violencia, el humor 
aparece en su nivel más irónico 
generando risas que duelen; una 

Escrita y dirigida por Fabio 
Rubiano O.

Elenco: Fabio Rubiano O., 
Marcela Valencia, Javier 
Riveros, Ariel Merchán, Liliana 
Escobar, Juanita Cetina, Iván 
Arcila, Carlos Mario Valencia, 
Manuel Daza

Dirección de arte: Hernán 
García

Prediseño de vestuario: 
equipo creativo Teatro Petra

Diseño de iluminación: Adelio 
Leiva

Ambientación y utilería: Luis 
Alexander Montoya

Vestuarista: Laura Restrepo 
Gil

Costurera: Ady Paulin 
Velásquez

Escenografía: H&G Studio One

Comunicaciones Teatro Petra: 
Argenis Leal y Sandra Suárez

Asistente de dirección: Juan 
José López

Producción ejecutiva: Daniel 
A. Mikey

Duración: 85 minutos

manera de ver el mundo sin evitar 
la confrontación. Actualmente, 
Teatro Petra celebra sus 34 años de 
existencia con la aclamada: Labio de 
liebre, coproducción con el Teatro 
Colón; Cuando estallan las paredes, 
coproducción con el Teatro Jorge 
Eliécer Gaitán (Idartes), y su última 
producción Historia patria (no oficial), 
en coproducción con el Teatro 
Colsubsidio.
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País: Colombia
Grupo: Teatro Petra
Pulep: WAH316

Mosca

Dos familias se dan cita para firmar una tregua después de la 
guerra. Antes de la firma hay grandes cenas, violaciones, engaños, 
promesas de amor, asesinatos, mutilaciones y venganzas. Los 
mecanismos utilizados en el escenario para resolver tal cantidad de 
atrocidades no incluyen recursos realistas ni efectos especiales. A 
pesar de los cercenamientos, no habrá sobre la mesa una sola gota 
de sangre. Durante el proceso de 
montaje, los actores y actrices 
encontraron en sus personajes 
recursos mucho más atroces, 
haciendo de esta obra un espacio 
donde la metáfora visual llega a 
su máxima expresión.

Bernardo García

Mosca ha sido una de las piezas 
emblemáticas del Teatro Petra. 
Estrenada en 2002, se mantuvo en 
giras nacionales, internacionales 
y temporadas durante ocho años 
ininterrumpidos. Desde esa fecha 
nos la siguen pidiendo. Por eso 
decidimos hacer el remontaje 
con una de las nuevas figuras 
más relevantes de la dirección: 
Bernardo Maximiliano García. 
La nueva Mosca tiene un elenco 
mixto: actores de la primera 
versión, al lado de nuevos 
talentos.

La composición original de 
la pieza se mantiene, pero se suma la fortaleza y creatividad del 
nuevo elenco que, bajo las premisas de la primera versión, juegan 
y evolucionan en los gestos, las coreografías, las actuaciones, y 
muestran una versión más potente, ágil y cercana a los momentos 
históricos y estéticos de la actualidad.

Mosca está escrita a partir del Tito Andrónico de Shakespeare, pero 
no tiene textos de él. La obra más atroz del dramaturgo isabelino 
mantiene en Mosca su carácter violento, pero sin que haya una 
sola gota de sangre ni violencia explícita en escena. Hay nuevos 
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personajes como el Ganso Avestruz, 
y transformaciones de los originales: 
aquí Lavinia es una princesa de más 
de 40 años con apetitos carnales 
inmediatos, y cuya virginidad le 
pesa e incomoda. Las decisiones de 
montaje hacen que la barbarie sea 
tan teatral que a veces el impacto es 
más profundo. Una obra pedida año 
tras año por el público regresa para 
acompañar y ampliar el repertorio de 
Teatro Petra.

Teatro Petra

Es uno de los grupos más 
representativos del teatro 
contemporáneo de Colombia con 
un público devoto que sigue todos 
sus proyectos. Su trabajo nace de la 
investigación y la escritura dramática 
desde el texto y el escenario. 
Fundado por Fabio Rubiano O. 
y Marcela Valencia en 1985, sus 
piezas han ganado cuatro veces el 
Premio Nacional de Dramaturgia: 
a la mejor obra 2011 con Sara dice 
y el Premio Nacional de Dirección 
2013 con El vientre de la ballena, 
Sara dice y Pinocho y Frankenstein 
le tienen miedo a Harrison Ford. 
Sus obras han sido invitadas a más 
de 35 festivales internacionales 
en Europa, Suramérica, México 
y Estados Unidos. Los textos de 
Rubiano también han sido traducidos 

Escrita por Fabio Rubiano O.

Dirigida por Bernardo García

Elenco: Carlos Gutiérrez: Tito, Isabel 
Gaona: Tamora, Rodrigo Sánchez: 
Chirón, Manuel Sarmiento: Lucio 
y Bassiano, Iván Piñacué: Quinto y 
Aarón, Roger García: Lavinia, Daniela 
Leiva: Ganzo Avestruz, Bernardo 
García: Demetrio

Efectos en vivo: Juan Carlos García

Diseño de iluminación: Adelio Leiva

Escenografía: H&G Studio One

Vestuario y maquillaje: Piña Mil Caras

Combates: Golpe de Gracia

Producción Ejecutiva - Daniel A. 
Mikey

Duración: 90 minutos

y montados por diversos grupos 
nacionales y extranjeros. El Teatro 
Petra se ha caracterizado en sus 
montajes por tratar temas polémicos 
y controversiales de nuestra realidad, 
pero siempre, aunque naveguen 
por el dolor y la violencia, el humor 
aparece en su nivel más irónico 
generando risas que duelen; una 
manera de ver el mundo sin evitar 
la confrontación. Actualmente, 
Teatro Petra celebra sus 34 años de 
existencia con la aclamada: Labio de 
liebre, coproducción con el Teatro 
Colón; Cuando estallan las paredes, 
coproducción con el Teatro Jorge 
Eliécer Gaitán (Idartes), y su última 
producción Historia patria (no oficial), 
en coproducción con el Teatro 
Colsubsidio.
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País: Colombia
Grupo: La Luciérnaga Teatro
y Teatro Invisible
Pulep: XCG915-SXZ357

La razón blindada

Dos hombres están encerrados: 
Panza y De la Mancha. Personajes que 
solo por pensar diferente y tener otra 
perspectiva de la realidad, o quizás 
la única existente en su sistema, 
vuelven esa realidad peligrosa para 
unos y tal vez la única esperanza para 
otros. Son presos de una razón sin 
razón, pero solo físicamente porque 
el alma y la mente no se pueden 
censurar. Personajes que entran 
en un juego donde la boca calla a 
pesar de que la mente grita, porque 
busca ocultarse de miradas que la 
mantienen al asecho, sin embargo, 
logran despistarlas con juegos 
sin sentido, las adentran hacia un 
universo paralelo a la realidad tuya, 
mía, de él, de nosotros… Así originan 
respuestas a preguntas existentes 
cada domingo por la tarde, donde 
hacen un túnel intangible con la 
esperanza de salir de esa realidad 
física que juega con sus existencias.

Jhon Mario Sepúlveda Murcia

Director y fundador de la compañía 
teatral La Luciérnaga de Manizales. 
Licenciado de Artes Escénicas con 
énfasis en Teatro de la Universidad 
de Caldas y con diplomado en 
Iluminación, título otorgado por el 
Ministerio de Cultura. Fue actor y 
luminotécnico de la fundación Punto 
de Partida de Manizales (2004-2015) y 
profesor de la Universidad de Caldas 
(2013-2017).

Se ha desempeñado como actor en 
las obras Todos los días un día, El 
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Actuación: Daniel Eduardo Alzate: 
Panza y Julián Gregorio Gaviria: De la 
Mancha

Diseño de iluminación: Jhon Mario 
Sepúlveda Murcia

Música original: Jon Correa

Duración: 90 minutos

trotacalles, Adonde vas Hollis Jay, 
Matrimonio para tres y La tortura, con 
la corporación Punto de Partida. Ha 
participado en el campo de los títeres 
en obras como: Hay que buscar un 
diablito, Aventuras de Batitu, Niño 
Pombo y Natividad. También ha 
representado el teatro manizaleño en 
el ámbito nacional y ha participado 
en festivales internacionales donde 
ha expuesto la cultura teatral 
colombiana.

La Luciérnaga Teatro

El grupo fue fundado en el 2015 por 
el director Jhon Mario Sepúlveda, su 
aporte a la cultura teatral ha dejado 
el nombre en alto de la creación 
artística manizaleña. Dentro de 
su repertorio cuenta con cuatro 
espectáculos: Amor en sombras, de 
creación colectiva; Los adioses de 
José, del autor Víctor Viviescas; Bang, 
bang, estás muerto, del autor William 
Mastrosimone, y La razón blindada, 
del maestro Aristides Vargas. El grupo 
cuenta con un equipo multidisciplinar, 
profesionales en el arte escénico y en 
el campo de la dirección, actuación, 
fotografía y diseño.

Teatro Invisible

Nace en el 2008 con la intención 
de experimentar e indagar sobre las 

técnicas contemporáneas del teatro, 
y tiene como eje de comprensión las 
obras dramáticas de autor que estén 
escritas a la luz de un teatro social 
y político. Las puestas en escena 
que se han abordado han sido 
desarrolladas en el marco del teatro 
físico-gestual, donde la construcción 
de las acciones físicas fue dada 
por el trabajo corporal, gestual, 
la incidencia de los objetos y su 
necesaria transformación en escena 
para la creación de diversos espacios 
que conforman el universo de ficción 
de cada obra de teatro.
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País: Colombia
Grupo: Punto de Partida, 
Teatro Inverso y Hurón Teatro

Pulep: FMM900-FTT184

La secreta obscenidad de cada día

Narra la historia de dos exhibicionistas que por diversas 
situaciones del destino se encuentran en un parque frente 
a un colegio de niñas bien. Estos pedófilos perversos, 
personificados en Carlos Marx y Sigmund Freud, entablan 
encuentros y desencuentros de forma delirante e hilarante, 
con las motivaciones más 
oscuras que el espectador 
se pueda imaginar. Al final, 
el público se dará cuenta 
de que se ha reído de cosas 
equivocadas.

Sergio Naranjo Velásquez

Doctor en Humanidades de la 
Universidad Internacional de 
Cataluña (España), magíster 
en Estudios Teatrales de la 
Universidad Autónoma de 
Barcelona (España) y licenciado 
en Artes Escénicas con énfasis 
en Teatro de la Universidad de 
Caldas. Fundador del grupo Gaia 
Teatro de Colombia. Miembro 
participante de SARX, grupo de 
investigación en «Antropología 
de la corporalidad» de la 
Universidad Internacional de 
Cataluña. En la tarea de director 
de teatro, ha llevado a escena 
obras como: La captura de Darío 
García y Luis Felipe Salamanca 
(Colombia 2007); asistente de dirección con Isabelle Matter 
en Feroz Carril, grupo Compañía Des Hélices de Suiza (2008); 
codirección con Nathalia Paolini de MIERDA: mientras intento 
escenas y recuerdos de amor (Barcelona 2014), y dirección 
de la obra Donde el viento hace buñuelos de Aristides 
Vargas (Barcelona 2016). Como actor ha participado en 
las siguientes obras: MIERDA de Nathalia Paolini, versión 
de ocho minutos presentada en los Teatros del Canal de 
Madrid, concurso Talento (Madrid 2014); La muchacha 
de los libros usados de Aristides Vargas (Argentina 2010); 
Propuesta matrimonial de Antón Chéjov (Colombia 2008); 
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Las Bacantes de Eurípides (Colombia 
2007), y Sueño de una noche de verano 
de William Shakespeare (Colombia 
2006). Actualmente, se desempeña 
como docente en el Departamento 
de Artes Escénicas de la Universidad 
de Caldas y miembro cofundador, 
director y actor del colectivo Hurón 
Teatro de Manizales..

Punto de Partida

Compañía que tiene 23 años de 
experiencia (1996) en teatro y 
títeres. Hemos realizado procesos 
pedagógicos que han permitido 
afianzar una identidad cultural 
formando niños, jóvenes y adultos. 
Hemos proyectado a Manizales 
como una ciudad escénica por 
excelencia en el ámbito local, 
nacional e internacional. Realizamos 
dos festivales anuales: Festival 
Intercolegiado de Teatro «Aulas de 
vida, escenarios de creación» (2007-
2018) y el Festival Iberoamericano 
de Títeres «Manuelucho o la mera 
astilla remediana» (2008-2018), en 
homenaje al primer titiritero de 
guante en Colombia.

Teatro Inverso

Inicia actividades en el 2010 y hace 
parte del grupo de investigación del 
Departamento de Artes Escénicas de 
la Universidad de Caldas. El colectivo 
se dedica a la continua indagación 
de la investigación-creación en el 
teatro a través de métodos de estilo 
contemporáneo. Es un grupo de 
artistas profesionales investigadores 
del oficio teatral, quienes, a partir 
de inquietudes o situaciones de 
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. Indagamos a través de 
lenguajes contemporáneos como el 
performance, la danza butoh, el teatro 
pánico, el teatro físico y de objetos, el 
uso de multimedia y la intervención 

Dramaturgia: Marco Antonio de la 
Parra

Actuación: Carlos Julio Jaime y 
Augusto «Tuto» Muñoz Sánchez

Investigación y movimiento escénico: 
el grupo

Escenografía: el grupo

Diseño de iluminación: el grupo

Duración: 90 minutos

de espacios no convencionales; 
además de las formas tradicionales 
de teatro. El grupo cuenta con 
dramaturgos, directores, actores, 
bailarines, diseñadores visuales y 
músicos profesionales. La principal 
herramienta que utiliza es la creación 
colectiva.

Hurón Teatro

El colectivo se ha propuesto indagar, 
desde el 2018, sobre los elementos 
que construyen el sistema de 
comunicación en la escena y el uso 
de recursos expresivos para el actor. 
El colectivo ha centrado su trabajo 
escénico en la implementación del 
estudio de las máscaras expresivas 
como soporte de hallazgos técnicos 
que dinamizan los nuevos métodos 
en la creación teatral. Se trata de 
una investigación-creación de teatro 
del silencio, gestual, en donde los 
movimientos del cuerpo del actor 
son los que permiten tener una 
comunicación con el espectador; 
esta forma de intervenir en el teatro 
rompe con las fronteras idiomáticas: 
el cuerpo es el lenguaje que conlleva 
a la mirada de una creación de 
espectáculo universal.
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País: Colombia
Grupo: I-Cono Teatro
Pulep: BOV161-ZGA177

Diatriba de amor contra una mujer

La conocida expresión «Hagamos el amor y no la guerra» 
será el lugar común que dará vida al personaje de la obra. En 
el transcurso de ella, nos encontraremos con los devaneos 
que identifican a los amantes. Un conjunto de avatares e 
imbricaciones inmersas en las 
relaciones de pareja que por 
momentos pueden ser tortuosos, 
pero también maravillosos. 
¿Cómo vivir sin lograr sentir esa 
conjunción de sentimientos que 
pueden someter a una persona? 
Pasión, coqueteo, infidelidad, 
odio, muerte…

En esta diatriba conoceremos 
las palabras de un hombre que 
transita por todos los estados de 
ánimo que se despliegan en el 
abanico del amor: lo que alguna 
vez pensó, hizo o intentó, y que 
pasa en unos pocos segundos, 
como el recordar de la vida antes 
del siguiente minuto trágico. 
Así, aparecerá en el personaje 
el remordimiento por lo que 
alguna vez no dijo, por las frases 
satíricas pronunciadas cuando no 
comprendió qué significaba amar 
o esas palabras con el poder de 
sanar que nunca salieron de su 
boca.

Como espectadores, seremos testigos de situaciones que 
nos muestran que el amor puede ser una enfermedad 
más y, aunque pueda parecer perfecto, no es más que una 
ilusión que nos lleva a la típica reflexión de que «del amor 
al odio solo hay un paso».
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Carlos Julio Jaime

Personaje icónico del teatro 
colombiano con una amplia 
experiencia en el campo de la 
actuación y la dirección, además ha 
desarrollado importantes procesos 
de investigación y creación. En sus 
inicios, en las décadas de los 70 y 
80, generó importantes procesos de 
investigación en obras colombianas 
de creación colectiva y fue partícipe 
del auge y la consolidación del nuevo 
teatro en Colombia. En 1984, 1986 y 
1992 fue director del montaje de la 
Escuela de arte escénico del Huila 
(Neiva). Posteriormente, se trasladó 
al Teatro Quimera de Bogotá donde 
fue director y actor entre 1992 y 
2001; también fue actor en la Escuela 
Nacional de Arte Dramático –ENAD.

Actualmente, es profesor en la 
licenciatura en Artes Escénicas de la 
Universidad de Caldas e integrante 
del grupo Teatro Inverso. Como 
docente, ha dirigido diferentes 
montajes y ha colaborado en la 
construcción y el acomodamiento de 
las bases de la carrera. A su vez, ha 
participado de numerosos proyectos 
de investigación como parte del 
grupo Teatro Inverso, con el que han 
montado obras como Rastros sin 
rostro (codirector y actor), De-sastres 
y costuras, de-lirios y crisantemos 
(actor).

I-Cono Teatro

Proyecto que surge ante la necesidad 
de intervenir la escena manizaleña 
y caldense en primera instancia y, 
por supuesto, la escena nacional 
e internacional como acción a 
mediano plazo. El propósito es 
indagar en nuevas estéticas y 
profundizar en los lenguajes que 
se tejen en la contemporaneidad 
para poner en escena una pieza que 
refrende la búsqueda de nuevas 
representaciones. Así, poco a poco, 
surgen propuestas de integrar 
diferentes expresiones artísticas 

Director: Carlos Julio Jaime

Actor: Carlos Giraldo Gómez, Zakai

Koken, actantes u operantes: 
Katherinne Andrea Vidal Pino y 
Geraldine Acevedo Montes

Composición musical: Carlos 
Giraldo, Zakai

Iluminación: Carlos Julio Jaime

Diseño escenográfico: Carlos Julio 
Jaime y Carlos Giraldo, Zakai

Elaboración telón y escenografía: 
Camila Giraldo Gómez

Diseño vestuario: Carlos Julio Jaime

Confección vestuario: Ruth Millán

Fotografía: Sara Giraldo

Duración: 50 minutos

que acompañen, en sus puestas en 
escena, la actuación, la música y la 
escritura, como pueden ser nuevas 
formas o diversas culturas con 
elementos clásicos del teatro.

Así emerge Diatriba de amor contra 
una mujer de Víctor Hugo Enríquez, 
caracterizada por ciertos elementos 
de carácter minimalista, pero, a la 
vez, jugando con una interpretación 
de cierto realismo épico. En este 
primer trabajo del grupo, se pretende 
sembrar los cimientos de un 
teatro profesional e independiente 
encaminado a generar una estética 
novedosa y de óptima calidad.

Si bien el grupo es joven, sus 
integrantes garantizan un vasto 
recorrido que empieza por el director, 
que certifica alrededor de 43 años de 
experiencia en diferentes campos 
del desempeño escénico como la 
dirección, la actuación y la docencia.
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País: Colombia
Grupo: Compañía teatral Guiar
Pulep: NBY971-NIU377

Tocados de luna

La obra recrea la vida de Carmen y 
Sebastián, dos personajes que por 
azares del destino cruzan sus vidas 
en medio de la indigencia. Es una 
historia de humor negro cargada 
de alta sensibilidad en la que 
estos personajes nos cuentan sus 
anécdotas de vida, sus soledades, 
sus angustias y el juego diario del 
rebusque, desnudando el lado 
emotivo que se esconde detrás del 
abandono social.

Víctor Hugo Fajardo Garcés

Especialista en Gestión Cultural de 
la Universidad Nacional, director 
de teatro y poeta. Ha publicado los 
libros de poesía Fuego en el cristal 
y Soliloquio en puntos suspensivos. 
Creador del festival nacional 
e internacional de teatro en el 
municipio de Supía, Caldas. Sus 
obras han sido montadas por grupos 
de la región e incorporadas en la 
investigación «El texto dramático 
en Caldas» (en proceso de edición) 
por la Universidad de Caldas y en 
el CD Radio teatro, colección sonora 
de la escritura dramática en Caldas. 
Ganador, con la Fundación Guiarte, de 
dos becas de creación y circulación 
del Programa Nacional de Estímulos 
del Ministerio de Cultura. Realizador 
del guion del dramatizado Un cuento 
de Navidad que se presentó por 
los canales regionales Telecafé y 
Teleantioquia.
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Actores: Doralba Moreno Londoño, 
Víctor Hugo Fajardo Garcés

Sonido: Sandra Milena Cataño 
Benjumea

Luces: Yeison Estiven Patiño León

Duración: 50 minutos

Compañía teatral Guiar

Nace en 1989 en Supía, Caldas, como 
una escuela de teatro que brinda 
formación permanente en teatro de 
calle y de sala para niños, jóvenes y 
adultos. Allí se genera el semillero 
que permite el proceso cíclico de la 
agrupación.

Sus montajes se han presentado 
en escenarios de Bogotá, Manizales, 
Pereira, Armenia, Medellín, Palmira y 
en municipios de los departamentos 
de Antioquia, Risaralda, Quindío 
y Caldas, además de festivales 
internacionales de teatro en Ecuador, 
Cuba y Guatemala.

La agrupación ha obtenido premios 
a mejor obra, mejor dirección y 
puesta en escena en los festivales 
nacionales de Valparaíso, Antioquia 
(1994) y Belén de Umbría, Risaralda 
(1995).
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País: Colombia
Grupo: Los Chicos del Jardín
Pulep: OZT998-VBZ162

El nuevo traje del emperador

Esta historia para niños y grandes 
data de los tiempos en que los 
emperadores existían y consigo la 
tiranía. El emperador de Sedonia, un 
hombre sumergido por la avaricia y la 
codicia, todos los días un nuevo traje 
elegante tenía. Peruggia y Monserrat, 
dos viejas ladronas, una lección al 
pueblo de Sedonia le darán, pues 
engañando al emperador devuelve 
a su pueblo lo que por derecho es 
suyo: la dignidad y la capacidad de 
entender que solo con hechos se 
puede vencer. Esta antigua historia y 
cuento de Hans Christian Andersen, 
publicada en 1837, es llevada a la 
escena por la corporación Los Chicos 
del Jardín, con el ánimo de atrapar 
con su trama y pintoresco relato la 
mente de todos los públicos grandes, 
niños y garabatos, para conectarlos 
con la realidad de los pueblos 
cercanos que esclavos de la tiranía 
están, de aquellos que gobiernan e 
intentan con mentiras abastecer sus 
intereses y picardías.

Daniel Eduardo Alzate Palma

Nació hace 35 años en Ibagué, Tolima. 
Es licenciado en Artes Escénicas con 
énfasis en Teatro de la Universidad 
de Caldas, es director artístico de la 
compañía Los Chicos del Jardín y ha 
trabajado como instructor del Sena.

Como actor, ha hecho parte del 
elenco de las obras: La calle de 
los fantasmas, Javier Villafañe, 
Corporación la Carpa (2002); El juez 
de los divorcios, Miguel de Cervantes, 
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Dirección: Daniel Alzate Palma 

Actuación: Viviana Hoyos Gómez, 

Carolina Carvajal Marín, Juan Felipe 
Gómez y David Carmona Patiño 

Adaptación: Los Chicos del Jardín 

Construcción títeres: Juan Rendón 
Vélez 

Manipulación títeres: Víctor Vesga 

Maquillaje títeres: Jully Andrea 
Castillo 

Ilustración: Esteban Cano 

Escenografía: Federico Cárdenas 

Vestuario: Myriam Gómez Palacio 

Musicalización: Juan Felipe Gómez

Duración: 70 minutos

Corporación Artes Escénicas del 
Tolima (2003); Cabaret trágico, 
Alejandro Jodorowsky, Universidad 
de Caldas (2011); La mala sangre, 
Griselda Gambaro, Universidad de 
Caldas (2013); Invocation of fiction, 
Proyecto Delta (2013); Traición, 
Harold Pinter, agrupación Caza 
Retasos (2016); Mi muñequita, Gabriel 
Calderón, Colectivo Rompecabezas 
(2018), y La razón blindada, Arístides 
Vargas, corporación La Luciérnaga 
(2018).

Como director, ha trabajado en las 
obras: El viaje, creación colectiva, 
agrupación artística Caza Retasos 
(2014); De paso, creación colectiva, 
agrupación artística Caza Retasos 
(2015); Farsa y justicia del señor 
corregidor, Club Manizales (2018); 
Ceniza, creación colectiva compañía 
Los Chicos del Jardín (2018); 
Cierren las bendingas puertas, 
Club Manizales (2019), y El nuevo 
traje del emperador, adaptación del 
cuento de Hans Christian Andersen, 
compañía Los Chicos del Jardín 
(2019). De igual forma, ha asistido a 
diferentes eventos, talleres, procesos 
formativos y festivales a nivel 
nacional e internacional.

Los Chicos del Jardín

La pasión por el teatro, unida al 
profesionalismo y la necesidad 
de comunicar por medio del arte, 
son la razón de ser de Los Chicos 
del Jardín; una compañía teatral 
manizaleña que tiene dentro de 
sus procesos la formación teatral, 
creación escénica propia, empresarial 

e institucional, como también la 
producción de eventos artísticos y 
culturales, especialmente en la sala 
de teatro El Jardín: un espacio para 
las artes escénicas que tiene como 
función presentar espectáculos en 
Manizales. Desde el 2015, esta sala 
ha abierto sus puertas al público y 
se ha consolidado como espacio que 
promueve y divulga las diferentes 
propuestas artísticas de carácter 
local, nacional e internacional; en la 
actualidad ha sobrepasado los 200 
espectáculos teatrales presentados 
en este lugar.

La compañía viene trabajando desde 
el 2009 en proyectos relacionados 
con las artes escénicas; en los 
últimos años se ha destacado como 
una compañía que proyecta a la 
ciudad y al departamento debido a la 
participación en diferentes festivales 
de índole nacional e internacional.
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País: Colombia
Grupo: Tropa Teatro
Pulep: EFK531-MBF507

Quijote, el espejo del hombre

Quijote es un paseo por un espíritu alterado, exuberante 
de ideas, imágenes, alucinaciones y deseos más secretos 
del ilustre caballero de la triste figura. El montaje está 
inspirado en los pasajes más destacados del legendario 
hidalgo don Quijote de la Mancha. Todo ocurre en la cabeza 
extraviada y confundida de don Quijote, así que aunque 
algunas cosas parezcan verdad pueden ser realmente 
producto de alucinaciones, 
algún recuerdo borroso o 
sencillamente teatro. La obra 
cristaliza el pensamiento del 
Quijote a través de imágenes, 
música en vivo, marionetas y 
máscaras.

Alonso Mejía Román

Comienza su formación como 
actor a los dieciséis años 
en el teatro Alcaraván en 
Dosquebradas, allí permanece 
durante cinco años y empieza 
sus primeras correrías por 
Suramérica. Se incorpora al 
Teatro Taller de Colombia como 
actor y músico de planta en 
Bogotá durante cuatro años; 
más tarde hace parte de la 
escuela Teatral Malayerba en 
Quito, Ecuador, y luego estudia 
en Cuba disposición de los 
espacios escénicos. Retorna 
a Pereira y en el 2003, en 
compañía de otros artistas, funda y dirige Tropa Teatro. 
Ha participado en innumerables montajes teatrales como 
actor y director y ha realizado giras por Europa, Cuba, Brasil, 
Ecuador, Argentina y Perú, entre otros. Se ha formado en 
dirección de actores y puesta en escena con maestros y 
compañías como: Raúl Quintanilla de México; Jorge Vargas, 
Teatro Taller de Colombia; Aristides Vargas, Malayerba; 
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Cristóbal Peláez, Matacandelas; 
Beatriz Camargo, Teatro Itinerante 
del Sol; Fernando Montes, Teatro 
Varasanta; Eugenio Barba, Odin 
Teatret, y Yuyachkani, entre otros.

Tropa Teatro

La trayectoria artística de Tropa 
Teatro pasa por diferentes etapas a lo 
largo de trece años dedicados al arte; 
sus diferentes fases comprueban la 
evolución a través de los años. Fue 
creada en el 2003 por profesionales 
y estudiantes de diversas disciplinas 
afines al arte, y dirigida por Alonso 
Mejía Román. Desde el estreno de 
su primera obra Todas las sangres, 
en el año 2005, el desarrollo de su 
labor ha estado marcado por una 
continua búsqueda estética que 
ha hecho que el trabajo tenga un 
carácter investigativo y experimental. 
Ha creado más de diez montajes 
teatrales, entre ellos se cuentan: La 
edad de la ciruela, Batucada teatral, 
Ciudad tras el viento y Pinocho. 
Cuenta con una amplia y rica 
biografía reflejada en participaciones 
en festivales nacionales e 
internacionales. Las obras suman 
cientos de presentaciones a lo 
largo de estos años. Tropa Teatro 
ha recibido diversos premios, becas 
y reconocimientos; también ha 
elaborado estrategias pedagógicas, 
series web y publicaciones. La más 
reciente creación es la obra Quijote, 
el espejo del hombre que se estrenó 
en el evento Temporada Alta 2016.

Director: Alonso Mejía Román

Elenco: Maryury Ruíz López, 
Robinson Cardona Rengifo, 
Johnathan Rodríguez Obando, Diego 
Zabala Vargas, Bárbara Figueroa 
Caelles y Gustavo Vidal Agudelo

Creación musical: Tropa Teatro

Asesoría musical: Germán Piñeros

Máscaras y marionetas: Johnathan 
Rodríguez Obando y Alonso Mejía 
Román

Diseño publicitario: Carolina Muñoz

Comunicaciones: Darío Salazar y 
Bárbara Figueroa Caelles

Producción: Tropa Teatro

Duración: 75 minutos

ciudad invitada

Me
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Apoya:

País: Colombia
Grupo: Sankofa
Pulep: BEL369

La ciudad de los otros

La ciudad es habitada por gente de distintos orígenes, 
diferentes culturas, diversos modos de entender el mundo. 
Miles de personas coexisten en un entorno definido, pero 
cada una tiene su propia mirada acerca de una realidad 
común. En muchas ocasiones, lejos de ser fuente de 

progreso, la ciudad se convierte 
en lugar de hostilidad, soledad 
y discriminación.

Para que la vida en la metrópolis 
pudiera ser entendida como 
espacio de construcción 
colectiva, sería necesario 
comprender el concepto de 
familia extendida que impera 
en las comunidades rurales: 
lo que poseo es para todos, 
bajo el techo que me cubre 
hay lugar para alguien más, si 
tú me necesitas estoy aquí, no 
soy el dueño exclusivo de lo 
que me rodea.

La ciudad de los otros delata 
la falta de oportunidades 
para seres humanos que 
por generaciones han sido 
marcados por la discriminación 
étnica y la inequidad social. 
Las comunidades negras, y 
otros marginados, observados 
siempre con el mismo lente, 

reclaman un poder político que trascienda en auténticas 
formas de convivencia: que La ciudad de los otros sea para 
todos.

La ciudad de los otros es una obra creada en el marco de la 
celebración de los 159 años de la abolición de la esclavitud, 
gracias a la Alcaldía de Medellín y a la Casa de Integración 
Afrocolombiana, 2010.
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Rafael Palacios

Coreógrafo, maestro y bailarín 
afrocolombiano e investigador 
de la danza afro tradicional, 
contemporánea y urbana. Su 
experiencia como bailarín en África 
y Europa ha sido la base para la 
fundación de la compañía Sankofa, 
fundada por él en 1997. Algunas 
realizaciones del maestro Rafael 
Palacios han obtenido galardones 
importantes como el Premio 
Nacional de Danza 2008, por la obra 
San Pacho, ¡bendito! y la mención 
de las Naciones Unidas como 
«Buenas prácticas de inclusión social 
afrodescendiente en Latinoamérica» 
en 2010, con el proyecto Pasos en la 
tierra. En la actualidad es estudiante 
de la especialización de Clacso: 
Epistemologías del Sur.

Sankofa

Sankofa significa «volver a la raíz» 
y, más que una palabra, es una 
filosofía africana que propone 
reconocer el pasado como condición 
para comprender el presente 
y poder dimensionar el futuro. 
Este pensamiento ha guiado el 
camino de la corporación cultural 
afrocolombiana Sankofa, fundada 
por Rafael Palacios en 1997 como 
espacio dedicado a la formación y 
creación en danza.

A través de diversos proyectos 
pedagógicos y de puesta en escena, 
la corporación ha querido construir 
un puente entre los pueblos 
afrocolombianos y el continente 
africano, en la búsqueda de un 
sustrato ancestral como respaldo 
para la creación de obras que 
parten de la raíz de la danza afro, 
pero que se desarrollan en el marco 
de lo cotidiano, lo tradicional y lo 
contemporáneo, y que proponen una 
poética de la danza como opción de 

Dirección y coreografía: Rafael 
Palacios

Bailarines: María Elena Murillo 
Palacios, Andrea Bonilla Ospina, 
Yndira Perea Cuesta, William Camilo 
Perlaza Micolta, Diego León de 
los Ríos Naranjo, Sandra Vanessa 
Murillo Mosquera, Juan José Luna 
Coha, Yeison Moreno Córdoba, 
Liliana Hurtado Hinestroza, Feliciano 
Blandón Salas, Daniela Hernández 
Arango, Luis Armando Viveros 
Mosquera y Yesid Quejada Moreno

Diseño de luces y escenografía: 
Álvaro Tobón Hincapié

Concepto de vestuario: Rafael 
Palacios

Duración: 45 minutos

vínculo social y posicionamiento de 
la cultura afrocolombiana.

Con un amplio repertorio de obras y 
una trayectoria escénica que incluye 
países como Jamaica, Canadá, Brasil, 
España, Perú, Burkina Faso, Estados 
Unidos y China, la corporación ha 
obtenido, gracias al maestro Palacios, 
reconocimientos como el Premio 
Nacional de Danza 2008, por la obra 
San Pacho, ¡bendito! y mención de 
las Naciones Unidas como «Buenas 
prácticas de inclusión social 
afrodescendiente en Latinoamérica» 
en 2010, con el proyecto Pasos en 
la tierra, que se desarrolló con las 
comunidades de la danza en la región 
del Pacífico, en convenio con el 
programa Formación de Formadores 
y Danza Viva del Ministerio de Cultura 
2008-2015.
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País: Colombia
Grupo: Elemental Teatro
Pulep: SNP364-WAC664

La casa de Bernarda Alba

Es la última obra maestra escrita por Federico García Lorca 
en la que se conjugan con éxito la poesía con la naturalidad 
y la belleza con la verosimilitud. «Es poesía hecha carne», 
como lo expresaba el poeta.

Nuestra versión es una mirada enfática acerca del 
sufrimiento de los discriminados, los esclavizados de todo 
tipo; una mirada humana del totalitarismo social, político y 
religioso.

Somos fieles a las críticas 
y reflexiones sociales y 
políticas de Lorca. Nos 
parece necesario encontrar 
el sustrato profundo en este 
clásico, la fuerza contestataria 
y la huella histórica revelada 
con estoicismo en esta pieza 
capital para el teatro universal. 
Nos dejamos llevar plenamente 
de la mano sabia de Lorca que 
guía nuestro camino artístico 
en este montaje. Es nuestra 
fuerza, el motor esencial para 
que como artistas sigamos 
planteando temas que 
incomoden, que nos sacudan 
de esas viejas estructuras que 
no nos dejan ver más allá de 
nuestros propios egoísmos y 
complejos.

Para Elemental Teatro es un 
placer poder llevar a todo el 
público de Manizales esta 
visión magistral que Federico 

García Lorca nos deja, 82 años después de su asesinato, 
como legado y reflexión para las futuras generaciones.

John Viana

Tiene experiencia en teatro, cine y televisión; realizó 
estudios en la Escuela Popular de Arte, en la Cooperativa de 
Trabajo Asociado El Ágora, de Envigado, y en la Universidad 
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de Antioquia.

Como actor se ha desempeñado en 
más de treinta obras de teatro donde 
se destaca su participación en los 
montajes: Crónica de una muerte 
anunciada, La ciudad de los silencios, 
Diario de un ladrón, De dos amores, 
The gangters B.F.A y El rey mata 
príncipes, entre otros, con los que ha 
recorrido los principales festivales de 
teatro en Colombia.

Fue miembro fundador de Teatro 
La Hora 25 donde hizo parte del 
grupo base por trece años, y de 
Adentro Producciones, grupo con el 
que creó las obras Títeres Porno I y 
Títeres Porno II, con ellas participó en 
festivales como el Iberoamericano 
de Teatro de Bogotá, Auckland Arts 
Festival, en Nueva Zelanda, y Lutke 
en Liubliana, Eslovenia.

Ha sido docente en la Universidad 
EAFIT, en el I. U. Pascual Bravo, en la 
I. U. Colegio Mayor de Antioquia, en 
el Colegio Waldorf Rudolf Steiner, en 
la Academia Charlot y en la Red de 
Creación Escénica.

En el 2003 funda, en compañía de 
otros actores de la ciudad, Elemental 
Teatro donde se desempeña como 
actor y director. Allí ha dirigido obras 
como ¿Pervertimento?; Diálogo en el 
jardín de palacio, El universo mágico 
de El Principito, Monólogos de la 
vagina, De la muerte sin exagerar 
o un cielo bajo tierra, Lloro solo por 
verte triste, Malditos poetas malditos 
y La casa de Bernarda Alba.

Elemental Teatro

Es una entidad artística sin ánimo 
de lucro, que fue fundada en 
septiembre de 2003 por varios 
artistas de Medellín. Desde entonces 
ha desarrollado un trabajo artístico 
constante caracterizado por montar 
obras que tratan temas relevantes 
para nuestro contexto social y 
cultural: el poder, el amor, la muerte, 

Actuación: Susana Quiroz Gómez, 
Verónica Lopera, Cielo Amézquita, 
Jhoana Villa Vargas, Angie C. Muriel, 
Manuela Cardona, Kevin Pombo, 
Juan Pablo Naranjo y John Viana

Diseño sonoro: John Viana

Sonido: Tatiana Castaño Jaramillo

Iluminación: Wilson Zapata

Asesor literario: Oscar Jairo González

Diseño gráfico: Kevin Pombo

Producción general: Elemental 
Teatro

Dirección general: John Viana

Duración: 90 minutos

la guerra, y la feminidad, entre otros.

Nuestro repertorio está conformado 
por montajes como: Diálogo en el 
jardín de palacio, Monólogos de la 
vagina, Lectura escénica, El universo 
mágico de El Principito, De la 
muerte sin exagerar o un cielo bajo 
tierra, Lloro solo por verte triste, 
¿Pervertimento?, Malditos poetas 
malditos y La casa de Bernarda Alba.

Nuestro principal objetivo es crear 
arte para contribuir con el desarrollo 
cultural en nuestro país y en el 
mundo. Queremos llegar con arte a 
más personas cada vez, brindar la 
posibilidad de acercarse a la belleza y 
a la inteligencia, de generar espacios 
de reflexión y cuestionamientos 
humanos, filosóficos, sociales y 
culturales. Ofrecemos una obra 
para toda la ciudad con la certeza 
de contribuir con los procesos de 
creación, circulación, formación 
de públicos, formación artística, 
producción, investigación, y 
apropiación de las artes escénicas en 
general. Es un colectivo abierto para 
la diversidad y el goce en el arte.
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País: Colombia
Grupo: Teatro El Trueque
Pulep: UTM549-VMI756

Lolita

La obra, creada en 1955, puede 
considerarse como un estudio del 
amor y del deseo sexual. Lolita es 
una niña de 12 años mientras que Mr. 
Humbert es un hombre maduro, y el 
abismo entre su edad y la de la niña 
produce el vacío entre ellos. Entre ese 
vacío y ese vértigo está la seducción 
y atracción de un peligro mortal. En 
segundo lugar, l a imaginación del 
triste sátiro convierte en criatura 
mágica a aquella colegiala tan trivial 
y normal en su género como lo es 
el poeta frustrado Humbert en el 
suyo. Fuera de la mirada maníaca de 
Mr. Humbert no hay nínfula. Lolita, 
la nínfula, solo existe a través de la 
obsesión que destruye a Humbert.

José Félix Londoño Zuluaga

Maestro en Artes Representativas de 
la Universidad de Antioquia. Ha sido 
tallerista y ha participado como actor, 
director y dramaturgo en más de una 
veintena de montajes. Se resalta su 
paso como actor en importantes 
grupos como teatro El Fisgón, Teatro 
La Hora 25 y Matacandelas.

Desde 2001 dirige Teatro El Trueque, 
grupo con el que ha realizado 
obras entre las que se destacan las 
adaptaciones Hijo de Satanás de 
Charles Bukowski, Lolita de Vladimir 
Nabokov, Simón el mago de Tomás 
Carrasquilla, Las aventuras de 
Pinocho de Carlo Collodi, El corazón 
delator de Edgar Allan Poe y El 
insepulto o yo veré qué hago con mis 
muertos (inspirada en Antígona de 
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Dirección y adaptación dramatúrgica: 
José Félix Londoño

Elenco: Laura Roldán Ruiz (Lolita), 
Valentina Pérez Jaramillo (Rita), Ana 
María Otálvaro (Charlotte Haze), José 
Félix Londoño (Humbert Humbert), 
Hamilton Baena (Narrador)

Técnico de luces: Giovanny Gómez

Sonidista: Verónica Ángel

Dirección y dramaturgia: José Félix 
Londoño

Música original: Luis Arboleda

Duración: 70 minutos

Sófocles). En 2011 produjo Pasajero 
a Betania con textos de Gonzalo 
Arango, trabajo ganador del premio 
Aguinaldo Teatral en 2011, otorgado 
por el Ministerio de Cultura. En 2012 
fue reconocido por la Secretaría de 
Cultura en su portal Medellín Cultura 
como uno de los directores jóvenes 
más reconocidos en el quehacer 
teatral de la ciudad, resaltando su 
labor artística de más de 20 años en 
el medio. Ha participado con Teatro 
El Trueque en importantes festivales 
locales, nacionales e internacionales.

Teatro El Trueque

Somos un grupo que, desde su 
fundación en el 2001, nos hemos 
caracterizado por puestas en escena 
basadas en cuentos y novelas de 
grandes autores de la literatura 
universal, de los cuales destacamos 
diecisiete, entre ellos: El Corazón 
delator de Edgar Allan Poe, Pinocho 
de Carlo Collodi, Round de Charles 
Bukowski, Lolita y Confesiones de 
un amor casi posible de Vladimir 
Nabokov y El insepulto o yo veré qué 
hago con mis muertos y Sherlock 
Holmes: en busca del rubí de la 
condesa.

Hemos participado en diferentes 
festivales: Maratón de Monólogos 
de Ditirambo en Bogotá (2001), diez 

versiones de la Fiesta de las Artes 
Escénicas (2009-2018), dos versiones 
del Festival Alternativo de Teatro 
de Bogotá (2007 y 2018), cuatro 
versiones del Festival Internacional 
de Teatro El Gesto Noble (2014-2018), 
Festival Internacional de Cúcuta 
(2016), Festival Internacional de San 
Juan de Pasto (2017), Festival Selva 
Adentro (2017), Festival Internacional 
de Teatro de Manizales (2017) y 
Festival del Meta (2019), entre otros.

Hemos recibido importantes premios 
y menciones tales como: Premio 
Aguinaldo Teatral a los doce mejores 
estrenos en el país, otorgado por el 
Ministerio de Cultura, con la obra 
Pasajero a Betania (2011); así mismo, 
el montaje escénico El insepulto o 
yo veré qué hago con mis muertos 
(2013) fue seleccionado por el Centro 
de Memoria Histórica de Bogotá para 
la conmemoración de la VI Semana 
de la Memoria, beca de creación 
teatral con la obra El marinero de 
Ámsterdam (2018).
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País: Colombia
Grupo: Ballet Folklórico
de Antioquia
Pulep: WAH316 Naciste vos

La obra se inspira en la novela de 
Manuel Mejía Vallejo Aire de tango 
para convertirse en una pieza 
escénica en la que la danza es la 
gran protagonista. El abanico de 
símbolos e imágenes que propone 
el libro se traslada al mundo propio 
de la escena en diferentes formas: 
el hombre anónimo frente al mito, 
la soledad ante el espejo, el cuchillo 
como símbolo, el bandoneón 
como instrumento emblemático, 
el tango entre parejas de hombres, 
la transición, los prostíbulos y las 
madamas, el tango como danza 
satánica, la muerte… Por una parte, 
la pieza escénica recoge el recuerdo 
de un cuchillero, pero además, y 
sobre todo, propone una mirada 
contemporánea frente a una época y 
un estilo de vida que hoy apenas se 
recuerda.

Diego Londoño

Nació en Medellín; bailarín profesional 
con formación en danza folclórica 
colombiana, ballet clásico, danza 
contemporánea, bailes urbanos, 
afrocontemporáneos, latinos y 
de salón, todos aprendidos en el 
Ballet Folklórico de Antioquia a 
través de quince años de formación 
continua con maestros nacionales 
e internacionales como Natividad 
Premier (Cuba), Raquel Agüero (Cuba), 
María Rovira (España), Armando 
González (República Dominicana), 
Camilo Maldonado (Colombia), Wilson 
Cano (Colombia), Andrés Arbeláez 
(Colombia), Darío Parra q. e. p. d 
(Colombia) y Pilar Naranjo (Colombia).
Participó como bailarín en festivales 
y eventos de gran reconocimiento 
nacional e internacional como el 
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Producción general: Corporación 
Ballet Folklórico de Antioquia

Producción ejecutiva: Zuleima 
Asprilla

Dirección artística: Diego Londoño 
Restrepo

Coreografía: María Rovira

Dramaturgia: Victoria Szpunberg

Director musical: Juan Pablo Acosta

Diseño de iluminación: Rhazil 
Izaguirre

Maestra de ballet: Natividad Premier

Asistente ensayador: Ramiro 
Velásquez Celis

Directora administrativa: Tatiana 
Correa

Director de proyectos y 
comunicaciones: José Alejandro 
Castaño

Ingeniero de sonido: Antonio 
Guerrero

Roadie: Jorge Tamayo Mazo

Diseño audiovisual: Camilo Monsalve

Dirección de arte: Felipe Vanegas

Diseño de vestuario: Alado

Duración: 50 minutos

Festival Internacional de Tamaulipas, 
México, 2005 y 2009; el Festival de 
Confolens, Francia 2007; la gala latina 
en los Juegos Olímpicos de Beijing, 
China, 2008; la celebración de los 
100 años de relaciones bilaterales 
entre Colombia y Japón, Tokio 
2008, y la clausura de los IX Juegos 
Suramericanos, Medellín 2010. 
Participó en las ferias mundiales 
de turismo: Fitur (Madrid), ITB 
(Berlín) y Expo Shanghái (China). 
También en el Festival Internacional 
de Danza Contemporánea Edanco 
2015, República Dominicana, y en el 
Festival Internacional de Ballet de 
Miami en 2016, entre otros.

Ballet Folklórico de Antioquia

Fundado en Medellín en 1991 por 
Albeiro Roldán Penagos y un grupo 
de talentosos bailarines de la ciudad. 
El Ballet Folklórico de Antioquia 
tiene como propósito ser el mejor 
embajador cultural de Colombia ante 
el mundo. Entre los espectáculos 
más importantes de su repertorio se 
encuentran obras como: Colombia 
Viva (presentado en 30 países ante 
más de 200.000 espectadores), 
Vive Medellín (ganador de beca de 
Creación de Mincultura 2010), Naciste 
vos (tango contemporáneo, estreno 
en 2014), Etnias Skená (obra inspirada 
en el libro Lenguajes creativos de las 
etnias indígenas de Colombia), todas 
haciendo un homenaje a las distintas 
regiones de Colombia a través de 
su danza, música, tradiciones y 
contemporaneidad. El BFDA se ha 
presentado en escenarios en China, 
Japón, Emiratos Árabes, Canadá, 
Estados Unidos, Francia, Rusia, 
España y México, entre otros, y 
representó a Colombia en los Juegos 
Olímpicos Beijing 2008. En 2012 
recibió ovación de pie de más de 
40.000 espectadores en los Estados 
Unidos durante 54 días y 29 ciudades 
recorridas. Su grupo musical 
Tierradentro es ganador del Premio 
Internacional Cubadisco 2014.
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País: Colombia
Grupo: Manicomio de Muñecos
Pulep: DQC665-DP965

El zapatero y los duendes

Esta es la historia de Agapito, 
un anciano zapatero trabajador y 
bonachón que, día a día, le cuesta 
más trabajar porque ya no ve bien y 
sus manos son lentas. Debido a esto, 
ya no gana mucho dinero y él y su 
esposa, Julia, están en problemas. 
Una noche, mientras duermen, 
llegan dos duendecitos que son su 
salvación.

Liliana María Palacio Hernández

Fundadora y directora general de 
Manicomio de Muñecos. Nació en 
Bogotá y se radicó en Medellín a la 
edad de 4 años; en 1975, a los 10 años, 
fundó el grupo. Mas tarde, estudió 
Arquitectura en la Universidad 
Nacional de Colombia y se graduó 
en 1989. Desde ese momento y 
hasta 1998 se dedicó a la docencia 
en el área de Educación Estética 
sin dejar su oficio de titiritera, 
labor que desempeña en el grupo, 
además de diseñadora, constructora 
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Titiriteros: Liliana María Palacio H. y 
Alejandra Barrada M.

Dirección: Liliana María Palacio H.

Luces y sonido: Juan Camilo 
Durango

Elaboración de muñecos y 
escenografía: Liliana María Palacio H. 
y Alejandra Barrada M.

Musicalización: Paula Andrea Barrada 
M.

Duración: 60 minutos

de muñecos y directora artística. 
Asimismo, en Medellín, es directora 
del Titirifestival y pertenece y preside 
la Red Cultural Enlazando Sueños.

Manicomio de Muñecos

Fundado en 1975 por Liliana María 
Palacio Hernández. Con su acertada 
e incansable dirección, y junto con 
el trabajo de Alejandra María Barrada 
Muñoz y la colaboración de un valioso 
equipo conformado por personal 
administrativo, titiriteros y técnicos, 
el grupo se ha consolidado, en su 
género, como uno de los más activos 
en Colombia.

El trabajo ha llegado a empresas, 
colegios, guarderías y diversos 
escenarios de la ciudad, de otros 
municipios, del país y del exterior. 
Ha participado en temporadas y 
festivales en países como: España, 
Honduras, El Salvador, Costa Rica, 
Panamá, Brasil, Venezuela, Argentina, 
Uruguay y México, en los que ha 
dejado el nombre de Colombia muy 
en alto.
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País: Colombia
Grupo: Jabru Teatro de Títeres
Pulep: KXC984-YUK132

Clownti

Clownti se siente muy solo y un poco 
triste y, por tal razón, decide abrir la 
maleta de sus sueños. Es grande su 
sorpresa al darse cuenta de que allí 
están todas las cosas bonitas que su 
padre se ponía para convertirse en el 
mejor payaso del circo: peluca, nariz, 
zapaticos grandes y bombachos… y, 
además, como en una cajita mágica, 
cada objeto que Clownti encuentra lo 
invita a descubrir y a jugar. Después 
de mucho probar, finalmente Clownti 
queda vestido de payaso y está 
decidido a entrenar y a aprender 
algunos números de circo. A pesar 
de la dificultad, de su torpeza, de sus 
caídas y del riesgo que corre en el 
difícil arte de ser payaso, su corazón 
se llena de alegría. Primero, porque 
recuerda a su padre y lo siente cerca 
y segundo, porque jugando y riéndose 
de sus propias dificultades, logra 
despertar la ternura en los otros y 
hacer muchos pero muchos amigos.
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Director y titiritero: Jorge Andrés 
Libreros Lopera

Directora artística y titiritera: Natalia 
Eugenia Duque González

Operador de luces: Jacobo Libreros 
Duque.

Duración: 45 minutos

Jorge Andrés Libreros

Egresado de la Escuela Popular de 
Arte en el 2002; en el 2003 crea el 
grupo Jabru Teatro de Títeres, en el 
que también desarrolla un laboratorio 
de investigación y experimentación 
del teatro de títeres. Su investigación 
se centra en la realización de talleres 
para todo tipo de público; asimismo, 
imparte conocimientos sobre sus 
métodos investigativos y se interesa 
por el compartir de saberes en 
torno al oficio de titiritero. En todo 
el repertorio de las obras que tiene 
el grupo, él es el director y titiritero; 
entre ellas, se encuentran cinco 
para público familiar y tres para 
adolescentes y adultos. Además, 
entre sus objetivos, le apuesta a ser 
representantes de la ciudad, la región 
y del país.

Jabru Teatro de Títeres

Se crea el 26 de noviembre de 2003; 
desde sus inicios se ha visualizado 
como un estilo de vida, una familia 
y una herramienta de lenguaje. Es 
un medio para mostrar el espíritu 
de quienes crean este grupo, que 
está conformado por una artista 
plástica, un artista escénico y un 
músico y operador de luces. El 
grupo ha producido las siguientes 
obras: Tres cajas misteriosas o teatro 
Lambe Lambe 2004, Las historias del 
abuelo luna 2005, El sapo enamorado 
2006, Eduvina la fea durmiente 2007, 
Historietas de trapo 2008, Clownti 
2010, Oficios de difuntos 2012, Varieté 
títeres 2014 y Al compás de mi gato 
2016.
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País: Canadá
Grupo: Cazadores de Sueños
Pulep: DCZ356- YTL362- NSB924

Les Chasseurs des Revés 
(Cazadores de Sueños)

Es una compañía que combina el 
estilo de la performance circense y el 
teatro callejero. Ofrece animaciones 
espectaculares en zancos y títeres 
que mezclan artistas, músicos, 
bailarines, acróbatas y cantantes para 
el disfrute de todo tipo de público. 
El énfasis del espectáculo son los 
mecanismos visuales, expresivos, 
coloridos, complejos y de animales 
vivos, que transponen la realidad que 
nos rodea para ofrecer un contacto 
con un mundo imaginario en un 
universo donde la mezcla de culturas 
despeja las fronteras. Una tribu 
nómada con colores mezclados.

Dirección artística: Jocelyne 
Meugnier

Duración: 90 minutos 
(dos presentaciones de 45 minutos 
cada una)
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País: 
Argentina
Grupo: 
Circo Alboroto
Pulep: AQM602-JFL698-AOS156

Alboroto en banda

Bajo la premisa de diferentes estilos, 
la misma armonía, nuestro último 
espectáculo parodia a un grupo de 
músicos con intereses distintos que 
se enfrentan al conflicto de hacer 
algo juntos. Alboroto en banda tiene 
como resultado una armoniosa obra 
que logra, al ritmo de los malabares, 
las verticales en altura y el humor, 
divertir a toda la familia.

Circo Alboroto

Es una compañía argentina de circo 
formada a finales del 2006, en la 
que se encuentra un mezcla de 
circo, magia y teatro. Sus cuatro 
integrantes se formaron en las más 
reconocidas escuelas de circo de 
Argentina, para luego, como grupo, 
encontrar sus inicios en el arte de la 
calle: muchos de sus espectáculos 
fueron creados para espacios no 
convencionales y al aire libre. En 
la búsqueda de nuevos registros y 
posibilidades escénicas, también 
se sumergieron en producciones 
netamente teatrales. Llevan más de 
diez años de trayectoria en escenarios 
nacionales e internacionales, y se han 
consolidado como un grupo con un 
lenguaje muy visual y dinámico que 
reivindica el teatro como un hermoso 
plan para disfrutar en familia.

Idea y producción: compañía Circo 
Alboroto

Intérpretes: Florencia Schrott, 
Facundo Varela, Federico Fernández 
y Alejandra Ceciaga

Escenografía: compañía Circo 
Alboroto

Música original: Rodrigo Braga 
(Senderos)

Vestuario: Avatar

Supervisión: Julieta Carrera

Fotos: Paula Schrott

Duración: 50 minutos
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País:
 Francia-Italia

Grupo: Circo Zoé

Pulep: UHU267-WST784

Naufragata

Es un espectáculo de circo 
contemporáneo, cautivador y poético 
a la vez, donde los espectadores 
podrán naufragar durante 50 
minutos en un mundo atemporal 
de música y de circo. El público 
percibe un movimiento permanente, 
que no se detiene, pero nunca se 
llega; con esto se demuestra que el 
arte, como nuestra vida, se da por 
la transformación que produce el 
movimiento constante. Las islas no 
son más que un sueño, porque el día 
en que pensamos que hemos llegado, 
será nuestro fin. El viaje pirata es algo 
más que una metáfora para nuestro 
espectáculo, pues siempre se ha 
asociado el viaje de una compañía 
de circo al de un barco corsario, ya 
que en ambos se aprecia una unión 
sutil y profunda. En esta creación 
queremos contar la incapacidad de 
llegar porque, en lugar de atracar 
y bajarnos, volvemos a partir para 
continuar viviendo…

Circo Zoé

Es una compañía italiana-francesa 
de circo contemporáneo que nace 
del encuentro de jóvenes de circo 
de diferentes universos artísticos: 
músicos, compositores e inventor 
técnico. Debutó en 2012 en el 
Teatro Astra de Turín con la primera 
creación Zoé. Después de una gira 
internacional, la compañía creó, en 
2014, Naufragata, espectáculo con 
el que actualmente está de gira por 
Europa y América del Sur.

Artistas y autores: Chiara Sicoli, 
Anouck Blanchet, Simone Benedetti, 
Adrien Fretard, Gael Manipoud, 
(Ivan Do-Duc), Diego Zanoli, Marco 
Ghezzo, (Marta Pistocchi) y Yoann 
Breton

Duración: 50 minutos
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País: Francia
Grupo: Imperial 
Kikiristan
Pulep: BBE581-YWO695-KAE906

El desfile imperial de Kikiristan

Déjese llevar por la más alta calidad de 
una orquesta que es capaz de las más 
salvajes e inesperadas actuaciones, 
y reciba un servicio completo. Esta 
formación camaleónica, que es todo 
terreno, sublima cada evento con 
humor, serenatas, frenéticos solos 
y coreografías. El servicio imperial 
de su majestad eleva la posición de 
cualquier partido al compartir los 
sabores de la hospitalidad tradicional 
de Kikiristan.

Imperial Kikiristan

Son trovadores de las metrópolis y 
comediantes de tierras olvidadas. 
Imperial Kikiristan ofrece un 
espectáculo ecléctico como la 
tradicional celebración de la Corte 
Imperial del Kigrad. Entre taraf 
robótico, mariachi psicodélico 
y banda de música de salón de 
peluquería, la compañía ofrece casi 
una hora de juegos musicales en 
un espectáculo folclórico. Danzas 
tradicionales kicks, sala de música 
de bajo costo, serenatas acrobáticas, 
revisión del mobiliario urbano, la 
doma infantil... Realmente, nada se 
escapa a esta intrépida orquesta: ¡La 
calle es su escenario, el escenario es 
su calle!

Equipo artístico: 6 músicos

Duración: 90 minutos
 (dos presentaciones de 45 minutos 
cada una)
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Los transformadores acústicos

El sonido de Los transformadores 
acústicos es el de los cestos de 
basura. Este grupo de cinco músicos 
toca con instrumentos creados 
a partir de objetos reciclados y 
diseñados por Bruno Blandy, un lutier 
muy original. Esta orquesta interpreta 
una música nueva y aborda varios 
estilos musicales: reggae, calipso, 
salsa... en forma de pasacalles. Van 
a descubrir el sonido del tubatong: 
tocado con chancletas y que produce 
un sonido de bajo parecido al de 
la tuba, y del pitipla: que produce 
melodías desde platos de cocina 
de acero inoxidable pulsados con 
un martillo que nos recuerdan al 
sonido de los tambores metálicos. 
Una estética deslumbrante para un 
resultado sonoro excepcional.

Duración: 90 minutos
(dos presentaciones de 45 minutos 
cada una)

NACIONALES

CA
LLE

País: Francia
Grupo: Rékupertou

Pulep: IDG963-BZY293-TBY748
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País: Colombia
Grupo: Caza Retasos
Pulep: GKF773-CYD526

La fiesta de los miserables

Henos aquí reunidos en la danza de 
la vida. Conspiración y purga. Ritual 
de limpieza y divulgación, inconfor-
mismos que brotan en un grito liber-
tario, una tristeza que se dispone a la 
posibilidad, a la transformación, a la 
esperanza. Un encuentro evocando a 
la memoria, un llamado a los vivos 
para no relegar a sus muertos, un es-
pacio de transformación del dolor a 
la reexistencia. Una fiesta que incita a 
la congregación compartiendo nues-
tras miserias para enfrentar la opre-
sión. Una celebración para luchar 
contra la segmentación.

La fiesta de los miserables es una 
experiencia estética que invita a la 
memoria, comunicando y movilizan-
do una reflexión crítica acerca de las 
realidades que nos rodean. Son la 
música y el performance las herra-
mientas de narración y denuncia de 
los aconteceres de todo un pueblo. 
Desde los contenidos sociales y su 
puesta en escena, Los Viruta buscan 
brindar un estado de euforia colecti-
va, donde se reafirme la idea de que 
los miserables somos todos y que 
todos podemos luchar por un cami-
no hacia la libertad.

Caza Retasos

Creación colectiva. En las tablas de 
un teatro de antaño, bajo el reflejo de 
las luces coloridas, detrás del telón 
de nuestras vidas amalgamadas, se 
fueron tejiendo las escenas de una 
función eterna y una nueva melodía 
que se forma con residuos, que canta 
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Voz líder y saxofón: Alexander Devia

Voz y batería: Edwin Narváez

Bajo: Pablo Castro

Voz y guitarra: Nacor Quintero y 
Sasha Eraso

Voz y flauta: Daniela Narváez

Ingeniero de sonido: Oscar Ceballos

Duración: 70 minutos

por la memoria y que baila por la vida 
para romper el silencio con un grito 
de libertad, con un grito de alegría… 
Caza Retasos.

Los Viruta

Nace en el 2016 como formato de 
banda musical con un repertorio de 
covers de punk-rock con temáticas 
sociales. Con el paso del tiempo 
se fue modificando con el ingreso 
de nuevos integrantes y la idea 
de montar un conjunto de temas 
propios. Temas que han hecho 
parte del repertorio teatral de Caza 
Retasos a lo largo de su trayectoria 
y que le dan un sello particular a la 
propuesta, dada la naturaleza de su 
creación e interpretación.

Una fusión, una confusión, una 
infusión, una transfusión… un 
cuerpo formado de otros cuerpos 
Una tragedia, una comedia, una 
tragicomedia, un performance partido 
en dos. Movilizamos, comunicamos, 
persistimos, insistimos… ¡Resistimos! 
Nuestra propuesta se caracteriza por 
la música que ha sido creada para 
teatro, lo que la hace rica en variedad 
de matices, géneros y ritmos. A 
través de los contenidos, en los que 
se tratan problemáticas sociales y 
humanas, se expone una postura 
crítica por medio de la risa y se lleva 
un mensaje social y constructivo 
por la puesta en escena que articula 
la música con las artes escénicas, 
plásticas y visuales. Así se comparte 
con el espectador una experiencia 
única en cada concierto.
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País: Colombia
Grupo: Circo Manizales (compuesto 
por las compañías Ñame Ñame Teatro y 
Malditasea Producciones)
Pulep: CRW468-YQB717

Hijos de la niebla

Chi Chón y Golo Volador son hijos 
de la neblina manizaleña; escupen, 
cantan, bailan, suben y bajan; 
transgreden, degradan, vulgarizan 
la existencia y se enmascaran para 
jugar en la fantasía. Todo ello, usando 
la risa como acto de resistencia y 
transformación a través del realismo 
grotesco.

Circo Manizales

Ñame Ñame Teatro y Malditasea 
Producciones se fusionan en la 
coproducción Circo Manizales, que 
involucra los imaginarios individuales 
y crea un espectáculo donde la 
versatilidad y el virtuosismo se 
adaptan a todos los espacios y 
públicos en tiempo presente; allí 
también aparecen el humor y la 
parodia que son los representantes 
del mundo al revés y que los dos 
personajes de Hijos de la niebla nos 
evocan.
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Intérpretes: Silvio Vargas Céspedes: 
Chi Chón y José Fernando Usma: 
Golo Volador

Producción: Raquel Navas Ortega

Duración: 50 minutos

Ñame Ñame Teatro es una compañía 
de creación teatral autogestiva 
que explora el espacio, el tiempo, 
la energía y la materia en el hecho 
teatral a través de la pedagogía de 
la máscara. Surge en Buenos Aires, 
Argentina, gracias al encuentro de 
dos cuerpos de latitudes diferentes, 
Silvio Vargas Céspedes, nacido en 
Colombia, proveniente del circo 
callejero y el teatro gestual, y 
Raquel Navas Ortega, nacida en 
México y proveniente de los títeres 
y la expresión corporal. Ambos 
encuentran un punto de fusión de 
sus técnicas en la pedagogía de 
Jacques Lecoq.

Malditasea Producciones es una 
compañía irreverente y trasgresora 
que tiene por objeto resignificar 
y dignificar el arte. Fue creada 
en Manizales, en el 2013, por el 
Licenciado en Artes Escénicas José 
Fernando Usma Aguirre. El creador 
de la compañía también ha hecho 
escuela con Andrés del Bosque, 
Antón Valen, Darina Robles, Víctor 
Quiroga, Fernando «Chacovachi» 
Cavarozzi, Murmoyo Casanova, Toño 
Zarralanga y Ñame Teatro.
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País: Colombia
Grupo: Circodelia Circus
Pulep: MNE714-EMD814

Splash

Es una divertida obra de clown 
y malabares que llega de forma 
itinerante y sorprendente para 
fracturar la cotidianidad y convertirla 
en risa o llanto. Los retos dan vida 
a la obra y a un ser que habita en el 
tiempo y se hace protagonista. Él lleva 
su imaginación a la improvisación 
e interacción y por medio del juego 
suministra una dosis de diversión 
y éxito al público, permitiendo que, 
a través de la risa, exterioricen las 
sensaciones y alivianen la monotonía.

Jonhatan Rodríguez G.

La creación artística de Splash fue 
compuesta y creada colectivamente, 
está inspirada en la migración y 
en el ser nómada e itinerante; en 
aquellos que caminan para buscar 
la esperanza y calmar el sosiego, 
los que llegan a las ciudades con 
su exhibicionismo bizarro para 
contar historias y aventuras a sus 
semejantes, y sorprender con lo 
mágico, pues son cuerpos poéticos 
en movimiento que demuestran y 
se manifiestan de forma artística 
para el deleite del pueblo. Esta obra 
nace de los colombianos que dejan 
su nación en busca del progreso y 
emigran para encontrar un camino 
a la dignidad. En este espectáculo, 
donde el ojo humano no tiene tiempo 
de parpadear, el misterio y el juego 
son parte fundamental de la puesta 
en escena y el protagonista es el 
espectador. Una obra de payasos 
donde la interacción con el público 
es una de las virtudes; en ella se 
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Producción general: Julieth Tatiana 
Henao A.

Actor: Jonhatan Rodríguez G.

Asistente técnico: Dany Camilo 
Henao

Audiovisual: Fabián Amador Salazar

Diseño y fotografía: Luisa Fernanda 
Espinosa

Duración: 50 minutos

generan tensiones y vivencias de 
la extracotidianidad y se marca, 
al develar acontecimientos de su 
misma realidad, el insuperable don 
de la risa como medicina para el 
pueblo.

Circodelia Circus

Nace en las montañas de la cordillera 
Central, en Manizales, Caldas. 
Circodelia Circus fue fundada en 
el 2010 y comienza como una idea 
de creación de arte por medio del 
cuerpo en movimiento, vinculando 
el teatro con el circo a través de la 
experimentación, la manipulación 
de objetos y los juegos propios 
del teatro. Esta prueba dio como 
resultado grandes personajes clown 
que interactúan dinámicamente 
y cuentan historias a partir de 
la cotidianidad; son personajes 
cargados de mucho color, alegría, 
impacto visual y humor, cuyo 
propósito es divertir al público.

Desde la creación de la compañía, 
se han realizado varias puestas en 
escena y presentaciones en diversos 
escenarios dentro y fuera del país; 
con su obra Una aventura sobre una 
rueda recorrieron Suramérica en el 
2011 y se presentaron en diferentes 
instituciones educativas, casas de 
la cultura y diversos escenarios 
callejeros en ciudades como Quito y 
Guayaquil en Ecuador; Lima y Arequipa 
en Perú, y Bonito, Sao Paulo y Río en 
Brasil. En el país, han hecho parte de 
los más importantes festivales, como 
el Festival Internacional de Teatro 
de Manizales en el 2013, Festival de 
Circo El Globo en Manizales 2016 
y se presentó a Dominic el payaso. 
Además, han dirigido talleres y 
participado en convenciones de 
circo, lo que ha generado una 

proyección y evolución más amplia 
de la compañía en el intercambio 
de saberes y experiencias artísticas 
dentro del circo-teatro. Igualmente, 
han participado, junto con diferentes 
colectivos y agrupaciones, en 
diferentes festivales nacionales e 
internacionales.

En el 2018 nace la obra Un mundo 
al revés de Dominic, el payaso, de 
formato unipersonal, que se presentó 
en el marco del Festival Internacional 
de Teatro Manizales en sus 50 años.

Recientemente, nació la obra 
Splash como resultado de un viaje 
itinerante al viejo continente donde 
se exploraron nuevas sensaciones, 
percepciones y emociones, y que 
dieron lugar a otros lenguajes y 
reflexiones de nuestra procedencia 
y del mundo en conflicto, además 
de descubrir cómo transformar y 
generar unidad.
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País: Colombia
Grupo: Jader
Pulep: XPU981-XWP784

Varieté

Es un espectáculo como ningún 
otro. Su principal ingrediente: la 
interacción permanente con el 
público, y el resultado de esta receta: 
cualquier cosa puede pasar, eso sí, 
con la risa asegurada.

Nuestro argumento principal: generar 
risas y transportar al público a un 
momento sin preocupaciones en el 
que reinan situaciones inesperadas, 
cargadas de buen humor.

Con la puesta en escena de diferentes 
rutinas, en la disciplina de mimo 
clown, Jader envuelve al público en 
una fantasía cómica llena de música, 
sonidos y objetos caricaturescos.

Duración: 60 minutos
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País: Colombia
Grupo: Koken
Pulep: EPT905-BIS778

Narraciones espontáneas de la 
imprevista historia

Una caravana de ninjas aborda el 
espacio en medio de una travesía sin 
fin. Deciden instalarse y convocar a 
la gente del lugar para que se reúnan 
y participen con ellos de su ritual 
habitual en cada parada. El ritual 
consiste en invocar al espectro del 
sabio maestro, quien en otra época 
los educó para que redujeran su 
camino y el destino que, desde 
entonces, han emprendido. Aquel 
espectro desvencijado, a través de 
relatos y anécdotas, le comunica al 
grupo de ninjas su mensaje cifrado a 
través de la representación escénica, 
y que ellos deben descubrir como 
ruta que marca su camino. Tres 
escenas diferentes siempre surgirán 
de la situación espontánea y, entre 
ellas, se expondrán las coordenadas 
de la próxima parada. Todo termina 
cuando el maestro espectral vuelve a 
desaparecer entre las coreografiadas 
acciones de este grupo de ninjas 
itinerantes que, como llegan, 
abandonan el lugar.
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Elenco: Juan Camilo Molina Cruz, 
Laura Alejandra Casallas Benítez, 
Jessica Yuliana Sánchez Garzón, 
Jhonnatan Stik Gordillo Ramírez, 
Jorge Luis Agudelo Ramírez, Jhon 
Anderson Martínez, Anna María 
Cuervo Estrada y Alexandra Vinasco 
Benavides

Sonido y efectos: Jhon Anderson 
Martínez

Duración: 50 minutos

Juan Camilo Molina Cruz

Licenciado en Artes Escénicas con 
énfasis en Teatro y magíster en 
Artes de la Universidad de Caldas. 
Docente del Departamento de Artes 
Escénicas de la misma universidad, 
en áreas de actuación, teoría teatral 
e investigación-creación. Integrante 
del grupo de investigación «Teatro, 
cultura y sociedad»; director de 
los proyectos Delta 4, Guadalajara, 
México (2011) y Delta 6, Medellín, 
Colombia (2013), de la red CITU 
(Red latinoamericana de creación e 
investigación de teatro universitario); 
integrante de Teatro Inverso, con el 
que obtuvieron el Premio Nacional 
de Investigación Teatral del Plan 
Nacional de Estímulos del Ministerio 
de Cultura (2013), con la publicación 
Rastros sin rostro, de la creación a la 
investigación. Investigador-creador y 
actor en las obras Rastros sin rostro 
(2011); De-sastres y costuras, de-lirios 
y crisantemos (2013); La rosa y el león 
de Liliana Hurtado (2014); Abadón y la 
caravana del exterminio (2015), y La 
tesis (2017). Director de los montajes 
académicos Cabaret trágico de 
Alejandro Jodorowsky (2011); La 
trampa de Enrique Buenaventura 
(2012); Ex, que revienten los actores 
de Gabriel Calderón (2015), y La toma, 
creación colectiva (2017).

Koken

Agrupación teatral emergente de 
Manizales que ha puesto su atención 
en la práctica de la improvisación 
teatral como recurso de comunicación 
con el espectador. El grupo se inspira 
en técnicas y estilos de improvisación 
de formato largo como el Cocktail 
Party, el multiverso, el Long Form y 
el Harold, con los que se procuran la 
afabulación de historias en intervalos 
superiores a diez minutos. Dentro 
de los elementos escénicos que 
se utilizan en las improvisaciones, 
aparecen los títeres, fragmentos 
de vestuario o utilería, ejecución 
corporal de recursos escenográficos 
y efectos sonoros de ambientación 
escénica. También se aprovecha el 
tono de la parodia, que se sustenta 
en el lenguaje gestual y la caricatura, 
para propiciar una permanente 
interacción con el público y asuman 
el rol de cocreadores de las historias.
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País: Colombia
Grupo: Los Pantolocos
Pulep: OHK680- UFP423

Aluvión

Nos encontramos con una caravana 
de alegres y variopintos tarambanas 
que dedican sus alegres e inciertas 
vidas a festejar, beber, jugar, 
bramar, peer, cantar, saltar, bailar, 
coquetear y… quién sabe cuántas 
más necedades, delirios y plácemes. 
Mas, por si acaso, desembarazados 
estamos de culpa alguna frente 
a los acontecimientos insólitos y 
espantosos, pues no sabemos con 
qué más resulten este tropel de 
faranduleros y holgazanes, en este 
suculento y bullicioso aglomerado de 
juegos de clown.

Juan Fernando Muñoz Uribe

A los 9 años conoce a Juan Camilo 
Baena Durán, con quien inicia su 
formación en el 2002 para continuar 
juntos su proceso de aprendizaje 
en la Corporación Mimos y Clowns, 
bajo la dirección y pedagogía de 
Yovis Manuel Álvarez García, actor, 
director-pedagogo e investigador 
de arte. Junto con Camilo, y bajo la 
permanente compañía pedagógica de 
Yovis, sigue afianzando las bases de 
lo que es su carrera en la búsqueda 
e indagación del arte teatral. 
Inquieto por desarrollar y ampliar 
sus conocimientos y experiencias 
en torno a este arte, entra en 
contacto con fuertes influencias del 
campo teórico, técnico, filosófico y 
científico, entre los que cabe resaltar 
a Bernardo Ángel y La Barca de los 
Locos, el padre Gonzalo M. de la 
Torre Guerrero (de la comunidad 
claretiana), Yovis Manuel Álvarez 
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Dramaturgia: creación colectiva de 
Los Pantolocos

Elenco actoral: Juan Fernando 
Muñoz Uribe, Ana María Muñoz Uribe, 
Yureidy Andrea Andrade Bonilla, 
Paola Andrea Aristizábal Gómez, 
Juan Camilo Baena Durán, Wiston 
Yesid Ceballos Palacio y Sergio 
Andrés Higuita Muñoz

Productora: Leidy Tatiana Muñoz 
Uribe

Director de escena, técnico de luces 
e ingeniero de sonido: Corporación 
Trasescena

Logístico: Danny Fabián Muñoz Uribe

Duración: 75 minutos

García, Martín Peña y Teatro del Cielo 
y, por supuesto, la amplia influencia 
de los padres reformadores del 
teatro, con quienes entra en contacto 
a través de la influencia de su 
principal benefactor: Yovis, que con 
su carácter impugnador, generoso y 
exigente supo mover su atención de 
su punto de encaje, haciendo notorio, 
para un joven de barrio, las arcanas 
contradicciones de la vida. Hoy se 
considera un militante del arte y un 
estudioso del arte y de la vida. En el 
2003 funda Pantoclown, con el que 
participa, junto con sus camaradas, 
en diversos escenarios para ampliar 
la experiencia y visión del arte. En 
el 2009 funda Los Pantolocos, en 
un intento por recobrar las bases 
debilitadas de su oficio actoral y el 
de sus compañeros. Como actor 
principal del grupo Los Pantolocos, 
impulsó los procesos de indagación 
de las fuentes del arte teatral y de 
formación, investigación y creación. 
En su larga trayectoria ha sido 
docente formador de los procesos 
de semillero de la Corporación Casa 
Arte y coordinador de los procesos 
del laboratorio de experimentación 
dentro del grupo. Actualmente es 
director artístico de Los Pantolocos, 
artista integral con habilidades en la 
música y la gimnasia que ha puesto 
al servicio su búsqueda especializada 
en el mimo corporal dramático, 
el clown y el teatro. Apoya y lidera 
distintos procesos que se llevan a 
cabo al interior de la corporación Casa 
Arte, y es coordinador pedagógico 
del proceso La Fragua, Escuela de 
formación e investigación teatral.

Los Pantolocos

Es un grupo de actores y actrices 
de Medellín que, desde el 2003, ha 
participado en gran cantidad de 

festivales y eventos en la ciudad, el 
país y el exterior. Han proyectado 
su producción escénica en Perú, 
Ecuador, México, Brasil y El Salvador. 
Además, han sido ganadores 
de premios, becas, estímulos 
y convocatorias de circulación, 
concertación, itinerancias, creación y 
de Cultura Viva Comunitaria.

Gracias a un compromiso sólido 
y permanente con el oficio teatral 
y creativo, Los Pantolocos tienen 
como propósito buscar el sentido 
y las fuentes creativas del arte de 
actuar; allí entran en juego múltiples 
técnicas, lenguajes escénicos y 
exploración del cuerpo como puntos 
angulares y esenciales del trabajo. La 
intención es construir un lenguaje 
artístico propio capaz de suscitar, 
a través de juegos y espectáculos, 
una reacción en el espectador. 
Este lenguaje está inspirado en las 
formas clásicas de la cultura cómica 
popular y el carnaval mediante sus 
personajes más típicos: clowns, 
mimos y bufones.
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País: Colombia
Grupo: La Pájara Trueno 
Producciones
Pulep: MXY600-LWY254

Mujeres de carne, mujeres de 
bronce

Es una propuesta de la Red de 
Mujeres Artistas de Medellín y 
La Pájara Trueno Producciones. 
Con ella se pretende visibilizar 
las acciones inspiradoras de seis 
mujeres relevantes en la tradición de 
Antioquia y de Colombia debido al 
aporte que han hecho para mejorar 
la calidad de vida de sus congéneres, 
gracias a la lucha que han dado, en 
diferentes épocas y contextos, por 
sus derechos, aunando fuerzas para 
un bien común. Fueron mujeres 
como cualquiera, pero que bien 
vale la pena contar sus historias: 
María Cano, Benedikta Zur Nieden de 
Echavarría, Rosita Turizo de Trujillo, 
Betsabé Espinal, Débora Arango 
y mujer actual cotidiana: María N. 
Rodríguez.

Las protagonistas son encarnadas 
por seis artistas que con maquillaje, 
vestuario en bronce y como estatuas 
humanas se ubican en un pedestal 
con el nombre de cada una. Ellas 
toman vida o se activan al contacto 
con los espectadores, con quienes 
generan una relación directa, 
rompiendo la cuarta pared. Las 
artistas reviven la memoria y las traen 
al presente contando quiénes son y 
cuál ha sido su legado y su aporte. 
Esta representación busca llevar 
un mensaje de empoderamiento 
femenino, de la economía del 
cuidado y de la fuerza de la sororidad 
que logra transformar la realidad de 
las mujeres y la de todos.
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Actuación: Cristina Zuleta Posada, 
Marieta Gómez Henao, Luisa 
Fernanda Vergara, Daniela Vásquez 
Arboleda, Denis Lucía Carvajal 
Sánchez, Elizabeth Arias Castrillón

Directora: Diana María Fuentes 
Jaramillo

Técnico: Norman Lemaitre

Maquillaje: Cromorama

Dramaturgia: colectiva

Duración: 120 minutos

Diana María Fuentes Jaramillo

Directora escénica, actriz, payasa y 
cantante nariñense; amante de la 
ancestralidad y la conexión con lo 
femenino. Maestra en arte dramático 
de la Universidad de Antioquia, en 
el 2008 estudia el diplomado de 
Clown en la misma universidad. 
Fue fundadora, directora y actriz 
del Colectivo Teatral Infusión hasta 
2018. Trabajó como docente en el 
programa de Teatro de la Universidad 
de Antioquia en el área de la Técnica 
Vocal y el Clown (2009-2017). Estudió 
el diplomado de Dirección Escénica 
de la Universidad de Antioquia en 
convenio con la Casa del Teatro de 
Medellín en el 2017. Dicta cursos, 
talleres y seminarios de la voz. 
Creadora del taller de clown para 
mujeres «Baubo, la risa de la diosa 
obscena» y del Retiro Teatral de Payaso 
y Bufón Sagrados. Actualmente, 
estudia la Técnica en Producción para 
las prácticas musicales en la Escuela 
Superior Tecnológica de Artes Débora 
Arango. En 2018 crea la empresa 
artística con enfoque de género 
La Pájara Trueno Producciones, allí 
nace el proyecto Mujeres de carne, 
mujeres de bronce, que ha tenido 
más de 50 presentaciones en 
importantes escenarios de la ciudad. 
Dirigió dos certámenes de ciudad: el 
galardón honorífico Medalla al Mérito 
Femenino y el concurso Mujeres 
Jóvenes Talento 2018 y 2019. En 2019 
estrena el espectáculo unipersonal 
La sazón de hilacha, recetas eróticas 
en clown con el que participó en el 
segundo Festival Internacional de 
Payasas en Puebla, México.

La Pájara Trueno Producciones

Es una empresa cultural que nace en 
el 2018 y que integra principalmente 
el teatro y la música. Se dedica a la 
creación, dirección, producción y 
pedagogía de productos y servicios 
artísticos con enfoque de género 
que aporten a la equidad. El nombre 
está inspirado en las culturas 
norteamericanas lakota, para 
quienes los pájaros del trueno o 
payasos sagrados son la inversión del 
mundo. Es la imagen del espejo: ellos 
hacen de la risa y del impudor y de 
la transgresión y de la iconoclastia, 
su forma de enseñanza. Ellos nos 
enseñan a ver siempre la otra cara 
de la moneda y además divierten. 
El humor: un arma impecable para 
romper las barreras del miedo y la 
censura.

En sus diferentes líneas se 
encuentran: creación y dirección de 
montajes teatrales: Mujeres de carne, 
mujeres de bronce (2018), Improclown 
(2018) en el Metro de Medellín y La 
sazón de hilacha y recetas eróticas en 
clown (2019); dirección y producción 
de los eventos: Medalla al Mérito 
Femenino 2018 y 2019 y el concurso 
Mujeres Jóvenes Talento 2018 y 2019; 
propuestas artísticas para diferentes 
empresas como: Bibliomujeres (Metro 
de Medellín), y Punto-cadeneta-juego 
(Comfama), entre otros.
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País: Colombia
Grupo: Pandora Producciones
Pulep: CYY712-LMX106

Trance-unte

Somos simples trace-untes en 
una realidad de la cual creemos 
que somos conscientes, llenos de 
justificaciones, y que nos llevan 
a morir en vida. Un trance que 
nos envuelve en un mundo gris, 
atiborrado de afanes, incomprensión 
y poco tiempo para disfrutar.

Días tan cargados de nada… pasos sin 
rumbo, miradas ciegas, palabras sin 
sentido y abrazos vacíos. Un aire tan 
paciente ante un vaya y venga que 
se da en un mundo de parques color 
cemento y de aparatos manejados 
con solo dos dedos de la mano, dedos 
que antes se usaban para indicar que 
«todo está bien», y que hoy se usan 
para impulsar la hipocresía detrás de 
máscaras amarillas y frases copiadas, 
que solo son sonrisas fingidas y vidas 
prestadas.

Estamos sumergidos en un trance de 
vidas preestablecidas, en un mundo 
agonizante donde la única cura será 
el arte, un arte cargado de colores y 
sinceridades, de aplausos al llanto y 
sonrisas del alma, un arte que te lleva 
a disfrutar la vida y a transitar por las 
emociones con el único objetivo de 
ser conscientes y de vivir…

En la obra se muestran personas 
que están en nuestra cotidianidad, 
y que son representadas por Sara la 
deportista; Camila la ejecutiva; Lucía 
y Mateo, el amor virtual, y Carlos, el 
hombre ejemplar. Son personajes en 
los que se hace evidente la máscara 
y la realidad en la que viven.
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Elenco: Camila Duque, Erika 
Daniela Marulanda, Laura Cárdenas, 
Alejandro Montaño Toro y Sebastián 
Giraldo Lozano

Técnico de sonido: Juan Manuel 
Gonzáles Cárdenas

Dirección de arte, escenografía, 
utilería y publicidad: Carolina Cortés 
Misas

Duración: 45 minutos

Sebastián Giraldo Lozano

Nace en Manizales en 1990; como 
amante de la cultura, inicia haciendo 
teatro y se destaca por su habilidades 
histriónicas. Obtuvo su primer papel 
en el teatro en el 2005, que dio inicio 
al proceso de circo y teatro; luego se 
incorporó en el proyecto Circo Escuela 
Manizales, allí se formó durante dos 
años con profesores nacionales de 
la Fundación Circo para Todos con 
técnicas de malabares, acrobacias, 
clown y equilibrios; posteriormente, 
realizó un taller con Wendy Ramos 
de Pataclaun.

Forma su propia compañía Pandora 
Producciones en el 2007, con ella 
desarrolla y dirige varias obras: 
Vepo, Malabare-ando por la vida 
(monologo) y La estación, entre 
otras; ha participado en diferentes 
festivales nacionales, entre ellos, el 
Festival Internacional de Teatro de 
Manizales.

En el 2014 se va para Nueva Delhi, 
India, a trabajar y a formarse en Zenith 
Dance Troupe, con la que realizó 
giras nacionales e internacionales 
como acróbata y bailarín; luego viaja 
a Cancún, México, en el 2016, y allí 
trabaja como instructor y acróbata 
durante tres meses. Posteriormente, 
viaja a Argentina para hacer parte de 
una productora de eventos como 
director del departamento de arte, 
y allí recibe talleres en técnicas de 
aéreos, hasta especializarse. A finales 
del 2017, regresa a Colombia, retoma 
su compañía de circo Pandora 
Producciones y emprende una 
academia de danza aérea llamada 
Más Alto Danza Aérea.

La Pájara Trueno Producciones

Fue creada en el 2007 como semillero 
de circo y teatro y, con ella, desarrolló 
un trabajo social en sectores 
vulnerables de Manizales. Se nutrió 
de artistas formados dentro de la 
compañía, artistas que hoy en día 
son acróbatas de talla internacional, 
algunos estudiantes de cine y actores 
de profesión. Pandora Producciones 
ha tenido presencia en varios países 
con bailarines y acróbatas que han 
pertenecido a compañías de otros 
continentes; actualmente, nutre al 
país de nuevos talentos.

Trance-unte tiene artistas con 
recorrido y otros que llevan en el 
mundo del circo poco menos de 
dos años, y que iniciaron de cero, 
pero que hoy muestran al público su 
entrega total.
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País: Colombia
Grupo: Tropa Teatro
Pulep: QWR263

Batucada teatral

Espectáculo que fusiona de manera 
armónica y colorida algunos 
elementos estéticos para intervenir 
en espacios a través de la imagen 
teatral, la actuación, los objetos 
móviles y marionetas, el ritmo, la 
sonoridad, el coro, el juego corporal 
y el color. Tiene un alto impacto 
visual y sonoro puesto que se trata 
de una representación con música en 
vivo y colores para iluminar el alma. 
El maquillaje y el vestuario actúan 
como pugna en la cotidianidad para 
ofrecerle al público una función 
que asombra, divierte, interactúa, 
entretiene y conmociona.

El espectáculo está cimentado 
en cuadros músico-teatrales que 
delatan lo marginal, ya que recoge 
entre sus temáticas lo ambulante, lo 
desechado, los olvidados, la guerra, 
la muerte y el luto; una mirada de 
la realidad de nuestro territorio y la 
metamorfosis de una sociedad que 
muta a diario y se reconstruye a gran 
velocidad. Todo esto narrado en una 
puesta en escena que fluye entre los 
espectadores, con un tinte de clown, 
fantasía y humor negro.

José Alonso Mejía Román

Comienza su formación como actor 
a los dieciséis años en el teatro 
Alcaraván en Dosquebradas, allí 
permanece durante cinco años y 
empieza sus primeras correrías por 
Suramérica. Se incorpora al Teatro 
Taller de Colombia como actor y 
músico de planta en Bogotá durante 
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Director artístico: José Alonso Mejía 
Román

Actores-músicos: Maryury Ruiz, 
Robinson Cardona, Gustavo Vidal, 
Diego Zabala, Bárbara Figueroa, 
Jonathan Rodríguez y Alonso Mejía 
Román

Técnica, fotografías y video: Daniela 
Rengifo Obando

Duración: 45 minutos

cuatro años; más tarde hace parte de 
la escuela Teatral Malayerba en Quito, 
Ecuador, y luego estudia en Cuba 
disposición de los espacios escénicos. 
Retorna a Pereira y en el 2003, en 
compañía de otros artistas, funda y 
dirige Tropa Teatro. Ha participado 
en innumerables montajes teatrales 
como actor y director y ha realizado 
giras por Europa, Cuba, Brasil, 
Ecuador, Argentina y Perú, entre 
otros. Se ha formado en dirección 
de actores y puesta en escena con 
maestros y compañías como: Raúl 
Quintanilla de México; Jorge Vargas, 
Teatro Taller de Colombia; Aristides 
Vargas, Malayerba; Cristóbal Peláez, 
Matacandelas; Beatriz Camargo, 
Teatro Itinerante del Sol; Fernando 
Montes, Teatro Varasanta; Eugenio 
Barba, Odin Teatret, y Yuyachkani, 
entre otros.

Tropa Teatro

La trayectoria artística pasa por 
diferentes etapas en los más de 
catorce años dedicados al arte, 
sus diferentes fases comprueban 
la evolución a través de los años. 
Creada en el 2003 por profesionales 
y estudiantes de diversas disciplinas 
afines al arte, dirigida por Alonso 
Mejía Román desde el estreno de 
su primera obra Todas las sangres, 

en el 2005; el desarrollo de su 
labor ha estado marcado por una 
continua búsqueda estética que 
ha hecho que el trabajo tenga un 
carácter investigativo y experimental. 
Ha creado más de diez montajes 
teatrales, entre los que se cuentan: 
La edad de la ciruela, la Batucada 
teatral, Ciudad tras el viento y 
Pinocho. Cuenta con una amplia y rica 
biografía, reflejada en participaciones 
en festivales nacionales e 
internacionales. Las obras suman 
cientos de presentaciones a lo 
largo de estos años. Tropa Teatro 
ha recibido diversos premios, becas 
y reconocimientos. Ha elaborado 
estrategias pedagógicas, series web 
y publicaciones. La más reciente 
creación es la obra Quijote que se 
estrenó en el evento Temporada Alta 
2016.
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País: Colombia
Grupo: X2 Teatro y Xingu 
Productores de Arte
Pulep: KKX197-JDY504

La orilla del tiempo

La pieza plantea la reconstrucción 
de la memoria colectiva después 
de la guerra por el combustible 
y la crisis de la humanidad. Los 
mutantes reclaman espacio y 
otra confrontación es latente. La 
esperanza se desvanece una vez más 
y el hombre nuevo es su más grande 
enemigo.

X2 Teatro

Es un grupo de experimentación 
teatral que ha desarrollado un 
lenguaje minimalista e intimista, 
donde prevalece el texto dramático 
y el trabajo de actuación. Las 
propuestas van desde el teatro 
callejero, pasando por el circo 
contemporáneo, hasta el teatro 
de sala. En Riosucio, Caldas, se ha 
iniciado un laboratorio de creación 
con los jóvenes de Segunda Escena 
con quienes se aplica y profundiza 
en los amplios referentes del teatro 
popular con los componentes 
propios de la fiesta carnavalear y 
su patrimonio, como son el sainete 
campesino y la ritualidad en el 
sincretismo propio del territorio. Este 
ejercicio se hace para la recuperación 
de los valores y potencialidades 
comunicativas del teatro como una 
manifestación de la cultura viva. En 
la actualidad, X2 Teatro promueve el 
trabajo artístico a través de El teatro 
de aula.

Elenco: Giovanny Largo León, 
Jackson Jaime Cardona, Diego 
Wilson Morales Martínez, Dairon 
Alejandro López Velázquez, 
Herminson Steven Vélez Betancur, 
David Alejandro Cardona Peláez, 
Diego Alejandro López Castaño, 
Claudia Marcela Escobar Amaya, 
Camilo Esteban López Rosas, 
Carolina del Valle, Claudia Murillo y 
Sofía Largo Jiménez

Duración: 60 minutos

Xingu Productores de Arte

Es un colectivo de personas de 
Manizales que transforma realidades 
y genera impactos sociales positivos 
a través de experiencias enfocadas 
en las artes, la lúdica y el desarrollo 
humano. Tiene como fin mejorar la 
forma de vida desde los principios 
del aprendizaje y la participación en 
la sociedad.

eventos académicos y especiales



eventos académicos y especiales
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Palabras en escena

Eventos académicos y 
especiales 
No podemos dejar de lado la esperanza en el sentido en que 
la construye Ernst Bloch, el filósofo alemán del Principio 
esperanza, un libro referencial que remite al ser humano 
a su dimensión utópica; y decidimos apostar a un proceso 
construido sobre las bases de diálogos que tuvieron como 
fin el comienzo de algo, aunque suene contradictorio, que 
se asemeje a un camino por el que podamos transitar 
todos.

Es entonces que aparecen en la memoria los creadores 
escénicos colombianos que hablaron de la vida, del amor, 
de la paz, de Colombia como sinónimo de utopía, y las 
transformaron en gestos, imágenes, palabras que quieren 
significar, o simplemente en unas miradas que se cruzan y 
reconocen al otro como interlocutor, y construyen quizás 
alternativas frente al irracionalismo, queriendo decirle al 
mundo que aún estamos aquí. Eso es lo que hace el teatro 
en este panorama: hacer un inventario de utopías posibles, 
sumarse al momento que vive el país y apostar nuevamente 
para que, al fin, «cese la horrible noche» como dice nuestro 
retórico himno nacional.

La generación de espacios de encuentro como nuestros 
festivales de teatro apuntan en esa dirección: gestos y 
palabras, puente entre las ciudades y la vida, o que tal vez 
esté en otra parte. Pero, en todo caso, búsqueda incesante 
de permanecer aquí como testigos de nuestro tiempo para 
que no sea el tiempo del silencio. Por todo esto, y ante 
la cuestión planteada de una relación entre teatro y amor, 
las respuestas que se vislumbran no provienen de la diosa 
razón, más bien de la intuición de quienes aún creemos 
que las artes de la representación nos re-presentan tal y 
como somos, queriendo construir la memoria futura; en el 
que el acto heroico sea lo cotidiano y en el que los grandes 
gestos provengan de permitirnos hacer lo que sabemos 
hacer diariamente: teatro, que es como la vida misma.
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Programación
Seminario internacional

Circulación y distribución de espectáculos artísticos y 
culturales

Fecha: septiembre 25 y 26

Lugar: Sala Olympia, Centro Cultural y de Convenciones Teatro 
Los Fundadores

Hora: 9 a. m. - 1 p. m.

Los modelos de gestión

Marcelo Bones, Observatorio de Festivales (Brasil)

Marianella Protti, Festival Internacional de las Artes (Costa Rica)

Octavio Arbeláez Tobón, Festival Internacional de Teatro de 
Manizales (Colombia)

José Luis Rivero, Auditorio de Tenerife José Adán Martín (España)

Marcelino Martín, Festival Internacional de Arte en la Calle Mueca 
(España)

Freddy Ginebra y Solanyi Gómez, Festival Internacional de Teatro 
de Santo Domingo (República Dominicana)

Experiencias concretas: los festivales

Claudio Fuentes, Santiago Off (Chile)

Adriana Bermúdez, Festival Internacional de Teatro de Cali 
(Colombia)

Norka Chiapusso, dFERIA (España)

Experiencias concretas: los artistas

Alonso Mejía, Tropa Teatro (Colombia)

Viviana Hoyos y David Carmona, Los Chicos del Jardín (Colombia)

Uriel Giraldo, Teatro El Escondite (Colombia)

Sandra Zea, Casa Taller Teatro (Colombia)
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Taller

Programación y gestión 
de públicos: experiencias 
de artes escénicas en 
espacios culturales
Fecha: septiembre 22 y 23

Lugar: Sala Cumanday 1, Centro Cultural y de Convenciones 
Teatro Los Fundadores

Hora: 9 a. m.-1 p. m.

El taller revisa los componentes claves del trabajo con 
públicos y audiencias para entidades culturales de artes 
escénicas. Se abordan los procesos de cara a experiencias 
concretas y modelos de trabajo con públicos en el que se 
vinculan algunas nociones sobre programación, mediación 
y marketing cultural. Algunas de las orientaciones de 
revisión incluyen los procesos de segmentación basados en 
categorías como lo social, demográfico y psicográfico, que 
son determinantes en los hábitos de consumo cultural y 
que sirven como parámetros de medición y de estrategias.

Tallerista: Pamela López Rodríguez (Chile)

Actriz titulada de la Pontificia Universidad Católica de Chile 
y Máster en Administración Cultural (Art Administration) de 
la Universidad de Columbia, Nueva York, con los apoyos de 
becas Fulbright y becas Chile para la realización de estudios 
de postgrado en el extranjero. Se ha desempeñado como 
gestora independiente en diversos proyectos vinculados con 
artes escénicas y la generación de audiencias para el campo 
teatral. Profesionalmente ha trabajado en importantes 
espacios culturales en Santiago de Chile. Entre 2014 y 2016 
fue directora ejecutiva del Teatro de la Universidad Católica 
y actualmente es la directora de programación del Centro 
Cultural Gabriela Mistral (GAM). Desde el 2011 ejerce como 
docente de pre y posgrado en universidades nacionales.
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Taller
Caminos para la circulación
Fecha: septiembre 22

Lugar: Sala Cumanday 2, Centro Cultural y de Convenciones 
Teatro Los Fundadores

Hora: 9 a. m.-1 p. m.

Este taller tiene como objetivo capacitar a artistas, 
empresas, grupos y productores que les permita ampliar 
las posibilidades de circulación de sus espectáculos en el 
ámbito nacional e internacional a través de la participación 
en eventos de negocios.

Temas para desarrollar:

Diagnóstico de la circulación de espectáculos

Exposición de rutas de circulación (festivales y salas)

Presentación de festivales

Evaluación de materiales para la venta de espectáculos

Presentación de las diversas formas de presentación de 
materiales

Ferias, mercados y ruedas de negocios y su dinámica

Enfoque y comunicación con los programadores

Tallerista: Marcelo Bones (Brasil)

Licenciado en sociología de la UFMG, es director de teatro, 
profesor y gerente. Director ejecutivo la Plataforma de 
Internacionalización del Teatro (de Platô) y programador 
y consultor de importantes festivales en Brasil. Fundador 
y coordinador del Festival Observatory, una organización 
dedicada a la investigación, información y reflexión sobre 
festivales de teatro. Fue director de Artes Escénicas de la 
National Arts Foundation de 2008 a 2010 y consultor del 
Ministerio de Cultura de Brasil de 2015 a 2016. Actualmente 
es director de articulación de la Secretaría de Cultura de 
Belo Horizonte.
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Cine Crea Colombia
Proyección película El sendero de la anaconda

Fecha: septiembre 25

Lugar: Sala Olympia, Centro Cultural y de Convenciones 
Teatro Los Fundadores

Hora: 6 p.m.-8 p.m.

El Consejo Nacional para las Artes y la Cultura en 
Cinematografía (CNACC), la Dirección de Cinematografía del 
Ministerio de Cultura, Proimágenes Colombia, y la Academia 
Colombia de Artes y Ciencias Cinematográficas realizarán 
la temporada «Cine Crea Colombia» con el objetivo de 
fomentar el acceso y el consumo de los colombianos al 
cine que los representa a través del fortalecimiento de la 
circulación de nuestra cinematografía en diversas pantallas.

En El sendero de la anaconda dos viejos amigos exploran 
una de las zonas más recónditas de la selva amazónica. 
Wade David y Martin von Hildebrand recorren esta región a 
lo largo del río Apaporis donde se encuentran con diferentes 
comunidades que por más de 500 años se han resistido a 
los cambios de la sociedad colona y han logrado proteger 
el bosque que los rodea.

Panel
¿De qué hablamos cuando hablamos de amor?

Fecha: septiembre 26

Lugar: Sala Olympia, Centro Cultural y de Convenciones 
Teatro Los Fundadores

Hora: 9-11 a.m.

Invitados

Fabio Rubiano (Colombia)

Adriana Villegas (Colombia)

María Carolina Giraldo (Colombia)
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Fecha: septiembre 24

Lugar: Sala Cumanday 2, Centro 
Cultural y de Convenciones Teatro 
Los Fundadores

Hora: 9 a. m.-1 p. m.

En el marco del Mercado de 
industrias culturales del Sur (MicSur 
2016) se propuso la creación de una 
nueva plataforma de artes escénicas 
de Colombia que sirviera como una 
alternativa de difusión para este 
sector en el país, y que fuera vitrina 
para los nuevos lenguajes de la danza, 
el teatro y el circo colombianos. La 
primera versión de Palco se realizó 
entre el 17 y el 20 de octubre de 2016, 
en diferentes espacios de Bogotá, 
con showcases de siete grupos de 
danza, teatro y circo colombianos 
que se presentaron en igualdad de 
condiciones (técnicas y financieras) 
frente a invitados programadores 
internacionales de artes escénicas. 
Profesionales interesados en conocer 
lo que está pasando en Colombia en 
estas áreas artísticas y permitirles 
una conexión para sus escenarios y 
festivales futuros.

Si bien en Colombia existen cinco 
mercados culturales a lo largo de 
la geografía nacional, son pocas 
las iniciativas dirigidas a las artes 
escénicas. La idea es fortalecer 
el mercado de estas expresiones 
artísticas en el territorio nacional y 
procurar el reconocimiento de los 
procesos colombianos que están 
generando un posicionamiento de las 
propuestas colombianas en el exterior. 
Para esta nueva edición, organizada 
entre el Ministerio de Cultura, Redlat 
y la Bienal Internacional de Danza 
de Cali, se han propuesto dos viajes 
de familiarización que llevarán a 
los programadores invitados por 
diferentes escenarios del país para 
conocer los procesos de artes 
escénicas y festivales relevantes en 
Colombia.

La agenda comienza con un viaje 
para programadores de teatro y circo 
en un recorrido por Cali en el marco 
del Festival Brújula al Sur, luego en 
Manizales durante el cuadragésimo 
primer Festival Internacional de 
Teatro y, por último, un viaje para 
programadores de danza que los 
llevará por un recorrido por la Bienal 
Internacional de Danza de Cali, la 
Temporada Internacional de Danza 
(DanzaMed) de Medellín y el Festival 
Danza en Bogotá.

Sesiones pitch Palco
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Todos estos caminos llegan a un 
mismo destino: dar a conocer a 
programadores internacionales 
provenientes de España, Chile, Perú, 
Francia, Noruega, Estados Unidos, 
Egipto, Suiza, Uruguay y Costa Rica, 
la riqueza de las artes escénicas 
colombianas, la prolífica producción 
de los creadores y las innumerables 
posibilidades de trabajo conjunto 
a futuro. Palco es precisamente el 
medio para propiciar este diálogo 
entre lo internacional y lo nacional 
y para que se establezcan nuevas 
conexiones.

Secuela de 
Espectadores
Conversaciones con directores, 
periodistas y público sobre las obras 
presentadas

Fecha: septiembre 22 al 27

Lugar: Hotel Las Colinas

Hora: 9-11 a. m.

Durante la semana del festival, los 
medios de comunicación y el público 
en general tendrán un espacio de 
intercambio de pensares y sentires 
con los directores y actores de 
las obras de teatro de sala y de 
calle que se presentaron el día 
anterior. Es el escenario propicio 
para que los periodistas entrevisten 
a las personalidades de todas las 
compañías asistentes a esta versión 
y, especialmente, un momento 
enriquecedor para conocer más 
de cerca a las integrantes de las 
compañías responsables de la magia 
que se vive en Manizales durante los 
nueve días de teatro.
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Programadores 
internacionales
Ruta teatro

Ada Acuña Castro
Organización: Festival Internacional de las Artes
País: Costa Rica

Máster en administración de proyectos, 
licenciada en Administración Educativa 
con énfasis en Educación no Formal 
y bachiller en Artes Dramáticas. Ha 
trabajado en proyectos con Unesco, 
premios Ancora y ACAM, y en la 
inauguración y clausura de los Juegos 
Centroamericanos de San José 2013.

Actualmente, dirige el Centro de 
Producción Artística y Cultural (CPAC), 
ente encargado de la producción 
y ejecución de festivales y eventos 
artísticos-culturales de alta calidad y 
de proyección nacional e internacional. 
Este centro pertenece al Ministerio de 
Cultura y Juventud de Costa Rica.

FIA

El Festival Internacional de las Artes de Costa Rica (FIA) es 
un programa del Centro de Producción Artística y Cultural 
del Ministerio de Cultura y Juventud; el evento se lleva a 
cabo cada dos años en San José, Costa Rica.

Toda historia tiene un principio, la del Festival de las Artes 
de Costa Rica se inicia con una frase: «Es tiempo del arte», 
lema que se convertiría en el alma y espíritu de un proyecto 
que tuvo lugar en el país en 1989, cuando el Ministerio de 
Cultura y Juventud organizó por primera vez el Festival 
Internacional de Teatro «San José por la Paz». Gracias a 
su éxito, surge la idea de crear un espacio permanente y 
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sostenible en los años que permita 
a los costarricenses aproximarse y 
participar en espectáculos de alta 
calidad artística tanto nacionales 
como internacionales.

En 1992 se establece como un 
proyecto permanente con el nombre 
de Festival de las Artes. Sin embargo, 
en 1995 se divide en dos ediciones: 
el Festival Internacional de las Artes 
de Costa Rica y el Festival Nacional 
de las Artes. Hoy en día se han 
llevado a cabo dieciséis festivales 
internacionales y doce nacionales, 
cuyas realizaciones han enriquecido 
a miles de espectadores cada año.

Este programa se ha fijado un objetivo 
muy claro: la promoción, difusión, 
fortalecimiento e incentivo de la 
producción artística costarricense 
como una actividad generadora de 
desarrollo social, cultural y educativo.

Además, los eventos que se organizan 
buscan reunir a los mejores artistas 
nacionales e internacionales en un 
mismo espacio, a fin de fortalecer 
y estimular el desarrollo artístico 
y promover el intercambio y la 
colaboración entre artistas, países, 
organizaciones e instituciones 
públicas y privadas.
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Claudio Fuentes San Francisco
Organización: Fundación Santiago Off
País: Chile

Director, docente, dramaturgo y gestor cultural; licenciado 
en Actuación en la facultad de Comunicaciones de la 
Universidad del Desarrollo, magíster en Artes con mención 
en Dirección Teatral de la Universidad de Chile.

Fundador y director de la compañía 
La Fulana Teatro y Gestión, con la que 
ha desarrollado catorce años de labor 
artística continua. Se ha destacado en 
la dirección escénica de más de diez 
montajes teatrales y la dramaturgia 
de gran parte de la producción de la 
compañía.

En el ámbito de la gestión, es creador 
y director de importantes instancias 
culturales como los son el Festival 
Internacional Santiago Off y el ciclo 
de dramaturgia contemporánea «La 
rebelión de las voces».

En el área de la docencia, se ha 
desempeñado en diversas instituciones 

universitarias en las que ha impartido cátedras de actuación, 
poética clásica y la revisión contemporánea de la escena de 
Bertolt Brecht y Antonin Artaud.

Se destaca su labor en la Universidad del Desarrollo a través 
de la dirección escénica de los montajes de titulación En 
la luna de Vicente Huidobro y Cantata para media agua en 
do menor de Carla Antolyna Valles, con el que recibió la 
distinción de «Mejor montaje teatral» por el Sindicato de 
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Actores y Actrices de Chile en el 
marco del Festival Exit 2011.

Como dramaturgo, sus principales 
textos son La súper familia; Chaitén 
año 08, un albergue para Chile artista, 
y Las palomas de Choferillo.

En el campo de la dirección escénica, 
se destacan Rimboy de Natalie 
Sève, estrenado en el Teatro Aleph 
de París, con el que realizó una gira 
que contempló presentaciones 
en el Laboratorio permanente de 
investigación sobre Grotowski de 
Domenico Castaldo en Turín, Italia, y 
el teatro intercultural RAI en la ciudad 
de Barcelona, entre otros; además, 
sobresale la dirección de la obra 
El séptimo urbano de Carla Valles, 
cuyo estreno se realizó en agosto de 
2012 en el marco del primer Festival 
de Teatro para el Fin del Mundo, La 
escena en estado de emergencia, 
México.

Su más reciente trabajo de dirección 
La señora Schmitz, escrita por 
Lukas Bärfuss, fue seleccionado por 
FIBA 12 (Festival de Buenos Aires) y 
presentado en el Teatro Timbre 4, en 
febrero de 2019.

Festival Internacional Santiago Off

El Festival Santiago Off es 
actualmente la plataforma de artes 
escénicas con mayor programación 
nacional, exhibe una diversidad 
de espectáculos de teatro, circo, 
danza, performances y música. Sus 
actividades se desarrollan en un 
circuito de más de una decena de 
importantes espacios culturales a 
los que se suman una extensión de 
zonas comunales en tres regiones.

Esta extensión territorial, el costo 
único y rebajado de sus actividades, 
sus mecanismos de convocatoria 
pública y la diversidad de sus espacios 
y actividades lo han posicionado 
como uno de los eventos culturales 
más pluralistas y transversales de 
nuestro país; además, ha sabido 
vincular la excelencia e investigación 
artística con el acceso popular.

Asimismo, el Festival constituye una 
plataforma de desarrollo, empleo 
y difusión para un equipo sólido de 
creadores, docentes, dramaturgos 
y gestores, ligados a las diversas 
actividades que se implementan 
durante este certamen.
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Freddy Ginebra
Organización: Casa de Teatro
País: República Dominicana

Nació en República Dominicana en 1944. Publicista y 
promotor cultural; se inició como entrevistador televisivo 
en los años 60 y luego sus trabajos han aparecido en los 
más importantes diarios y revistas de su país. En 1974 fundó 
Casa de Teatro, proyecto cultural en el que ha trabajado 

incansablemente durante 45 años. 
Estuvo en la televisión por más de 
veinte años como productor, animador 
y actor.

Ha dictado conferencias en diversos 
países y ha participado como jurado 
en concursos literarios. Ahora, para 
sorpresa de todos, se ha reinventado 
y ha vuelto a los escenarios; su debut 
en el cine se da con Mañana no te 
olvides, un filme del cineasta hispano-
dominicano José Enrique Pintor, y a 
esta le siguen Hay un país en el mundo, 
Sol y Luna, Rubirosa, Arrobá y Hogar y 
Liborio, entre otras.

Su faceta de escritor acumula ya 
ocho libros publicados y dos aún 

en imprenta, entre ellos están Secretos compartidos (2 
volúmenes), Antes de que pierda la memoria (4), Celebrando 
la vida (5), Viajes imaginarios y Gente que me encontré en 
la calle.
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Casa de Teatro

Al principio se pensó que la casa 
fuera exclusivamente de teatro, 
un espacio para aquellos que no 
encontraban espacio y un lugar 
para la experimentación, pero la 
realidad que vivía el país exigió que 
la casa abriera sus puertas a otras 
manifestaciones. Lo que fuera Casa 
de Teatro en sueños, se convirtió en 
casa de fotografía, de artes plásticas, 
de poetas, de titiriteros, de grupos 
folclóricos, de balé clásico, de música 
experimental; casa de talleres de 
todo tipo, de disidentes políticos, 
de escritores y de amantes del cine. 
Una casa abierta a todo aquel que 
buscara un espacio para ser y soñar, 
sin importar el nombre ni su cuenta 
de banco.

Casa de Teatro, es, también, casa 
de creación; casa de escenas y de 
improvisaciones al ritmo de la misma 
vida de la sociedad dominicana; es 
aliento para los jóvenes, y realidad 
incontrovertible para los menos 
jóvenes, es frutal como el árbol 
más límpido; y huerto como la tierra 
negra que genera remolachas y 
coles; es azul y es roja y es blanca 
como la mejor bandera nacional; es 
oleosa como el mar, y tiene dentro 
cardúmenes de ilusiones y salitres en 

los cuales la algas flotan coronando 
de vida los movientos del propio 
fondo; es casa de los secretos y casa 
de las voces lanzadas al espacio para 
reclamar justicia; es casa de oración 
y casa de imprecaciones; es casa de 
alegría y de llanto; casa de silencios 
lejanos y de murmullos que hacen 
más gráfico y de todos el presente. 
(Marcio Veloz Maggiolo)

Casa de Teatro comienza por una 
esperanza. Palpita, se siente. Todos 
le dirigimos una mirada cariñosa. 
Después, la esperanza comenzó a 
solidificarse, a endurecerse, a hacerse 
sensible, palpable. Por fin, se convirtió 
en un núcleo, una especie de vórtice, 
hacia cuyo centro comenzaron a 
dirigirse las potencias espirituales de 
nuestro país. Todo lo que era joven, 
lo que era esperanzador y al mismo 
tiempo palpable, confluyó hacia este 
centro nucleador, y se convirtió en 
lo que es, la confluencia de todas 
nuestras fuerzas de la esperanza. 
Y esto es ya la consagración de la 
esperanza como una forma directa 
y palpable de la realidad. (Pedro Mir)



120

Marcelino Martín
Organización: Mueca
País: España

Licenciado en Ciencias de la Educación por la Universidad 
de La Laguna (Tenerife) y posgrado en Gestión y Políticas 
Culturales por la Universidad de Barcelona.

Su trayectoria profesional se encuentra localizada, 
preferentemente, en el Área de Cultura del Ayuntamiento 
de Puerto de la Cruz en Tenerife, en la que coordina, 
entre otros proyectos de carácter internacional, el Festival 

Internacional de Arte en la Calle 
(Mueca), el Festival Internacional de 
Literatura de Viajes Periplo o Puerto 
Street Art, una actividad vinculada al 
arte urbano que tiene como objetivo 
principal la creación de un museo al 
aire libre en la ciudad, o el Festival de 
Música y Cultura Independiente (PHE).

De igual manera, ha hecho parte de 
diferentes proyectos de participación 
ciudadana y planificación estratégica 
de la cultura como: «El plan canario de 
la cultura» y «La estrategia cultural de 
Puerto de la Cruz 2020», entre otros. 
Así como en el diseño y desarrollo 
de otros proyectos culturales de 
gran alcance como el Mercado de las 
artes performativas del Atlántico Sur 

(MAPAS).

Ha sido miembro del comité científico creado por el 
Ministerio de Cultura del Gobierno de España para 
la celebración del primer Congreso Cultura Local y 
Construcción de Ciudadanía en el 2015.

También es miembro fundador de la Asociación de 
Profesionales de la Gestión Cultural de Canarias, así 
como de la Red eurolatinoamericana de artes escénicas 
(REDELAE).
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Festival Internacional de Arte en la 
Calle de Puerto de la Cruz (Mueca)

El Festival Mueca se celebra 
anualmente en el segundo fin 
de semana de mayo. Novedosas 
creaciones del trabajo artístico de 
calle nacional e internacional se 
combinan en las calles de Puerto 
de la Cruz con producciones de 
artistas locales a lo largo de cuatro 
días intensos en los que la alegría 
desborda las calles y convierte el 
trazado urbano de la ciudad turística 
del norte de Tenerife en una fiesta en 
la que el público disfruta y participa 
activamente.

El catálogo de Mueca incluye 
espectáculos para toda la familia, en 
los que el público infantil y adulto 
participan por igual, y también abre 
una programación nocturna en 
locales de ocio, bares, restaurantes y 
cafeterías que sirven de plataforma 
para que el festival amplíe su horario 
más allá de la medianoche. Su gestión 
compartida, entre la administración 
pública y una plataforma ciudadana 

denominada Cómplices Mueca, se 
estructura en áreas de trabajo en 
las que participan empresas, tercer 
sector y particulares en pro del 
festival.

Es un festival que emociona y une 
a ciudadanía y visitantes, son más 
de 70 000 espectadores únicos que 
llenan las calles durante el festival. 
Con más de 10 años de historia, 
Mueca es teatro, circo, música, 
danza, artes plásticas… una optimista 
explosión de vida en la ciudad, en la 
mejor primavera del Atlántico. Con 
más de 400 artistas de compañías 
internacionales, nacionales y 
canarias, Mueca es un reconocido 
festival en el ámbito nacional e 
internacional por la calidad de su 
programación, puesta en escena, 
producción y por su concepción 
participativa.
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Gustavo Zidán (Uruguay)
Organización: Sala Verdi
País: Uruguay

Gestor y productor de artes escénicas y docente. Desde 
2011 es el director de la Sala Verdi, institución pública 
dedicada a las artes escénicas y dependiente de la 
Intendencia de Montevideo, para la que programa la 
Muestra Iberoamericana de Teatro, entre otras actividades 
artístico-culturales.

En enero de 2018 suma a su cargo de dirección en Sala 
Verdi, el de coordinador del Centro Cultural Terminal Goes, 
espacio perteneciente al municipio de Montevideo. Ha sido 
productor teatral tanto en la escena independiente nacional 
como en la Comedia Nacional (elenco oficial del Uruguay).

Es egresado de la Escuela 
Multidisciplinaria de Arte Dramático 
Margarita Xirgu. Ha participado 
en decenas de festivales y ferias 
internacionales de artes escénicas con 
producciones propias, y también como 
programador.

Fue director ejecutivo del Auditorio 
Nelly Goitiño del Sodre y coordinador 
de programación del Teatro El Galpón 
e integró la comisión ejecutiva de 
Montevideo, capital iberoamericana de 
la cultura 2013.

Durante años ha sido miembro de 
la red de promotores culturales de 
Latinoamérica y el Caribe y actualmente 
integra la Red eurolatinoamericana 
de artes escénicas (REDELAE), 

organización de la cual es miembro fundador.

Ha ejercido la docencia en el programa «Emprende Cultura» 
de la Universidad ORT, allí dicta la asignatura Gestión de 
Emprendimientos Culturales.

Sala Verdi

El edificio fue inaugurado en 1894. Su construcción fue 
fruto del esfuerzo de los músicos uruguayos Francisco y 
Luis Sambucetti, que el 5 de setiembre de 1890 fundaron 
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el Instituto Verdi. La obra fue 
concebida por el ingeniero británico 
John Adams, quien también erigió en 
Montevideo el Teatro Victoria. Entre 
los legendarios muros de la Sala 
Verdi, se vieron actuaciones de las 
más grandes orquestas sinfónicas 
y cantantes líricos de la escena 
local e internacional. Desde 1954, 
transformado en teatro, ha recibido 
a grandes actores nacionales y 
extranjeros.

En 1946 Sala Verdi pasó a ser 
propiedad de la Intendencia de 
Montevideo y hace más de 50 
años que es una de las sedes de la 
Comedia Nacional, elenco estable 
oficial de Uruguay, fundado en 1949.

Desde agosto de 2011, en virtud 
de un nuevo modelo de gestión, 
se ha definido que Sala Verdi 
albergue espectáculos de teatro, 
música de cámara y danza, que 
tengan un formato adecuado a las 
características de la sala y respeten 
su carácter patrimonial.

Por lo tanto, desde el 2012, se han dado 
importantes pasos en este sentido 
con la organización del primer festival 
internacional La Escena Vocal y la I 
Muestra Iberoamericana de Teatro de 
Montevideo, eventos que contaron 
con la participación de importantes 
figuras de la lírica y el teatro nacional 
e internacional, y que actualmente 
están firmemente instalados en la 
cartelera montevideana.

El festival internacional La Escena 
Vocal, que va por su séptima edición 
ininterrumpida, funciona como 
vidriera que permite disfrutar de 
jóvenes artistas internacionales 
antes de la explosión de sus 
carreras y a reconocidas figuras de 
nuestro medio. Es así como se han 

presentado músicos y cantantes 
provenientes de Argentina, Brasil, 
Chile, Colombia, Corea del Sur, 
España, Estados Unidos, Francia, 
Italia, Rusia y Singapur. Y, para 
nuestro beneplácito, desde aquí han 
saltado a prestigiosísimos escenarios 
internacionales, como es el caso de 
Nadine Sierra que inmediatamente 
después de presentarse en Sala 
Verdi, en agosto de 2015, hizo lo 
propio en La Scala de Milán y abrió 
la Temporada 2016 del Metropolitan.

Por otro lado, es de destacar que 
Sala Verdi acoge presentaciones 
de muestras estudiantiles y de 
egresados tanto de la Escuela de 
Música Vicente Ascone como de la 
Escuela Multidisciplinaria de Arte 
Dramático.

También es de particular interés de 
la sala dar espacio a producciones 
de compañías situadas fuera de 
Montevideo, así como a artistas 
internacionales que particularmente 
estén realizando su primera 
presentación en el país. En tal 
sentido, la sala ha recibido a 
reconocidos elencos y artistas de 
todo el continente americano y parte 
de Europa y Asia. En cuanto a la 
llegada de espectáculos del interior 
de país, 2018 marcó la consolidación 
del objetivo con la realización del 
Festival Cercanías Teatro Litoraleño 
en Montevideo que permitiera la 
presentación de varios elencos de 
esa región.

Asimismo, suele funcionar como 
sede y entidad colaboradora de otras 
muestras y festivales nacionales 
e internacionales organizados por 
diversos organismos, como el Festival 
Internacional de Artes Escénicas, el 
Festival Cervantino y el Montevideo 
de las Artes, y otros organizados por 
la propia sala. Tal es el caso de los 
festivales internacionales Temporada 
Alta de Girona y dFeria (Festival de 
Donostia, San Sebastián) que tienen 
sede en la Sala Verdi desde hace más 
de cinco años.



124

Norka Chiapusso
Organización: dFERIA
País: España

Nace en San Sebastián, España, en 1963. Estudia Filología 
Vasca en la Universidad de Deusto; comienza a trabajar en 
San Sebastián y asume la dirección de la Casa de Cultura 
de Loyola en 1987.

En 1993 pasa a dirigir la Casa de Cultura 
Lugaritz, que cuenta con un espacio 
escénico denominado Imanol Larzabal 
Aretoa, en el barrio del Antiguo hasta 
1999; en ese momento, asume la 
dirección de la Programación de Artes 
Escénicas de Donostia Kultura. En el 
2000 se incorpora a la dirección de los 
Teatros Victoria Eugenia hasta 2007 y 
principal hasta 2009.

Desde el 2000 comienza a dirigir la 
Feria de Teatro de San Sebastián, 
denominada dFERIA. Colaboró entre 
1996 y 2009 con el Departamento de 
Cultura del Gobierno Vasco en el área 
de Teatro.

dFERIA

dFERIA es una cita ineludible para el sector de las artes 
escénicas. Se ha convertido en un claro referente para los 
profesionales de toda España y continúa afianzando sus 
lazos con los mercados de Latinoamérica y Europa. La 
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feria donostiarra, especializada en 
espectáculos de interior tanto en 
danza como en teatro, se caracteriza 
por la excelencia en la selección 
y exhibición de los espectáculos 
presentados.

Dinamizar el mercado de las artes 
escénicas, mediar e interrelacionar 
a sus agentes y aportar novedad e 
innovación son objetivos básicos 
que año tras años se vigilan 
cuidadosamente, con especial 
atención a la promoción de las 
compañías vascas. Son cuatro días 
de intensa actividad que convierten 
a dFERIA en un festival para la ciudad 
y una gran fiesta para profesionales y 
aficionados. ¡Es la fiesta de las artes 
escénicas!

La feria supone una extraordinaria 
plataforma de encuentro entre 
diferentes agentes del sector, en 
la que se promueven múltiples 
posibilidades de intercambio de 
experiencias y contrataciones 
artísticas. La Feria de Donostia 
genera, directa e indirectamente, 
un importante volumen de negocio, 
erigiéndose en el mercado con un 
alto nivel de calidad.

Donostia acoge, gracias a dFERIA, a 
más de 150 actores y actrices que 
trabajan en los distintos espectáculos 
programados, además de más de 400 
profesionales, de los cuales 200 son 
programadores, aproximadamente. 
Entre ellos, se destaca la presencia 
de una importante representación 
de los programadores de los 
principales teatros y festivales 
del Estado, además de europeos 
y latinoamericanos. dFERIA es 
contemporánea, innovadora, 
comprometida, variada, y novedosa, 
y apuesta firmemente por la calidad, 
como una de sus principales señas de 
identidad. Calidad en las propuestas 
artísticas, calidad en sus teatros, 
así como calidad en los servicios 
ofrecidos a los profesionales. Cada 
año dFERIA elige un eje temático 
como vértebra de la exhibición y de 
las actividades paralelas.
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Batucada teatral
Grupo: Tropa teatro
Director: Alonso Mejía Román

Clownti
Grupo: Jabru Teatro de Títeres
Director: Jorge Andrés Libreros Lopera

De ratones y hombres
Grupo: 4Paredes
Director: Manolo Orjuela

La orilla del tiempo
Grupo: X2 Teatro y Xingú Productores de Artes
Director: Giovanny Largo León

La razón blindada
Grupo: La Luciérnaga Teatro en coproducción con Teatro Invisible
Director: Jhon Mario Sepúlveda

La secreta obscenidad de cada día
Grupo: coproducción de Teatro Inverso, Teatro Punto de Partida y Hurón Teatro
Director: Sergio Naranjo Velásquez

Lolita
Grupo: Teatro el Trueque
Dirección y adaptación dramatúrgica: José Félix Londoño

Quijote, espejo del hombre
Grupo: Tropa Teatro
Director: Alonso Mejía Román

e
qui
pode trabajo

Grupos 
ruta 
Manizales
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Junta directiva Festival de Teatro
Elvira Escobar de Restrepo

Luz María Calderón Uribe
Jorge Alberto Gutiérrez Jaramillo

Matilde Cuartas Villegas
Luz Adriana Trujillo Gálvez

Natalia Marulanda Mejía
Clara Lucía López de Estrada

Carlos Adolfo Escobar Holguín
Octavio Escobar Giraldo
Octavio Arbeláez Tobón

Julia Inés Gómez Springstube
Valentina Vallejo Arango
Mariana Villegas Gómez

Director 
Octavio Arbeláez Tobón
Directora ejectutiva 
María del Pilar Joves Ramírez
Julián Arbeláez Tobón 
Productor general
Jefe de prensa 
Diana María Botero Giraldo
Asistente de prensa 
Natalia Cuartas Uribe
Fotógrafos
Lania Velásquez
Mauricio Arango
Andrés Uribe
Jefe de publicidad 
Elena Mejía Echeverri
Asistente de publicidad 
Karol Viviana Ortegón Zapata
Contratación 
María Camila Vargas Bedoya
Contadora 
Liliana Patricia Salazar Arenas
Auxilar de contabilidad 
Alba Rocío Figueroa Zapata
Revisora fiscal 
Gloria Inés Ospina Isaza
Secretaria 
Beatriz Herrera Salgado
Servicios generales 
Johanna Gisela Sierra Pineda
Diseñador visual 
Humberto Jurado

EQUIPO 
XLI FESTIVAL 
INTERNACIONAL DE 
TEATRO DE MANIZALES
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EQUIPO 
DE 

PRODUCCIÓN

Productor general 
Julián Arbeláez Tobón

Coordinador de producción general
Sergio Arenas Guzmán
Coordinador técnico

Alexander Tobón García
Coordinador espacios calle

Bredy Yeins Gallego Giraldo
Coordinadora de escenografía y montaje

Paula Andrea Leguizamón Londoño
Coordinador utilería

Luis Ariel Pineda Uribe
Coordinadora alojamiento y alimentación

Martha Cecilia Giraldo Giraldo
Asistente alimentación

Natalia Ríos Ocampo
Coordinador de transporte

Rafael Valencia Montoya
Asistente de transporte
Carlos Mario Yepes Correa

Coordinadora de guías
Ángela Yauri Aristizábal

Coordinador de logística
Carlos Eduardo Giraldo Gómez

Asistente de logística
Luis Alfredo Cuesta Moreno

Coordinadora eventos académicos
Angélica Castillo Mejía

Asistente de eventos académicos
Angélica Escobar

Asistente de eventos académicos
Paola Cuartas

Asistente de eventos académicos
Natalia Andrea Granada
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Asistentes de calle
Sharon Naranjo
Ivonne Garavito
Natalia Rivera
Jacqueline Arias
Daniela Argoti Motato
Jhon Anderson Martínez
Laura Marcela Menjura Acevedo
Juan Camilo Molina
Julián Mauricio Herrera
Alejandro Bedoya
Iban Marín
William Gonzáles Rodas
Yon Bobadilla
Henry Rosas
Daniel Eduardo Alzate Palma

Asistente taller
Danni Grimaldo Flórez
Almacenistas 
Alexander Cuervo
David Alejandro Coca
Carpinteros
Adrián Durán
Giovanni Torres Muñoz
Carlos Eduardo Montoya
Sebastián Rodríguez Cortés
Auxiliares de utilería
Claudia Viviana Arroyave
Fernando Osorio Gutiérrez
Jorge Eduardo Cárdenas Padilla
Auxiliares de bodega
Luis Alberto Grisales
Óscar Antonio López
Álvaro Vargas
Benjamín Escobar López
Jhon Faver Quintero
Carlos Andrés Daza
Óscar Gutiérrez
Héctor Jaime Cordero Henao
Luis Alberto Flórez
Juan David Quintero Escobar

Jefe de sala Fundadores
Camilo Díaz Fajardo
Jefe Técnico de sala
Leonardo Andrés Soto Marín
Técnico Fundadores 
Sebastián Mosquera García
Tramoyistas Fundadores 
Manuel Felipe García
José Danilo Giraldo Buitrago
Jairo Steven Calvo Taborda
Braian Camilo Rodríguez Suárez
Fernando Pérez Murcia
Servicios generales Fundadores 
John Jarold Ospina Arias
Alba Lucía Gómez
Jefe de sala U. Nacional 
Edgar Fernando Barona
Tramoyistas U. Nacional
Julián David Sánchez Calle
José Manuel Serna Rico
Jorge Asdrúbal Correa
César Augusto Ramírez Vanegas
Servicios generales U. Nacional
Hilda Zamir Gaviria Zuluaga
Jefe de sala Galpón
Juliana Pineda Cárdenas
Tramoyistas Galpón 
Olga Katherine Toscano Campos
Jorge Edwin Valencia Arias 
Jhonny Herney Ruiz Cardona
Servicios generales Galpón
Luz Adriana Gaviria Zuluaga
Jefe de sala Auditorio Confa
Alejandra Oliveros
Tramoyistas Auditorio Confa
Lina Marcela García
Yennifer Viviana Villegas




























