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por sí mismo, en una obra de teatro 
pueden presentar sus historias 
simultáneamente para mostrar 
cómo se relacionan los diferentes 
elementos de sus respectivas 
experiencias.

El teatro también potencia la 
empatía y sensibilidad necesaria 
para promover transformaciones de 
fondo, propuestas de convivencia 
y de no repetición. En este sentido 
contribuye a la a la restauración de la 
memoria colectiva, la reparación del 
tejido social y el cambio social.

Con nuestro apoyo a la realización 
del 53 FITM nos sumamos al esfuerzo 
y compromiso de los organizadores 
y de los artistas nacionales e 
internacionales en la búsqueda 
de sociedades más incluyentes, 
compasivas y sensibles.

Comunicación del Centro Internacional para la Justicia transicional 
para el 53 Festival Internacional de Teatro de Manizales. Teatro y 
Verdad. “La verdad es la vida, la verdad es el teatro”

Septiembre 2021

Como organización que ha trabajado en más de 
50 países, el Centro Internacional para la Justicia 
Transicional es consciente del rol que el arte y la 
cultura juegan en la transformación política y social 
de sociedades que enfrentan legados de masivas 
violaciones a los derechos humanos. Por ello, nos 
complace apoyar iniciativas como el FITM que se 
realiza en un momento muy importante de búsqueda 
por la verdad en el país. El teatro, sin duda, ayuda 
a catalizar la resignificación del horror vivido en el 
conflicto armado.

En Colombia, la complejidad y variedad de 
actores e intereses del conflicto armado interno 
constituyen un entramado de relaciones y poderes 
que ha permanecido en el tiempo y que ha tenido 
profundos efectos en la democracia, la cultura y, 
en general en la sociedad en todos sus niveles. El 
teatro permite capturar esta complejidad, generar 
narraciones comprensivas y darle un sentido nuevo 
a lo vivido. En efecto, así lo expresó un testigo ante 
el Tribunal Especial para Sierra Leona hace varios 
años: mientras que en el tribunal cada testigo habla 
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Vistas de puntos
Teatro y verdad en tiempos de incertidumbre
Octavio Arbeláez Tobón

“…es verdad que vuela de noche
sobre mi patria un cóndor negro?”
Neruda ( Es verdad que solo en Australia?)

“Te invito, sombra, al aire.
Sombra de veinte siglos,
a la verdad del aire,
del aire, aire, aire.”

Rafael Alberti “Al aire”

El sistema mundial enfrenta actualmente una triple crisis: la climática que 
sigue su marcha destructiva de la vida y de las condiciones que le hacen 
posible; la sanitaria y pandémica que ha puesto en evidencia la fragilidad de 
las instituciones mundiales y locales, para enfrentar con solvencia un desastre 
esperado pero subestimado por los gobiernos del mundo, y desde luego, una 
crisis económica o de condiciones de vida material y económica.
En nuestro país, debemos sumar la cuarta dimensión de estas crisis, y es la 
crisis de la paz.

El concepto de paz, especialmente en aquellos territorios como los nuestros 
devastados por los conflictos, se debe asumir con todas las complejidades 
históricas, políticas, éticas y estéticas de los grupos y personas implicadas 
en sus esferas. Entre las pulsiones de vida y muerte. Entre las agresividades 
contra los otros y uno mismo. Por lo menos en una categoría amplia de 
paz, hay que integrar los  discursos del dolor, de la memoria, del odio, de 
la incomunicación del habla. Descifrarlos y situar en contexto cada asunto. 
Solo por resaltar aspectos que están presentes pero nunca se formalizan en 
términos de buscar redefinirlos y superarlos para construir la paz. 

La paz no es un ejercicio de terapia colectiva. No puede sin embargo, soslayar 
los aportes sobre el sujeto y el individuo que provienen de las artes. Está el 
gran mundo del conflicto en clave política con todos sus gestos y rituales. Pero 
el conflicto no es sólo político o institucional. También está el pequeño mundo 
de unos hombres que se matan sin saber casi nunca porqué, que se aborrecen 
sin tener claro cuándo y cómo comenzó todo. De unas vidas marcadas por 
siempre y que sin embargo no recuerdan cómo llegaron desde sus intimidades 
en muchos casos siendo niños a estas situaciones. Que se asumen en la 
realidad que el sujeto siente y palpa desde el primer acto de violencia que lo 
realizó como un individuo dentro de un grupo, que a su vez estaba dentro de 
un conflicto, quedando desprovisto de identidad singular para ser sólo masa 
en combate.

Contemplamos hoy el escollo entre las razones para hacer cosas con 
fines específicos de ganancia, control y dominio, frente a la autonomía, 
emancipación y libertad humana, para hacer la paz como la construcción de 
un nuevo mundo porque simplemente no hay otra opción. La paz como parte 
de la acción funcional y lógica que prime sobre la inercia de la violencia pero 
exige y requiere muchos más que esto. Debe ser un acto orientado hacia  la 
libertad, a la recuperación de la plenitud civilizatoria arrojada.  Dos mundos 
que conviven en tensión en las relaciones de comunidad y sus prácticas 
históricas y colectivas. Desde aquí el aspecto más relevante de la paz, es 
entenderla en un nivel que asuma sus trazos de pacto social e institucional 
pero que no se quede petrificado en ese estadio. 

El corazón de la paz como práctica compleja de las relaciones entre las 
personas y las comunidades está en su naturaleza de cultura política, dos 
palabras que debemos usar en tanto no existen categorías singulares 
para hacer visible esa suerte de encantamiento que es la vida en amplia 
heterogeneidad, pero con altos grados de cooperación. 

Aquí aparece la categoría  verdad que se revela y descubre en las relaciones 
intersubjetivas, en espacios comunicativos, donde por supuesto, el consenso 
desempeña un lugar especial. Una verdad, fuera de la práctica del consenso, 
no encuentra legitimación y por tanto resulta estéril.  La creación subjetiva, 
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humana, plena de sensibilidad, abre camino a la verdad. Las vías poéticas del 
lenguaje, sustantivan las potencias del pensamiento. El hombre con riqueza 
espiritual e imaginativa en estrecha comunión con la naturaleza y la sociedad, 
se aproxima con más facilidad al conocimiento, a la verdad. Sencillamente, “las 
ciencias— escribe Martí — confirman lo que el espíritu posee (...). Así, son una 
la verdad, que es la hermosura en el juicio; la bondad, que es la hermosura en 
los afectos; y la mera belleza, que es la hermosura en el arte (...). La naturaleza 
se postra ante el hombre y le da sus diferencias, para que perfeccione su juicio; 
sus maravillas, para que avive su voluntad a imitarlas; sus exigencias, para que 
eduque su espíritu en el trabajo, en las contrariedades, y en la virtud que las 
vence. La naturaleza da al hombre sus objetos, que se reflejan en su mente, la 
cual gobierna su habla, en la que cada objeto va a transformarse en un sonido. 
Los astros son mensajeros de hermosuras, y lo sublime perpetuo. El bosque 
vuelve al hombre a la razón y a la fe, y es la juventud perpetua (...). La aparición 
de la verdad ilumina súbitamente el alma, como el sol ilumina la naturaleza”. 
Los caminos poéticos del lenguaje son iluminadores porque alumbran con luz 
de estrellas el proceso constructivo de la verdad. Sus posibilidades son infinitas 
no solo por lo que informan, sino por lo que proponen y suscitan a la creación 
del hombre.

No hay un concepto definido de verdad en el que podamos encerrar todas las 
expresiones de verdad que encierra el hecho teatral, los diferentes conceptos 
se intercalan e integran a lo largo del mismo.   Es sugestivo que esto suceda 
en un hecho artístico y no en otra dimensión de lo real, ya que lo artístico es 
aquello a través de lo cual intentamos expresarnos cuando se nos acaba la 
elocuencia.  Es particularmente atrayente el que esta situación se de en la 
representación dramática, ya que el teatro intenta en gran parte reproducir 
situaciones, experiencias y emociones humanas, y al hacerlo como ya hemos 
visto no puede cerrarse a un solo concepto de lo veraz. La verdad, sí es lo 
que es más grande que nosotros mismos, con un solo concepto no podemos 
abarcarla, es adecuación, es desvelamiento, pero sobre todo es un claro en el 
bosque.

Octavio Arbeláez Tobón
Director 
Festival Internacional de Teatro de Manizales

GRUPOS INTERNACIONALES
DE SALA



PECADOS CAPITALISTAS
Producción: Sala Verdi

PAIS: URUGUAY
OBRA: PECADOS CAPITALISTAS
GRUPO: MARIANELLA MORENA

En un escenario, una entrevista en vivo entre una periodista, un político, 
una actriz, y un músico; y los siete pecados capitales, que ha fijado la 
tradición eclesiástica, son el disparador: la soberbia, la avaricia, la lujuria, 
la ira, la gula, la envidia y la pereza.

El teatro es representación y los entrevistados representan o han 
representado a la ciudadanía, pero ambos (teatro y entrevistados) son 
parte de una ficción; el teatro lo es por su esencia y los entrevistados 
porque ficcionan un modelo de país.

Pulep: ELW171 I Pulep: PRV516
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Buenos Aires (UBA) y nominada 
en dos oportunidades a los 
premios ACE-Crítica argentina. 
Su formación actoral la inició en 
Uruguay, y luego se especializó 
en Polonia, Francia, Argentina. 
El Instituto Goethe la elige 
como personalidad teatral y la 
beca en Berlín. Obtiene becas 
nacionales como creadora y ha 
ganado subsidios estatales para 
su desarrollo artístico. Ha dado 
charlas en Universidades de EE. 
UU., Argentina, Perú, Colombia, 
Chile, España, y Francia. Lleva 
montados 25 espectáculos. Se 
destacan: Don Juan: el lugar 
del beso; Las Julietas; Antígona 
Oriental (con un coro de 20 
expresas políticas en escena); No 
daré hijos, daré versos; Ella sobre 
Ella; Bicentenaria (una intervención 
escénica con 200 mujeres en 
la plaza pública en Lima-Perú) 
y Naturaleza Trans (con chicas 
de la frontera con Brasil, en un 
formato de teatro documento). 
Sus textos dramáticos se han 
publicado en Uruguay, España, 
Cuba, Francia y México. Dirige 
en España una reescritura propia 
de Fuenteovejuna/Historia del 
maltrato.

Se trata de mezclar ambos para confundir 
representación con representado, teatro con política, 
mediados por la periodista, ¿la representación 
o la realidad representada? Se trata de intentar 
desnudar los comportamientos en relación con los 
representados, con sus incertidumbres y también con 
sus certezas. La política y la acción política se han 
teatralizado, es una marca contemporánea que todos 
quieren, por derecha y por izquierda, en la que el 
objetivo es emocionar a los espectadores/ciudadanos.
El espectáculo político o artístico produce personajes 
mediáticos y la cobertura informativa busca captar la 
atención, ¿del público o la ciudadanía? ¿Cuál sería la 
diferencia? O, ¿dónde está la frontera?
No es un espectáculo, por lo tanto, el valor no está 
en el resultado, sino en el riesgo del diálogo, cosa 
imprescindible en estos tiempos.

Marianella Morena
Dramaturga, directora de escena y docente. Es 
una de las artistas de la escena uruguaya con 
mayor proyección internacional. Sus obras son 
programadas y giran por Argentina, Brasil, Bolivia, 
Ecuador, Colombia, Venezuela, EE. UU., España, 
Alemania, Francia, Paraguay, Chile y México. Ha estado 
incluida en investigaciones uruguayas, argentinas, 
norteamericanas, italianas, francesas y cubanas. 
Dialoga con lo real desde el presente personal/
político con proyectos que atraviesan lo social, el 
género y una creación latinoamericana. Galardonada 
con el Premio Moliere en Francia, premiada en dos 
ocasiones por el Centro Cultural España (CCE), con el 
Premio a espectáculo extranjero por la Universidad de 

Invitada por la embajada de Francia, participó 
en el Seminario del Festival de Avignon, en el 
marco de la cooperación artística y cultural 
entre Francia y América Latina. Intervino en la 
residencia artística “Territorio en diálogo” de 
la fundación Ottovolante en Bologna, Italia. 
Es becada por el Lincoln Center de Nueva 
York para su laboratorio en Dirección en el 
2018.

Se forma también en Tecnicatura Universitaria 
en Dramaturgia (TUD), impartida por la 
Universidad de la República, Facultad de 
Humanidades y la EMAD, en Uruguay.
Paralelamente desarrolla una carrera musical 
y se forma en la cátedra de Canto Lírico. 
Como actriz ha participado en numerosos y 
diferentes espectáculos en el medio teatral.

Ficha técnica
Actriz: Lucia Trentini
Músico: Nicolás Junca Pérez
Idea y dirección: Marianella Morena 
Diseño: Ivana Domínguez
Producción: Thamara Martínez Carpanessi
Duración: 60 minutos

Contacto: 
Thamara Martínez Carpanessi 
tmartinez.carpanessi@gmail.com
Teléfono: + 59 8 99 131 777
Montevideo – Uruguay

Nicolás Junca Pérez
Músico, guitarrista y compositor. Estudió en 
la Universidad El Bosque como intérprete e 
incursionó en estilos como el jazz y la música 
popular colombiana. En el 2008 cofundó la 
banda «Monsieur Periné», que fue ganadora 
del Grammy Latino 2015. Con la banda 
ha tenido la oportunidad de viajar por el 
mundo compartiendo música en festivales 
de reconocimiento musical, como Vive 
Latino en México y el Lollapalooza en Chile, 
entre otros. En el 2019 funda “La Grieta”, 
un proyecto que busca crear experiencias 
clandestinas en torno a la música en vivo, 
la gastronomía y la coctelería. Además, 
es uno de los proyectos ganadores de la 
convocatoria “Es cultura local”, organizada 
por IDARTES y la alcaldía local de Teusaquillo 
para dinamizar la economía local, en la cual 
trabaja actualmente.

Lucia Trentini
Máster en creación teatral impartido por 
la Universidad Carlos III de Madrid, bajo la 
dirección de Juan Mayorga. Como actriz, 
es egresada de la Escuela Multidisciplinaria 
de Arte Dramático Margarita Xirgú. Realiza 
posgrado de investigación en la misma 
institución académica con el director 
Roberto Suárez.
Para su formación en dirección, es becada 
con el Programa PDE, coproducido por la 
Fundación Teatro a Mil (Chile), Goethe Institut 
(Alemania) e INAE (Uruguay).
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MORIA
UNAHORAMENOS PRODUCCIONES

PAIS: ESPAÑA
OBRA: MORIA
GRUPO: UNAHORAMENOS PRODUCCIONES

Moria es una nueva apuesta de Unahoramenos Producciones para 
la denuncia social, la investigación y la innovación escénica, en 
este camino que une la pasión de hacer teatro a la obligación 
de denunciar la injusticia social. Moria es un grito a Europa. Es 
una llamada de atención a la ciudadanía europea para que tome 
conciencia de que en nuestro territorio vuelve a instalarse la más 
rotunda y deleznable situación: la muerte de cientos de personas por 
el delito de ser diferente.

Teatro documento
Este espectáculo cuenta la historia de dos refugiadas 
y sus familias a las que no les queda más remedio 
que huir de sus respectivos países. La dramaturgia 
se sostiene de testimonios reales filmados en el 
campamento de Moria bajo la supervisión de Nicolás 
Castellano, reportero especializado en movimientos 
migratorios forzosos y derechos humanos, en los 
últimos 20 años.

Zohra Amiryar tuvo que sobrevivir a cuatro 
bombardeos y atentados en su país Afganistán, perder 
a su hermano en uno de ellos y ver cómo sus cuatro 
hijos acababan heridos en el último de esos ataques 
para emprender el éxodo en busca de un refugio para 
su familia. Y Douaa Alhavatem, una treintañera iraquí, 
tuvo que abandonar su Bagdad natal después de la 
desaparición de su marido por miedo a que ella y sus 
tres hijos pudieran correr la misma suerte.
En el viaje ella y sus pequeños lo dieron todo por 
perdido después de once horas en altamar sin señal 
de ningún barco de rescate. Ambas viven en Moria 
una nueva etapa de sufrimiento que jamás habrían 
imaginado que padecerían al pisar suelo europeo, 
el lugar en el que creían que por fin se iban a sentir 
seguras.

Un espacio común donde las acompañan infinidad de 
personas desconocidas, quienes también transitan por 
el peor momento de sus vidas.

Unahoramenos Producciones
Nace en el sureste de Gran 
Canaria en 1999. Después de 
unos años iniciales dedicados a 
la producción de espectáculos 
de gran éxito, en 2014 se vuelca 
hacia la creación artística de 
base social. Mario Vega toma las 
riendas de la dirección creativa 
y en la actualidad la totalidad 
de sus espectáculos pivotan en 
torno a la denuncia social.

Me llamo Suleimán (2015) y Los 
malditos (2016) ambos textos 
de Antonio Lozano denuncian la 
injusta y desequilibrada relación 
entre Europa y África a través de 
puestas en escena innovadoras 
que cosechan éxitos rotundos 
de crítica y público. Los dos 
espectáculos reciben la R de 
espectáculo recomendado por 
la Comisión de teatro de la RED 
Nacional. Me llamo Suleimán 
obtiene seis premios Réplica 
y Los malditos alcanza ocho 
candidaturas en la XX edición de 
los Premios Max.

Pulep: AAH979
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Mario Vega
En 1999 funda Unahoramenos Producciones (entonces Producciones 
del Mar), y se encarga de proyectos de gestión cultural, distribución 
y producción. Mario Vega da el salto a la esfera nacional e 
internacional de forma contundente con el espectáculo Me llamo 
Suleimán de Antonio Lozano, que recibe seis Premios Réplica en 
Canarias y el reconocimiento a nivel nacional y obtuvo la R de 
espectáculo Recomendando por la RED nacional de teatros y 
auditorios. Un éxito rotundo que le da la oportunidad de dirigir Los 
malditos, la primera producción dentro del ambicioso proyecto 
de los Corredores Culturales, creado por los socios de la Red 
Eurolatinoamericana de las Artes Escénicas (Redelae), en la que 
participan instituciones y profesionales de países como Argentina, 
Uruguay, Colombia, Guinea Ecuatorial y España, que además de 
volver a recibir la R de espectáculo Recomendado por la RED, se 
alzó con ocho candidaturas y tres nominaciones a los XX Premios 
Max de Teatro, entre ellas la de Mejor Espectáculo Revelación.
En 2017 estrena el espectáculo Tal vez soñar, del dramaturgo 
Antonio Tabares. En 2018, estrena el espectáculo Ana, también 
a nosotros nos llevará el olvido de Irma Correa, que obtiene una 
vez más R de espectáculo Recomendado por la RED, además, 
cuatro candidaturas, una nominación a los Premios Max y obtiene 
cinco Premios Réplica. En 2019, el espectáculo El crimen de la 
calle Fuencarral de Fabio Rubiano obtiene la R de espectáculo 
Recomendado por la RED.

Ficha artística
Un texto de Ruth Sánchez, Marta Viera, Mario 
Vega, Luis O’Malley, Nicolás Castellano y Valentín 
Rodríguez. A partir de las entrevistas a Saleha 
Ahmadzai (Afganistán), Zohra Amiryar (Afganistán) 
y Douaa Alhavatem (Irak).

Elenco: Ruth Sánchez y Marta Viera
Desarrollo pedagógico: Gemma Quintana
Dramaturgia escénica: Luis O’Malley
Fotografía y video: Anna Sunnyach
Asesor de contenidos: Nicolás Castellano
Dirección de producción: Valentín Rodríguez
Dirección y espacio escénico: Mario Vega
Dirección técnica: Iban Negrin y Tony Perera
Diseño de iluminación y proyecciones: Tony Perera
Espacio sonoro: Blas Acosta
Asesoramiento de caracterización: Nauzet Afonso
Técnicos de escena: Raquel Hernández y Erick 
González
Foto y video en escena: Aridane Díaz y Gino 
Maccanti

Voz en off: Angels Barceló, Susana 
Moyano y Salim Yeraij Hanna
Administración: Elena Álamo
Producción en gira: Silvia Barona
Pima: Paco Medina y Patricia 
Moralejo
RRSS: Raquel Hernández
Distribución en Canarias:
Desirée Bolaños
Distribución en península:
Nacho Vilar Producciones

Duración: 45 minutos

La visita a la tienda de campaña de 
Sahar dura aproximadamente 45 
minutos, durante ese tiempo no se 
podrá entrar ni salir de la misma.
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AUDIOGUÍA PARA 
SUPERMERCADOS EN TIEMPOS 
DE PANDEMIA
CABOSANROQUE

PAIS: ESPAÑA
OBRA: AUDIOGUÍA PARA SUPERMERCADOS EN TIEMPOS DE 
PANDEMIA
GRUPO: CABOSANROQUE

Con el confinamiento descubrimos que había lugares permitidos (los 
supermercados) y lugares prohibidos (los teatros). Con la pandemia, 
el ocultamiento de la identidad detrás de una mascarilla ya no es un 
hecho excepcional. Antes la mascarilla era un elemento sospechoso, 
y ahora, ¿qué es? Quizás es una de las preguntas que se ha hecho 
Cabosanroque —un dúo formado por una ingeniera y música, Laia 
Torrents, y un arquitecto, Roger Aixut, para crear esta audioguía que 
asume plenamente el súper como un espacio de representación, 

un escenario para ofrecer ficción. Basta con entrar en un supermercado 
con tu mascarilla puesta, coger el móvil y ponerte los auriculares, y la 
obra empezará para ti. Cabosanroque es un dúo de artistas sonoros 
(Laia Torrents y Roger Aixut), que nace de un numeroso colectivo 
musical formado en Barcelona en 2001. A caballo entre las artes visuales 
y escénicas y la música experimental, su trabajo gira alrededor de 
las capacidades performativas de la máquina, el objeto y el sonido. 
PopUp Art Colombia trae a Colombia Audioguía para supermercados en 
tiempos de pandemia, como una apuesta para mantener vivo el espíritu 
comunitario alrededor del disfrute teatral.

Dirección: Laia Torrents (1976), licenciada en Ingeniería Superior 
Industrial por la UPC y estudios superiores de Composición, Armonía y 
Arreglos, y Roger Aixut (1975) licenciado en Arquitectura, UPC.
Producción: PopUp Art, Vanessa Ortiz Severino, María Paula Cote Silva.

Cabosanroque
Es un dúo de artistas sonoros que nace de un numeroso colectivo 
musical formado en Barcelona en 2001. A caballo entre las artes plásticas 
y escénicas y la música experimental, su trabajo gira alrededor de las 
capacidades performativas de la máquina, el objeto y el sonido. Desde 
2015 son artistas residentes en la Fundación Lluís Coromina, en Banyoles.
Duración: 30 minutos
INA180 – YGW375

CONTACTO
María Paula Cote
Coordinadora proyectos escénicos PopUp Art
Celular: +57 310 7796639
gestion@popupart.es
cotesilvamariapaula@gmail.com 

vanessa@popupar.es
vaneseverino@gmail.com
Celular: +57 314 2452147

Pulep: INA180 I Pulep: YGW375
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TERRA NULLIUS
COPRODUCCIÓN:
PAULA DIOGO/MÁ-CRIAÇÃO Y TNDMII

PAIS: PORTUGAL
OBRA: TERRA NULLIUS
COPRODUCCIÓN: PAULA DIOGO/MÁ-CRIAÇÃO Y TNDMII

Terra nullius fue un término creado por el derecho internacional para 
definir territorios que no pertenecían a nadie y, por eso, podían ser 
ocupados y declarados como territorio “nuevo”. Pero el término 
Terra nullius encierra también un significado poético. Una idea de 
territorio inexplotado, territorio no reclamado donde es posible vivir 
fuera de las leyes del mercado y de producción, una especie de oasis 
de libertad donde sería posible reempezar y repensar una idea de 
sociedad. Etimológicamente significa también tierra de nadie, tierra 
sin dueño, tierra que no puede ser reclamada, punto cero.

Durante un año, la creadora Paula Diogo 
estuvo en Reykjavik desarrollando un proyecto 
de maestría al que llamó Terra nullius, en el 
que intenta desplazar la experiencia de ese 
lugar lejano (Islandia), cruzarlo con otros 
espacios y narrativas personales y colectivas 
y crear superposiciones y diálogos. Como 
procedimiento, utilizó dos acciones simples: 
caminar y escribir.

Terra nullius es una audio-caminata que 
desborda el espacio teatral ocupando la 
geografía urbana; un proyecto que invita al 
público a adentrarse en la ciudad y ocupar 
tanto el espacio público como el espacio 
virtual de discusión y pensamiento.

Paula Diogo
Nació en 1977, en Lisboa (Portugal). Es 
performer y directora de un trayecto 
marcado por procesos colaborativos; en los 
últimos años se ha dedicado a la creación y 
producción de objetos artísticos. Concluyó 
la licenciatura en Formación de Actores/
Directores por la Escola Superior de Teatro e 
Cinema (Conservatorio Nacional) en Lisboa y 
una Maestría en Artes Performativas por la LHI 
(Iceland Academy of Arts), la que desarrolló 
como becaria de la Fundación Calouste 
Gulbenkian y de la Fundación GDA, en 
Portugal. Fue cofundadora de varias compañías 

y colectivos artísticos, tales como Teatro 
Praga, TRUTA y O Pato Profissional Lda.

Ha trabajado con diversos artistas y 
compañías en Portugal y en el extranjero. 
Más recientemente viene consolidando Má-
Criação, una plataforma que reúne creadores 
de diferentes trayectorias y geografías. 
Actualmente integra el colectivo Celestial 
Bodies, un nuevo proyecto dedicado a la 
apertura de espacios que integran prácticas 
de solidaridad, cuidado y empatía. Paula 
Diogo es una artista apoyada por Apap-
Feminist Futures, un proyecto cofinanciado 
por el Programa Europa Creativa de la Unión 
Europea. Vive en Lisboa.
www.ma-criacao.com

Má-Criação es una estructura con sede 
en Lisboa dedicada exclusivamente a 
proyectos colaborativos en el área de 
performance y teatro. Su principal objetivo 
es establecer un espacio de creación que 
permita mantener a un grupo de artistas 
en un proceso de colaboración continua, 
y fomentar el desarrollo de lenguajes y 
estéticas en estrecha proximidad con artistas 
y estructuras de otros países para potenciar 
intersecciones artísticas, políticas y sociales.

Pulep: MDS438 I Pulep: TRV734
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Terra nullius
Dirección del proyecto, creación y performance: 
Paula Diogo
Audio-caminata
Texto y voz: Paula Diogo
Creación de sonido: João Bento
Apoyo a la dramaturgia: Alex Cassal
Apoyo a la creación: Alfredo Martins, Estelle 
Franco, Renato Linhares
Fotografía de escena: João Tuna
Producción ejecutiva: Vanda Cerejo
Soporte de comunicación: Carlos Alves

Publicación:
Concepto y coordinación de la publicación: 
Frame Colectivo y Paula Diogo
Diseño gráfico: Masako Hattori
Textos: Cláudia Galhós, Cláudia Varejão, Clelia 
Bettini, Djaimilia Pereira (imagen de Humberto 
Brito), Eva Rún Snorradóttir, Felipe Ribeiro, 
Haraldur Jónsson, Jacinto Lucas Pires, Joana 
Gorjão Henriques, Maria João Machado, Paula 
Diogo, Renato Linhares, Satu Herrala, Tiago 
Pereira, Þorgerður E. Sigurðardóttir, Viðar Jónsson 
e Yvette Centeno
Traducción: Maria João Machado/Vaivem
Fotografías adicionales: M. Zakrzewski
Impresión y calibración: Gráfica Maiadouro
Coproducción: Má-Criação (Mala Creación) y 
TNDMII

Residencias de coproducción: 
Arquipélago - Centro de Arte 
Contemporáneo, Citemor y O 
Espaço do Tempo
Apoyo a la creación: Alkantara, 
Galeria Zé dos Bois
Apoyo a la residencia de artistas: 
Companhia Olga Roriz
Apoyo: CML - Polo Cultural 
Gaivotas | Buena Vista

Trabajo desarrollado con una 
beca de la Fundación Calouste 
Gulbenkian y el Fondo Cultural de 
GDA en 2018/19

Proyecto financiado por la 
República Portuguesa – Cultura/
Dirección General de Artes.
Espectáculo seleccionado para la 
7ª. Edición de PT.21, Plataforma 
Portuguesa de Artes Escénicas/O 
Espaço do Tempo.

Paula Diogo una artista apoyada 
por Apap-Feminist Futures, un 
proyecto cofinanciado por el 
Programa Europa Creativa de la 
Unión Europea

Duración: 60 minutos aprox.
.
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JARDÍN SONORO VOLUMEN 2
ALIANA ALVAREZ PACHECO
FLORENCIA LAVALLE

PAIS: ARGENTINA
OBRA: JARDÍN SONORO VOLUMEN 2
ALIANA ALVAREZ PACHECO - FLORENCIA LAVALLE

Jardín Sonoro Volumen 2 es una experiencia que interviene el espacio 
público a través del cruce del teatro con nuevas tecnologías. Gracias 
a una aplicación móvil, se recorre un jardín y se pueden escuchar 
seis obras breves vinculadas con la naturaleza: una mujer que se 
desprende de su naturaleza humana; una anciana que recuerda en 
su jardín a su amor de juventud; una joven que descubre el modo 
holístico de entender la naturaleza del mundo oriental; una mujer y 
el vínculo nutricional entre madre e hija; una mujer que revisita su 
separación realizando una analogía entre las plantas nativas y exóticas 

y una mujer que sigue instrucciones con sus 
hermanos de aire: los árboles.

Todas las obras han sido escritas, dirigidas 
e interpretadas por dramaturgas argentinas 
contemporáneas que exploran diferentes 
estéticas y universos en sus producciones.

Para disfrutar de la experiencia, se debe 
descargar la aplicación Jardín Sonoro 
Volumen 2 en el celular desde el App store 
(Apple) o Play Store (Android), activar el 
bluetooth, caminar por el jardín y buscar los 
puntos de escucha marcados en el espacio.

Jardín Sonoro explora el cruce del teatro 
con las nuevas tecnologías. Se trata de una 
creación de las gestoras culturales argentinas 
Alianza Álvarez Pacheco y Florencia Lavalle. 
Además de ser una obra performática, 
Jardín Sonoro funciona a su vez como una 
plataforma 2.0 de difusión y circulación de 
dramaturgas contemporáneas.

En sus diferentes ediciones ya han pasado las 
dramaturgas: Andrea Garrote, Mariana Chaud, 
Giuliana Kiersz, Paula Marull, Rita Pauls, Vivi 
Tellas, Laura Paredes, Laura Santos, Eugenia 

Pérez Tomas, Mariana Obersztern, Agustina 
Gatto, Cynthia Edul y Silvia Gómez Giusto, 
entre otras, en un corpus de obras sonoras 
atravesadas por la naturaleza, que tienen 
diferentes registros, universos y estéticas.
Jardín Sonoro se ha presentado en el 
Festival Internacional de Buenos Aires -FIBA 
(Buenos Aires, 2021), el Festival Santiago a 
Mil (Santiago de Chile, 2021), el Festival de 
Teatro de Rafaela (Santa Fe, 2019), el Festival 
de Teatro en Espacios Inesperados (Vicente 
López, 2019) y en el Festival de Artes 
Escénicas Aura (La Plata, 2019).
Una edición ampliada de Jardín Sonoro 
Volumen 1 se presentó en febrero 2020, en el 
Festival Internacional de Teatro Universitario 
de la Universidad Nacional Autónoma de 
México (FITU UNAM), en una coproducción 
que ha sumado las obras de dos dramaturgas 
mexicanas: Jimena Eme Vázquez y Stefanie 
Izquierdo.

Aliana Alvarez Pacheco es dramaturga 
egresada de la Diplomatura en Dramaturgia 
(UBA) y gestora cultural. Florencia Lavalle 
es actriz y gestora cultural. Juntas, exploran 
proyectos vinculados con las artes escénicas 
y el espacio público.

Pulep: WQE488 I Pulep: AGF626
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Ficha artística obra
Idea y dirección general:
Aliana Alvarez Pacheco y Florencia Lavalle
Curaduría: Aliana Álvarez Pacheco
Producción artística: Florencia Lavalle
Producción ejecutiva: Sol Sañudo
Dramaturgas: Cynthia Edul, Andrea Garrote, Agustina 
Gatto, Silvia Gómez Giusto, Mariana Obersztern, 
Eugenia Pérez Tomas.
Intérpretes: Andrea Garrote, Lorena Vega, Agustina Muñoz, 
Dora Mils, Francesca Giordano, Lucía Villanueva
Diseño y arte: Johanna Wilhelm y Gisela Cukier
Desarrollo aplicación: Mathias Gatti y Manuel Herrera
Diseño sonoro: Emiliano Biaiñ, Marcos Zoppi y Facundo de 
Vedia (ZUB Sonido)
Grabación en estudio para Verde esencial, Te quiero, Una 
exótica: Nicolás Clur
Diseño y realización de señaléticas:
Mavi Rossi y María Eugenia Ruani
Fotografía: Josefina Tommasi y Diego Spivacow
Video: Leo Caterberg

Obras del volumen 2
¡Y que vuelvan al mundo los fantasmas! de Andrea Garrote. 
Intérprete: Andrea Garrote.

Te quiero de Agustina Gatto. Intérprete: Dora Mils.

La hora sagrada de Eugenia Pérez Tomas. Intérprete: Francesca 
Giordano.

Hermanos de aire de Mariana Obersztern. Intérprete: Agustina 
Muñoz.

Verde esencial de Cynthia Edul. Intérprete: Lucía Villanueva.

Una exótica de Silvia Gómez Giusto. Intérprete: Lorena Vega. 

Fragmento de la canción “Lumen”; por Fill Kolor: Ana Belén 
Disandro (composición original, piano y coros), Marian Pellegrino 
(guitarra y voz), Gabriel Engelland (quenas, saxo y sikus).

Las 6 obras que componen Jardín Sonoro Volumen 2 son 
interpretadas en español.

La duración de la obra: 75 minutos incluyendo traslados entre los 
puntos del recorrido al aire libre. 
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LOW COST
LABORATORIO DE ARTISTAS 
SOSTENIBLES

PAIS: MÉXICO
OBRA: LOW COST
GRUPO: LABORATORIO DE ARTISTAS SOSTENIBLES

Low cost (paisaje escénico sobre la crisis climática) es una 
propuesta interdisciplinar que vincula la investigación científica y el 
arte para reflexionar en torno a la crisis climática. Se hace a través 
de un dispositivo escénico híbrido, que se construye por medio de 
paisajes visuales y sonoros e instalaciones y composiciones escénicas 
fragmentadas.

Laura Uribe
Directora de escena, dramaturga, performer, investigadora escénica 
y docente. Licenciada en actuación por la Escuela Nacional de Arte 
Teatral del INBA. Cofundadora del L.A.S. (Laboratorio de Artistas 

Sostenibles) junto con Sabina Aldana. 
Catedrática en la Escuela de Teatro, Danza 
y Música de la Universidad Autónoma 
de Morelos, en la licenciatura en Teatro 
y Danza. Becaria del programa Jóvenes 
Creadores del FONCA en 2014 y 2016, del 
FOCAEM en 2012 y 2013, del Programa de 
Fomento y Coinversiones del FONCA 2012 
y del Encuentro de las Artes Escénicas 
2015, México.

Su trabajo se caracteriza por experimentar 
en la escena contemporánea con un 
enfoque transdisciplinario y documental, 
atendiendo una dimensión liminal entre 
la esfera íntima micropolítica y la esfera 
macropolítica.
Ha participado como directora, actriz y 
dramaturga en más de treinta puestas 
en escena, con las que se ha presentado 
en muestras nacionales y estatales de 
teatro, así como en festivales nacionales 
e internacionales, en los que también 
ha impartido laboratorios y talleres de 
experimentación escénica (Alemania, 
Barcelona, Italia, Dinamarca, Francia, Chile 
y Colombia).

Ha sido jurado y mentora de diversos 
programas institucionales como “Jalisco 
a Escena” 2015, “Residencias Artísticas 
de Pensamiento a la Distancia”, “De la 
nueva normalidad a la nueva producción” 
2020, “3.° Encuentro Estatal de Teatro 
Guanajuato 2021” y “Puestas en Escena 
CONARTE 2021”.

L.A.S (Laboratorio de Artistas Sostenibles)
Es un espacio de investigación-creación 
dentro de las artes vivas. Fundado por Sabina 
Aldana (colombo-mexicana) y Laura Uribe 
(mexicana), en el 2018. L.A.S. se apropia del 
concepto de sostenibilidad para generar 
un sistema de pensamiento inagotable y 
fértil; propone la participación e intercambio 
entre artistas, investigadores, científicos y 
agentes sociales; busca la simbiosis entre 
disciplinas, lenguajes y medios, así como la 
contaminación entre la ficción y la realidad, 
lo que crea un enfoque liminal entre el arte 
y la vida. Indaga sobre nuevas prácticas 
poéticas y estéticas para cuestionar y 
dislocar las ideologías dominantes de la 
macropolítica, siempre a partir de la esfera 
íntima: micropolítica. Igualmente, sitúa sus 
búsquedas en diálogo constante con el 
contexto. Las temáticas que actualmente son 
de interés para esta compañía se relacionan 
con el medio ambiente, zonas de riesgo, la 
memoria y la violencia e indaga en las nuevas 
teatralidades y performatividades expandidas 
y sociales. Sus obras más representativas 
son: Graduación de Dalia Taha (video 
performance), producción del Teatro Maxim 
Gorki de Berlín; Archivo vivo, instalación 
performática con perspectiva de género, 
creada en el marco del proyecto Espacios 
revelados/Changing places, en Guadalajara, 
Jalisco, y producida por la Fundación Siemens 
Stiftung (Alemania), el Goethe- Institut Mexiko 
y la Secretaría de Cultura de Jalisco.

Pulep: NYK493
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Ficha artística
Olga Laura López Uribe: dramaturga y directora
María Sabina Aldana Gómez: directora de arte, escenografía y vestuario 
José Antonio Salinas Prado: actor protagónico
Productora general: L.A.S. (Laboratorio de Artistas Sostenibles)
Ginna Alexandra Narváez Rubio: productora ejecutiva
Alice Poma (México): asesora científica
Tenzing Ortega (México): diseño de iluminación
Juan Carlos Aldana Vega: adaptación y diseño de iluminación
Homero Guerrero: diseño sonoro
Héctor Cruz (México): diseño de video
Santiago Simón Aldana Gómez: técnico de video
José Miguel Mondragón Núñez: bailarín (figurante 4)
Cristian Camilo Castiblanco Corredor: asistente de arte (figurante 1)
Andrea María Hernández Aldana: asistente de dirección (figurante 2)
Omar Fernando Domínguez Flórez: asistente técnico (figurante 3)
Diseño de botarga de oso polar: Mauricio Ascencio*
Cocreación de pieza vocal de oso polar:
Carmen Mastache y Antonio Salinas*
Voces en off: ing. Luis Rodríguez Terán, César Cavildo, Claudia 
Bernardi, Gala Gutiérrez, Sabina Aldana, Homero Guerrero, Antonio 
Salinas y Laura Uribe

“Este proyecto (297992) de la Convocatoria para Proyectos de 
Apropiación Social del Conocimiento de las Humanidades, Ciencias y 
Tecnologías 2019 fue apoyado por el Conacyt”

*(Parte de la obra “La Fiebre del Oso Polar” de Antonio Salinas)

Duración: 80 minutos
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TCHERNOCIRCUS

PAIS: FRANCIA
OBRA: TCHERNOCIRCUS
GRUPO: LES GOULUS

Treinta años después de un gran desastre nuclear, una extraña familia ha 
llegado de la nada en una gira por la radiante Europa.
Reunidos en un pequeño circo sin palabras, nos ofrece ver un cabaret 
original a través de una serie de números sin cola ni cabeza… ¡Aunque…!
Todo contribuye a hacerlos entrañables para nosotros, una historia de 
reírse de todo hasta en lo peor.

Les Goulus es una empresa de actores multidisciplinar y ecléctico.
Nuestro trabajo se centra fundamentalmente en la presencia del actor en 

Pulep: GKW527 I Pulep: WJN285
Pulep: BIO783

espacio con compromiso corporal total.
Ser, en lugar de aparecer. Del juego del 
payaso, evolucionamos a caminos más 
burlescos.

Es un teatro que ofrece ver y que invita a la 
complicidad entre quienes mira y los que 
juegan. Toca el corazón de risa y despierta 
gran connivencia con el público han forjado 
una personalidad Empresa Les Goulus 
reconocida a nivel nacional e internacional.
Con TchernOcircuS perseguimos el arte 
del burlesque, pero agregue los de títeres, 
destreza y lenguaje tácito.

La escenografía
Conocidos por sus espectáculos errantes, 
Les Goulus intenta siempre viajar ligero, de 
acuerdo con su principio de que “jugar sin 
restricciones el material deja mucho espacio 
para el juego del personaje”.
El paseo comienza a la salida de los palcos.
La decoración cabe en un carrito diseñado 
para caminar sobre suelos duros y liso.
Cuando llegan los personajes, montan 
la decoración, los baúles con accesorios 
y sonido autónomo en 2 minutos como 
máximo, todo formando una pequeña carpa 
realizada en telas tejidas y multicolores.
No había nada, y de repente, hay un extraño 
mini circo con apertura de 270 °.

Necesidades técnicas
Un suelo plano y liso de aproximadamente 15 
mx 12 mx 5 m
Público: todo público
Calibre: ¡Hasta 500 personas en el espacio 
público!
Duración: alrededor de 30 a 40 minutos
Tiempo de montaje: 0
Tiempo de desmontaje: 30 minutos.
Autónomo en sistema de sonido con enchufe 
de red en cajas.
El movimiento de las cajas al lugar de juego 
se realiza en un paseo jugado
Jugamos 2 x 30 a 40 minutos por día de 
actuación.

EL EQUIPO
En escena: Jean-Luc Prévost, Olivier Rimaud, 
Julien Blandino, Galatée Auzanneau (o Claire 
Auzanneau) y la mirada benevolente de 
Laetitia Lafforgue.
En el taller: Anne Carteau para el vestuario, 
Chloé Bucas y Yoann Cottet para las 
marionetas y Clémence Sallier para la 
decoración.
La música es de Pascal Morel y Julien 
Blandino

Duración 40 minutos
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AHORA EL MUNDO ENTERO 
ES UN ACANTILADO
LA LAURA PALMER

PAIS: CHILE
OBRA: AHORA EL MUNDO ENTERO ES UN ACANTILADO
GRUPO: LA LAURA PALMER

Ahora el mundo entero es un acantilado es una experiencia sonora en 
la que una pareja de artistas, que han compartido más de diez años de 
vida y trabajo, invitan a un grupo de colegas de diferentes partes del 
mundo a investigar sobre la crisis desde el lugar que habitan y desde 
su presente. Lo que al principio parecía una obra sobre el particular 
momento que estamos viviendo como sociedad fue transformándose 
en un espejo para revisar la crisis personal: las decisiones de la mitad de 
la vida, pensar el trabajo como sustituto del amor, transitar la desilusión 
y abrazar la incertidumbre. Lázaro desde Tijuana, Luisa desde Yucu Ñi’i, 

Pulep: GSE968 I Pulep: ETF222
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Daniel desde Lima y Pablo desde Sicilia 
ensayan una respuesta, nunca completa, a 
una pregunta que les directores de la obra ni 
siquiera sabían que querían hacerse: Seguir o 
no seguir.

De fondo, suenan las sirenas de las 
ambulancias, el bombardeo de información 
y un encierro mundial que nos obliga a 
mirarnos de cerca. Nada de lo que aquí se 
dice es cierto. Que quede claro.
Ahora el mundo entero es un acantilado es 
una coproducción de La laura palmer, Casa 
del Lago UNAM (México), Centro Gabriela 
Mistral GAM (Chile) y Británico Cultural 
(Perú). La laura palmer es un colectivo 
multidisciplinario fundado en 2008 y dirigido 
por Pilar Ronderos e Ítalo Gallardo.
Modificamos nuestra formación y 
convocamos a diferentes personas de 
acuerdo con las necesidades de cada 
proyecto. A partir del año 2012 nos hemos 
especializado en diferentes formas de 
poner en escena la realidad, trabajando con 
archivos, documentos y biografías.

Nuestro trabajo busca poner en fricción, 
cuestionar y esclarecer lo que se encuentra 
oculto. Ponemos en tensión la historia 
oficial a partir de las historias anónimas, 
trabajando los movimientos subterráneos 
que la oficialidad no percibe y revelando una 
versión vulnerable de los seres humanos.

Desde el 2013 hemos estrenado nueve 
documentales escénicos que han tenido 
funciones en diferentes lugares de Chile, 
México, España y Brasil.

Ficha artística
Dirección y dramaturgia: Pilar Ronderos e 
Ítalo Gallardo
Voces y textos: Luisa Pardo, Lázaro 
Rodríguez, Pablo Fidalgo, Daniel Amaru 
Silva, Pilar Ronderos e Ítalo Gallardo
Diseño sonoro: Daniel Marabolí y Jorge Silva
Producción general: Ítalo Gallardo
Producción asociada y residencia artística: 
José Carrasco

Duración: 76 minutos

ETERNOS HIELOS
LA ROPA SUCIA “SE LAVA EN CASA”  

PAIS: CHILE
OBRA: ETERNOS HIELOS
GRUPO: LA ROPA SUCIA “SE LAVA EN CASA”  

Eternos hielos es una obra de teatro unipersonal de carácter inmersivo 
sonoro, que nos invita a explorar las diversas formas en que las 
enfermedades mentales comienzan a congelar los cuerpos y las vidas.
Por medio de una llamada telefónica, acompañada de una caja temática 
que llegará a tus manos, te sumergirás en una de las cinco historias que 
están a disposición. La experiencia de carácter participativo llega en un 
formato único y te invita a escuchar, disfrutar, opinar y decidir en tiempo 
real. ¿Contestarás el llamado?

Pulep: BWE612 I Pulep:OGE680 
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La Ropa Sucia “se lava en casa”
Es una compañía de teatro chilena 
fundada en el 2014. Está compuesta por 
diferentes lenguajes artísticos como el 
teatro, la performance, las artes visuales, las 
tecnologías y los nuevos medios.
Tiene como objetivo visibilizar y llevar a su 
máxima expresión problemáticas familiares 
en formato inmersivo, y profundizar en la 
experiencia del espectador que es invitado 
no solo a reflexionar sobre lo que ve en 
escena, sino a vivenciarla en carne propia a 
través de su participación en las obras.
La compañía trabaja tres líneas de acción: 
investigación, metodología de entrenamiento 
actoral “vacío y presente” para el teatro de 
inmersión en espacios no convencionales; 
creación, montajes inmersivos de creación 
colectiva basados en relatos y testimonios 
verídicos en espacios no convencionales y 
formación, la compañía abre su metodología 
“vacío y presente” en instancias formativas 
en formato workshop, entrenamientos 
abiertos y talleres, entre otros.

Ficha artística
Dirección: Valentina Venegas Lippi
Asistente de dirección: Tomás Abalo
Dramaturgia: John Álvarez, Jean-Pierre 
Vargas, Sebastián Ángel Tejos

La Ropa Sucia
Elenco: Gabriel Aravena, Karen Araya, 
Valentina Fuenzalida, Carlos Godoy, Camila 
Pilnik, Valentina Venegas Lippi
Producción: Paula Rubliar
Asistente de producción: Luna Sánchez
Diseño de imagen: Pablo Carvallo (PG)

Duración: 45 minutos

CONTACTO:
Carolina Torrealba 
lolatorrealba@gmail.com
Celular: +56 9 7389 5583 

GRUPOS NACIONALES
DE SALA



LA MIRADA DEL AVESTRUZ
L’EXPLOSE

OBRA: LA MIRADA DEL AVESTRUZ
GRUPO: L’EXPLOSE

La obra toma como punto de partida las huellas que ha dejado la 
violencia en Colombia y cómo el desplazamiento forzado ha sido una de 
las consecuencias más evidentes del conflicto armado. Las imágenes de 
violencia resultan inevitables, aunque muy lejos de cualquier denuncia 
literal o partidista. Más bien, se trata de observar la forma en que los 
cuerpos son agredidos y amenazados mientras parecen refugiarse en un 
mundo interior y ocultar la mirada frente a la realidad agobiante. Tal como 
hace el avestruz cuando esconde la cabeza en la tierra. El espacio donde 
se relacionan los personajes y los cuerpos transidos por el agobio y el 
desarraigo es un paisaje desolado y crudo de tierra negra. Tierra arrasada 

Pulep: RWQ802 
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Juliana Reyes
Actual directora artística de L’Explose 
y dramaturga de la obra. Juliana 
Reyes nació en Bogotá y realizó 
estudios de Interpretación Gestual 
en la Real Escuela Superior de Arte 
Dramático de Madrid (RESAD). Se 
une a la compañía en 1998 como 
dramaturga, directora teatral y 
gestora de proyectos. Desde un 
comienzo, se convierte en la dupla 
creativa del coreógrafo, por el 
aporte que da a la construcción de 
una partitura de significado en cada 
pieza. Por más de dos décadas, 
lleva a cabo un trabajo riguroso de 
investigación y experimentación en la 
danza como arte escénico, en el que 
la construcción dramatúrgica permite 
a los intérpretes construir un universo 
emotivo claro, que se traduce en 
sus cuerpos y es visible para el 
espectador. En 2020 Reyes asume 
la Dirección Artística y Ejecutiva de 
L’Explose. Ha publicado varios textos 
teatrales e investigaciones sobre 
danza y teatro.

L’Explose
Fundada por el coreógrafo español Tino 
Fernández en París, en 1991. Posteriormente 
se traslada a Bogotá, donde realiza su 
trabajo de creación, investigación y 
difusión artística. Sus espectáculos se 
han presentado en importantes teatros y 
festivales de Europa, Asia y América Latina, 
tales como la Maison de la Danse de Lyon, 
la Opera de Rouen, el Suzanne Dellal Centre 
for Dance & Theatre de Tel Aviv, el Mercat 
de les Flors de Barcelona, el Auditorio de 
Tenerife y el Auditorium Parco della Musica 
de Roma o el HAU de Berlín, entre otros 
muchos. Los reconocimientos nacionales 
e internacionales recibidos la han ubicado 
como una de las agrupaciones de danza 
más importantes de Latinoamérica, 
como son el Premio del Público al Mejor 
Espectáculo del Festival de Almada 
(Portugal), el Premio Nacional de Danza en 
Colombia y el Premio al Mejor Espectáculo 
de la Feria Internacional de Teatro y Danza 
de Huesca (España), en dos oportunidades.
En 2020 Tino Fernández falleció y Juliana 
Reyes fue nombrada directora artística de 
L’Explose.

que se extiende como un campo sepulcral y que 
invita a los cuerpos a hundirse en ella, como una 
semilla de futuro. Los personajes quieren hablar, 
buscan sus palabras para expresar la realidad, pero 
son silenciados. La palabra muere en los labios. 
Es el mundo del Caos antes del Verbo, donde los 
sonidos se entremezclan con el quejido y el ruido 
sordo de la rabia. Enfrentados a la soledad, pese 
a hallarse junto a otros seres como ellos, estos 
personajes buscan una salida o una razón, tratan de 
huir o gritar, pero su voz no se escucha. El resto es 
silencio.

Tino Fernández
Fundador de L’Explose. Director y coreógrafo 
de la obra. Nació en Asturias y, después de 
estudiar arte dramático en Madrid, se trasladó a 
París para estudiar danza y empezar su carrera 
como coreógrafo. Formó parte del grupo de 
investigación coreográfica La Règle d’Or y creó 
su propia compañía bajo el nombre de L’Explose 
en 1991. Pocos años después se trasladó a Bogotá 
(Colombia), donde desarrolló una prolífica carrera 
que contó con más de cuarenta creaciones 
presentadas con gran éxito en diversos escenarios 
del mundo. Junto a su compañera creativa, creó 
en 2008 el espacio La Factoría, que en pocos 
años se ha convertido en el espacio para la danza 
en Bogotá. Su presencia fue fundamental para el 
movimiento dancístico colombiano y su partida 
el 17 de enero de 2020 dejó un gran vacío en la 
escena iberoamericana.

Ficha artística obra 
Dirección y coreografía: Tino Fernández
Dramaturgia: Juliana Reyes
Intérpretes: Ángela Cristina Bello, Luisa 
Fernanda Hoyos, Sara Regina Fonseca, 
Luisa Camacho, Natalia Orozco, Ángel Ávila, 
Yovanny Martínez, René Arriaga, Diego 
Fetecua 
Diseño de iluminación: Humberto Hernández
Escenografía: Tino Fernández y Víctor 
Sánchez
Diseño de vestuario: Eunice García
Producción: Diego Pedraza 
Fotografía: Michel Cavalca

Duración de la obra: 70 minutos.

Dirección general y comunicaciones:
Juliana Reyes 
Teléfono: 3107680693 
Mail: juliana.reyes@lexplose.com
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BARRIO MALEVO
QUINTA PICOTA

OBRA: BARRIO MALEVO
GRUPO: QUINTA PICOTA

Cabaré Popular
“Al tango le debo que pocas cosas me den miedo, le debo saber que 
el desastre está a la vuelta de la esquina, le debo no padecer de 
grandes apegos, ni deberle nada a nadie ni esperar nada de nadie.”

Carlos, un tanguero de malevo estilo, regresa a su barrio de juventud 
y allí, entre mesas vacías y copas secas, recuerda viejos conocidos, 
algunos idos, otros muertos, con sus penas, sus amores, sus temores 
y sus voces enardecidas que arrojan los himnos de sus vidas. Su 
memoria se hace cómplice de la pluma de una dramaturga que 
escribe lo que ve… o ve lo que escribe. Copa tras copa, el encuentro 
se hace fiesta, y la fiesta una verbena arrabalera que se enardece aún 

más por ser hoy el aniversario de la muerte de Gardel, ídolo y ejemplo de 
todos los presentes. Las discusiones ebrias y pasionales hacen homenaje 
a un país herido y a la defensiva, en tiempos de sectarismo, explosiones y 
miedo...

Esta es una taberna para festejar las rabias con tango, trago y baile, a riesgo 
de quedarse eternamente en este barrio de malevos, problemático y febril. 
Bienvenidos a la taberna de Rómulo en el barrio Malevo. Tómese un trago, 
celebre nuestra verbena y juntos haremos del teatro una experiencia única 
en una noche inolvidable.

Iván Carvajal
Actor y maestro en Arte Dramático, egresado de la Escuela de Teatro 
Libre en el 2005. Cofundador, director artístico, actor y dramaturgo de 
Quinta Picota Compañía de Teatro. Actor, productor y director escénico en 
Resortera Oficina de Proyectos Escénicos, entidad dedicada a la aplicación 
del teatro en diversos entornos organizacionales.

Ha actuado en espectáculos de compañías como Teatro Petra, Teatro de 
Juguete, La Compañía Estable, Asociación Cyrano de Bergerac, Teatro 
Estudio de Medellín, Teatro Colón, La Gata Cirko y Teatro Libre, entre otros.

Ha dirigido espectáculos como Sweeney Todd, El cruel barbero de Fleet 
Street de REC Producciones, Pedro Páramo de la Corporación Artefacto, 
Pathelin, El fatalista y su patrón y Barrio Malevo de Quinta Picota, entre 
otros. Ha actuado en diversos cortometrajes y proyectos audiovisuales, 
participantes en festivales nacionales e internacionales.

Ha sido profesor de la Universidad de los Andes, Universidad Central y 
Academia de Artes Guerrero, entre otras prácticas pedagógicas.

Quinta Picota
Compañía de teatro independiente de Bogotá, Colombia; en el 2021 
cumple doce años de trabajo artístico constante. Está conformada por 
actores egresados de la Escuela Teatro Libre de Bogotá, ha desarrollado su 

Pulep: JFL347
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Barrio Malevo
Dramaturgia de Verónica Ochoa 

Elenco
Carlos: Carlos Ramírez
Dramaturga: Angélica Martín
Rómulo: Héctor García
Humberto: Andrés Estrada
Lurdes: Natalia Ramírez
Julio: Alexis Rojas
Mariana: Diana Alfonso
Pascual: Tomás Jaramillo
Isidro, el agiotista, Chiruza, Roque y Marcos: 
Julián Mora
El socio, Dylan y el cantautor optimista:
Iván Carvajal
Diseño y producción de vestuario: 
Lina Cantillo y Gloria García
Arte: Camila Monroy
Maquillaje: Lía León
Iluminación: Camilo Duarte
Diseño sonoro: Andrés Benavides y NARVAL 
Música
Coreografía: Carlos Ramírez
Fotografía: Christian García
Video: David Caicedo
Producción: Alexis Rojas
Resortera: Oficina de Proyectos Escénicos
Jefe de escena y operadora de sonido: 
Nataly Ruiz
Asistente de dirección: Julián Mora
Dirección general: Iván Carvajal

Duración de la obra: 100 minutos con un 
intermedio de diez minutos.

recorrido como una de las agrupaciones 
jóvenes representativas del teatro 
bogotano y colombiano, en festivales y 
encuentros de alto nivel como el Festival 
Iberoamericano de Teatro de Bogotá, el 
Festival Internacional de Teatro de San 
Juan de Pasto, la Semana de la Cultura 
Bolivariana de Duitama, el Festival Sala B, 
el Festival de Teatro de Bogotá, el Festival 
Internacional de Teatro de Manizales, el 
Festival Internacional de Teatro de Mont 
Laurier, Québec, Canadá, entre otros. 
Ha contado en dos ocasiones con Iván 
Olivares, dramaturgo y director mexicano, 
como director invitado. También ha 
interpretado textos de importantes autores 
de la dramaturgia contemporánea, como 
Luis Ayhllón e Iván Olivares de México, 
Juan Mayorga de España, Viviana Zuluaga, 
Santiago Merchant y Verónica Ochoa de 
Colombia. En su trayectoria artística están 
las obras Pathelin (2009), Sobre el daño que 
hace el tabaco (2009), El independiente 
nacional (2010), El fatalista y su patrón 
(2010), Seven eleven (2011), Cash (2013), 
Atravesado (2015), La paz perpetua (2016), 
Los niños del África (2019) y Dramafónicos: 
historias en vivo vía telefónica (2020).

Quinta Picota cuenta con el respaldo de 
Resortera Oficina de Proyectos Escénicos, 
organización dedicada a la producción 
de espectáculos de diversos formatos y 
de la aplicación de las artes escénicas en 
entornos diversos.

ROJO
LA CONGREGACIÓN TEATRO

OBRA: ROJO
GRUPO: LA CONGREGACIÓN TEATRO

Rojo es la historia de un pueblo que desaparece del mapa, es la 
cartografía del engaño y el odio que se siembra en El Refugio, tras el 
velo del progreso y la civilización. Rojo es un zapato para caminar como 
la gente de bien, es un registrador que bautiza a su antojo “lugareños”, 
es un señor con helicóptero que limpia la selva para hacer carreteras, es 
una promesa, es el deseo de tener más así sean menos, es el culto a la 
muerte, es brujería, es una pantera que muerde amaneceres y entierra 
antiguos amigos, es un barrio, es una frontera invisible, es la conducta 
del silencio, es la primera comunión con la guerra, es una foto de infancia 
bañada de sangre, es la patasola que visita una casa de espectros, es la 
genealogía del mal.

Pulep: PDF944
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Rojo es un adolescente lleno de odio que busca vengar 
su suerte haciéndose sicario para entender que era rico 
cuando no tenía nada.

Beca de creación teatral 2019. Ministerio de Cultura.
Johan Velandia

Ha combinado prolíficamente la actividad teatral y 
literaria en el ejercicio de la actuación, la dirección 
escénica y la dramaturgia. Su formación como actor y 
maestro en Artes Escénicas la realiza en la Academia 
Superior de Artes de Bogotá (ASAB) y en la Universidad 
Rey Juan Carlos (Madrid, España), cursa el máster oficial 
en Artes Escénicas. Paralelo a sus estudios experimenta 
como dramaturgo y director de la compañía teatral 
colombiana La Congregación. Allí ha escrito y dirigido 
piezas teatrales como: Solo me acuerdo de eso, Fin, Rojo, 
El ensayo, Camargo, El Jardín de los almendros, El libro de 
Job, Trío, Concierto payaso, Momo: parábola del insulto, 
Capítulo doce, La ceguera del Halcón, Llamada perdida y 
Barman y Robinson.

Paralelo al trabajo con su compañía ha escrito y dirigido 
obras como: Vida para La Gaita y Mun Producciones y 
las adaptaciones para teatro de Momo y La gloria de 
Lucho para Caracol TV, Los Bonobos para Casanovas 
Producciones y Tratado de culinaria para mujeres tristes 
para la Fundación Teatro Nacional.
En el área audiovisual ha dirigido las video-danza Tríptico 
de inmigrantes, A tu lago, premiado en la bienal de video 
danza de Madrid, España; Madridendanza y en el ACT 
festival de Bilbao, España; Only, Premio Nacional de video 
danza (imagen en movimiento) 2011 y el cortometraje 
El ensayo, premio a mejor actriz y mejor director en el 
festival de cine Smartfilms.

La Congregación Teatro
Compañía escénica fundada en el 2007 en Bogotá, 
Colombia, por Johan Velandia. Nace con el objeto 
de crear un espacio de investigación para artistas 
de diferentes disciplinas (teatro, danza, música, 
audiovisuales) en el que dialoguen a partir de sus 
lenguajes sobre temas actuales de interés social, 
político y cultural, y en el que se construya un 
vocabulario escénico dinámico, cambiante, ágil y 
plurisignificativo.

De esta constante búsqueda nacen puestas en 
escena como: El infinito sin estrellas, beca de 
creación nóveles directores 2007; Capítulo doce, 
Premio Bogotá Un Libro Abierto, Bogotá, capital 
Mundial del Libro, 2008; La correspondencia, beca 
de creación en danza, 2008; Tratado de culinaria, 
premio beca de creación en danza, Ministerio 
de Cultura, 2014; La serpentina, premio beca de 
creación en danza, IDARTES, 2014; Parábola del 
insulto, premio Esto Vi, obra favorita del público 
bogotano 2013; Trío (Concierto payaso) 2014; 
Camargo, considerado por la crítica como uno de 
los mejores espectáculos colombianos producidos 
en el 2015, tuvo giras en diferentes festivales 
internacionales. Los microteatro La ceguera del 
halcón, Llamada perdida y Barman y Robinson. 
Momo, espectáculo infantil basado en la novela 
de Michel Ende; El ensayo (Thriller costumbrista), 
2017. El jardín de los almendros 2018; Rojo, beca de 
creación teatral 2019, Ministerio de Cultura; Omisión 
de Marlon Bisbicuty; Fin, premio el arte y la cultura se 
crean en casa 2020. SCRD y Solo me acuerdo de eso, 
una coproducción del Teatro Mayor Julio Mario Santo 
Domingo.

Ficha artística
Actúan: Diana Belmonte, Juana 
Arboleda, María Fernanda Gonzales, 
Rafael Zea, Cristian Ruiz, Iván 
Piñacue y Daniel Maldonado.

Escrito y Dirigido por Johan Velandia
Coreografía: Aníbal Quiceno
Iluminación: Maicol Medina
Vestuario: Ana Velandia
Una producción de la Congregación 
Teatro

Duración de la obra: 70 minutos

Contacto
Johan Velandia (Director) 
Celular: 313 8248490
lacongregacionteatro@gmail.com
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SOLO ME ACUERDO DE ESO
LA CONGREGACIÓN TEATRO

OBRA: SOLO ME ACUERDO DE ESO
GRUPO: LA CONGREGACIÓN TEATRO

Esta pieza teatral se gesta en el proyecto de dramaturgia Cicatrizar, 
en el cual cinco dramaturgos colombianos y españoles investigaron 
sobre una herida de la historia de su país, con el objetivo de crear una 
obra teatral que de manera poética sanara el suceso real y propiciara 
su cicatrización en la memoria de los espectadores. Bajo la impecable 
tutoría de teatristas expertos en la escritura dramática como Carolina 
Vivas, Carlos José Reyes y en España, el maestro José Sanchis 
Sinisterra.

La obra se centra en la historia de un joven estudiante de colegio 
a punto de graduarse que es asesinado de manera violenta en una 
manifestación por el derecho a la educación.

Más allá del trágico suceso real de Dilan Cruz, 
esta pieza nos evoca una ciudad, Bogotá, 
en el 2019, desde la mirada de un joven que 
intenta recordar cómo se graduó del colegio; 
reconstruyendo cada calle, cada palabra, cada 
personaje capitalino, cada espacio y cada una 
de las atmósferas que retratan la convulsión 
social de los últimos tiempos en defensa de la 
vida y la justicia.

Más que una obra teatral es un homenaje, 
un tributo a todas las víctimas de una guerra 
silenciosa que ha arrebatado a miles la 
posibilidad de soñar, reír, enamorarse, estudiar, 
ser un “primíparo” en la universidad y graduarse 
del colegio.

Solo me acuerdo de un ruido de cacerolas en 
la ciudad, de las clases de historia del profesor 
Reyes, de la plaza de Bolívar, de un sueño con mi 
papá, de mi traje de grado, de unas palomas en 
un cable de alta tensión, de un sábado veintitrés 
de noviembre, solo me acuerdo de eso.

Ficha artística
Reparto: Juan Pablo Barragán, María 
Fernanda Fabre, César Augusto 
Álvarez, Cristian Ruiz y Johan Velandia.
Escrito y dirigido por Johan Velandia
Coreografía y asistencia de dirección: 
Aníbal Quiceno
Dirección de arte: Johan Velandia
Asistencia de producción: 
Rafael Chitiva
Vestuario: Ana Velandia
Diseño de iluminación: 
Humberto Hernández
Imagen: Juan Daniel Guerrero

Duración: 70 minutos

Pulep: UNU841
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EDUVINA, LA FEA DURMIENTE
JABRÚ TÍTERES

OBRA: EDUVINA, LA FEA DURMIENTE
GRUPO: JABRÚ TÍTERES

Eduvina sueña que ahora es la reina del castillo de colores. Unos 
titiriteros la ayudarán a regresar a su castillo, pero tendrán que pasar 
por diferentes caminos y cruzarse con situaciones de contaminación 
y con seres de basura que se crearon con objetos encontrados.
Al despertar se da cuenta de que el castillo de colores es su propio 
hogar, es el hogar de cada uno de los espectadores, es el mundo 
entero, lo que forma en el espectador una reflexión ecológica a partir 
de la comicidad y las imágenes poéticas.

Técnica (s) de títeres utilizada (s): Títere de mesa.

Público al que va dirigido: FAMILIAR

JABRU, el arte de encantar es teatro de 
títeres. Se crea el 26 de noviembre del 
2003. Al grupo le interesa la investigación, 
la experimentación y el laboratorio del 
teatro de títeres. Cuenta con nueve obras 
en repertorio, seis para público familiar y 
tres para público adolescente y adulto. 
Las historias del abuelo Luna; El sapo 
enamorado; Eduvina, la fea durmiente, e 
Historietas de trapo. Clownti: Oficios de 
difuntos. Varieté títeres: Y al compás de 
mi gato, Navegante de papel, Tres cajas 
misteriosas o teatro Lambe Lambe. Ha 
obtenido varias becas como son beca 
para la Creación, Alcaldía de Medellín 
2012, con la obra Oficios de difuntos. 

Ganadores de Apoyos Concertados 2014, 
con el proyecto 1.° Encuentro Nacional de 
Cajas Misteriosas. Ganadores de Apoyos 
Concertados 2015, con el proyecto II 
Encuentro Nacional de Cajas Misteriosas. 
Beca Circulación Internacional, Alcaldía 
de Medellín, 3 de julio al 12 de agosto del 
2014, obra Clownti, Argentina. Beca de 
circulación internacional, programa de 

P.P. de la Alcaldía de Medellín, 2015, obra 
Clownti, Argentina. Beca de Circulación 
internacional, Alcaldía de Medellín, 2017, obra 
Oficios de difuntos. Museu da Marioneta, 
Histórias com Marionetas e Outras Formas de 
Encantar, del 3 al 20 de octubre de 2017.
Jorge Andrés Libreros Lopera
Egresado de la Escuela Popular de Arte 
de Medellín del programa de Teatro 2003, 
con énfasis en interdisciplinarios de Artes 
Plásticas, Música y Danza. Seminarios: 
“Miradas en torno al carnaval y la fiesta”, 
Teatro Porfirio Barba Jacob Medellín, 1997; 
“Gestores culturales”, Teatro Porfirio Barba 
Jacob, abril 2001; “Teatro Latinoamericano 
frente a los problemas y conflictos de la 
actualidad”, dictado por el doctor Klaus 
Porthl (alemán), Escuela Popular de Arte y 
Festival Colombiano de Teatro ciudad de 
Medellín, febrero 21–22 del 2002. Premios: 
Primer puesto en el 6.° Festival Internacional 
de Títeres para Adultos 2018, Británico 
Cultural, Lima-Perú. Premio a la vida y obra 
a la creación, gestión y formación en arte 
y cultura, 2018, Alcaldía de Medellín. 3er 
puesto en la categoría de Mejor Premio de la 
“Campaña Internacional de Video de Títeres 
2021” del 10 de febrero al 10 de abril de 
2021, Unima, Corea del Sur.

Pulep: ZZG736
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Eduvina, la Fea durmiente
Proyecto “Agua de Occidente” noviembre de 
2010. Proyecto Celebración del año de los 
Bosques con la Empresa Mineros S.A. Julio 
19 de 2011. Semana de la Cultura, Jericó, 
Antioquia, 6 de octubre de 2011. Festival 
Internacional Manuelucho, 23 de octubre de 
2011. Fundación Gilberto Álzate Avendaño, 25 
y 26 de octubre de 2011. Museo de los Niños, 
Salitre Mágico, 29 de octubre y 5 de noviembre 
de 2011. Festival Iberoamericano de Teatro 
de Bogotá, 2012. Participación en la semana 
ambiental Isagen, septiembre 2012 y 2013.

Centrales hidroeléctricas: La Miel, Jaguas, San 
Carlos y Calderas. Mejillones, Chile, del 18 al 
20 julio de 2013. 1.° Festival Internacional de 
Títeres y Marionetas, Antofagasta, Chile, del 
21 al 28 Julio de 2013. Teatro Águila Descalza, 
2014. Titirifestival International Cartagena de 
Indias, septiembre a octubre de 2014. Beca 
Agenda Cultural de la ciudad, Alcaldía de 
Medellín, julio a noviembre de 2015. Beca de 
Estímulos, Agenda Cultural Feria de las Flores 
del 30 de julio al 5 de agosto de 2017. Teatro 
al Aire Libre de Pedregal, 6 de junio de 2019. 
Beca de Agenda Cultural, Ciudad de Medellín 
2020.

Duración: 50 minutos

PINOCHO
TROPA TEATRO

OBRA: PINOCHO 
GRUPO: TROPA TEATRO

Tropa Teatro retoma el clásico de Carlo Collodi Pinocho, como símbolo 
de las peripecias de la condición humana. Es un llamado a las búsquedas 
vitales y un reconocimiento a la exploración y a la voz de la infancia 
sumergida en la inocencia. Entre canciones, marionetas, personajes 
y máscaras, este Pinocho timado, explotado y confundido enfrentará 
heroicamente los riesgos y certezas que conlleva el acto de ser real. En 
búsqueda de un corazón que palpite al ritmo de sus propios deseos y una 
nariz que logre percibir otros olores que estén más allá de la rigidez del 
pino, este pequeñajo correrá el riesgo de ser devorado por brujas, tragado 
por ballenas, asaltado por mendigos, mordido por serpientes, burlado por 
pajarracos y enfrentado a las inclemencias del clima y la intemperie.

Pulep: VWF511
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José Alonso Mejía Román
Comienza su formación como actor a los 16 
años con el teatro Alcaraván en Dosquebradas, 
y allí permanece durante cinco años. Luego se 
incorpora al Teatro Taller de Colombia como 
actor y músico de planta en Bogotá, y allí 
pasa cuatro años. Más tarde hace parte de la 
escuela Teatral Malayerba en Quito Ecuador. 
Posteriormente estudia en Cuba disposición 
de los espacios escénicos. Retorna a Pereira, 
y en compañía de otros artistas funda y dirige 
la Tropa Teatro Pereira desde el 2003. Ha 
participado en innumerables montajes teatrales 
como actor y director, ha realizado giras en 
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), 
Arístides Vargas (Malayerba), Cristóbal 
Peláez (Matacandelas), Beatriz Camargo 
(Teatro Itinerante del Sol) y Fernando Montes 
(Varasanta). Actualmente es el director artístico 
de la Asociación Cultural Tropa Teatro.

Dirección: José Alonso Mejía Román
Elenco: Maryury Ruiz, Jonathan 
Rodríguez, Robinson Cardona, Diego 
Zabala y José Alonso Mejía Román
Técnico iluminación: Héctor Montoya
Técnico logístico: Anderson Quintana
Comunicaciones: 
Daniela Rengifo Obando

Duración 60 minutos

CONTACTO
Daniela Rengifo Obando
3203649376 – 3002362180 
tropateatropereira@gmail.com BATUCADA

TROPA TEATRO

OBRA: BATUCADA 
GRUPO: TROPA TEATRO

La Batucada fusiona de manera armónica y colorida algunos elementos 
estéticos para intervenir espacios, como la imagen teatral, la actuación, 
los objetos móviles y marionetas, el ritmo, la sonoridad, el coro, el juego 
corporal y el color. El espectáculo es de carácter itinerante, es decir, está 
diseñado para instalarse en calles, plazas, parques, salas, auditorios y 
espacios comerciales, entre otros. Tiene un alto impacto visual y sonoro 
puesto que se trata de un espectáculo 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 en general una presentación que 
asombra, divierte, interactúa, entretiene y conmociona.

Pulep: XFO326
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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, 
el luto y la metamorfosis de una sociedad 
que muta a diario y se reconstruye; todo esto 
narrado en una puesta en escena que itinera 
entre los espectadores con un tinte de clown, 
fantasía y humor negro.

Dirección: José Alonso Mejía Román
Elenco: Maryury Ruiz, Johnathan Rodríguez, 
Robinson Cardona, Héctor Montoya, Diego 
Zabala, José Alonso Mejía 
Técnico: Anderson Quintana
Comunicaciones: Daniela Rengifo Obando

Duración: 50 minutos

ÉRASE UNA VEZ UN PUEBLO 
BELLO
CORPORACIÓN CAMALEÓN DE URABÁ

OBRA: ÉRASE UNA VEZ UN PUEBLO BELLO 
GRUPO: CORPORACIÓN CAMALEÓN DE URABÁ

Érase una vez un pueblo bello es una obra que hace del teatro memoria 
viva y recuperación de la historia. Está basada en el hecho histórico de la 
masacre de Pueblo Bello, Antioquia, el 14 de enero de 1990. Busca dejar 
un mensaje de reflexión, perdón y reconciliación mediante el elemento 
del folclor, una muestra de identidad y territorio de un pueblo que se 
aferra a la esperanza de vivir en paz. El bullerengue es hilo conductor 
en esta propuesta estética que integra la danza, el teatro, la poesía y la 
música.

María Victoria Suaza Gómez es una mujer dedicada al teatro y a la 
comunidad. Se distingue por su creatividad, su fuerza y su voz. Es 

Pulep: NHA276
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licenciada en Educación con énfasis en Teatro, graduada de 
la Universidad de Antioquia y artista pedagoga de la Escuela 
Popular de Arte (EPA). Desde el 2001 ha promovido el arte 
y la cultura en la subregión de Urabá, y se ha desempeñado 
como directora general de la Corporación Cultural Camaleón 
de Urabá desde el 2001 hasta la fecha, gestora cultural en 
proyectos artísticos de la región y maestra acompañante en 
festivales y encuentros culturales.

Corporación Cultural Camaleón de Urabá nace el 21 de 
octubre de 2001 en Apartadó, y obtuvo su personería jurídica 
el 6 de mayo de 2004. Desde sus inicios, la Corporación 
se ha caracterizado por aportar al desarrollo social de las 
comunidades, entendiendo que el arte, y especialmente el 
teatro, es la herramienta decisiva para la construcción de 
mejores seres humanos, y es el regenerador de una sociedad 
que ha sido golpeada por la violencia y marcada por la 
desesperanza.

Esta estrategia social, conformada por creadores que hacen 
del arte y la cultura una opción de vida con sostenibilidad, ha 
consolidado propuestas de formación a través del teatro para 
el desarrollo integral de la población de Urabá. Con la suma 
de esfuerzos colectivos y construcción de alianzas solidarias, 
logró en marzo de 2009 uno de los sueños fundamentales 
para el cumplimiento de su misión: una sede propia en el 
barrio Policarpa de Apartadó, y se adecuó como espacio 
teatral no convencional. Posteriormente, en 2014, a través 
de la campaña “Construyendo escenarios de paz”, y con la 
sumatoria solidaria de la comunidad y de alianzas estratégicas 
se hizo la adecuación del “Teatro Comunitario Camaleón 
de Urabá”, que cuenta con escenario, graderías, camerinos, 
baños, oficinas y bodega. En él, el grupo de teatro tiene 
la posibilidad de crear y recrear puestas en escena de alta 
factura para visibilizar las riquezas culturales del territorio 
urabaense en encuentros comunitarios y festivales.

Reparto
Esther: María Victoria Suaza Gómez
Jacinto José Negrete: Luis Fernando Ñungo Rodas
Emerenciana: Geidy Natalia Mosquera Manco
Militar 1: Andrés Felipe Copete Palacios
Militar 2: Jesús Alberto Mosquera Román
Trabajador bananero: 
Luis Eduardo Mosquera Chala
Campesino: Keiler Smith Copete Campo
Cantadora: Margaret Aragón Valencia
Niña: Julieta Suaza Villa
Músico de la tambora: Alexander Torres Cuesta
Técnico-música: Fidel Ernesto Cárdenas Saavedra
Técnico-luces: Ederson Córdoba Llanos
Dirección: María Victoria Suaza Gómez

Duración: 50 minutos

CONTACTO
María Victoria Suaza Gómez
CELULAR: 3014040199
MAIL: direcciongeneral2@camaleonuraba.org
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EN EL ESPECTRO VISIBLE
COPRODUCCIÓN MATACANDELAS Y 
COMÚN Y CORRIENTE

OBRA: EN EL ESPECTRO VISIBLE
GRUPO: COPRODUCCIÓN MATACANDELAS Y COMÚN Y CORRIENTE

La palabra espectro tiene entre sus definiciones dos que aventajan 
a las demás en uso y significado. La primera denomina un rango de 
cualidades. La segunda, una visión imaginaria o sobrenatural. Dado 
que la sensibilidad humana no suele aproximarse a las cosas desde un 
solo sentido, es justo que atienda a ambas acepciones al momento 
de representarse a sí misma. Además de expresar la intensidad de 
su naturaleza, debe proyectar la imagen de una aparición. Por eso 
en esta obra el espectro de los sentimientos y emociones de la 
condición humana es un fantasma robusto.

Se ha concebido a la manera del teatro de variedades, con breves 
actos en diferentes registros. Escritores, actores, músicos y artistas 

visuales aportan en cada uno su visión respecto a 
cuatro temas de urgente discusión. Probablemente 
el espectador no podrá identificarlos con facilidad, 
puesto que el papel del artista no es revelar el misterio 
sino abordarlo. Pero estamos seguros de que al final, 
por lo menos, el fantasma habrá disminuido de talla. Es 
decir, el espectador logrará, mínimamente, reducir el 
espectro inicial.

Esta obra no está grande, pero se dirige sola.

El grupo
Como la caravana de un vodevil (la voz del pueblo), 
este grupo acarrea a los miembros más pintorescos 
de Matacandelas y Común y Corriente. Entre los 
especímenes de esta segunda ralea, se encuentra la 
agrupación Gordos Project.

Colectivo Teatral Matacandelas: En sus 42 años de 
existencia ha producido más de 55 montajes. Si algo 
ha caracterizado a este grupo, es su insobornable 
falta de estilo, el tanteo con nuevos y viejos lenguajes, 
la carencia de un dogma y su clima de exploración 
permanente, considerando que sobre el tablado las 
certezas estéticas se hayan empalidecidas por las 
maravillosas dudas.

Corporación Común y Corriente: Trabaja desde hace 
ocho años en la producción y difusión de contenidos 
artísticos en los oficios relacionados con la literatura, la 
música y las artes visuales. Tiene por sede una casa en 
el centro de Medellín llamada La Pascasia.

Gordos Project: Agrupación musical que se sirve 
de aires tropicales colombianos y del Caribe. No 
busca rescatar estos ritmos. Ellos no corren peligro. 

Si sobreviven a este proyecto, 
probarán definitivamente su 
inmortalidad.

Ficha artística de la obra
Actuación: Edwin García, Daniel 
Gómez, Tatiana Restrepo, Daniel 
Giraldo, John Fernando Ospina y 
Juan David Toro
Guion: Juan Camilo Orozco, David 
Robledo y José Julián Villa
Música: Arley Rojas, David 
Robledo, Mateo Saldarriaga, 
José Julián Villa, Daniel Restrepo, 
Carlos Andrés Carmona, Juan 
Fernando Giraldo, Juan Camilo 
Orozco y Camila García
Artes visuales: Evelin Velásquez, 
Laura Montoya y Margarita 
Pineda
Vestuario y maquillaje: Tatiana 
Vera y María Camila Castrillón
Literatura: Yenny León, Lucía 
Estrada, Raúl Henao y Eliana 
Maldonado
Sonido: Sebastián Perico
Luces: Tatiana Restrepo y 
Santiago Cañas
Video: Daniela Giraldo, Pablo 
Ángel y María Cecilia Mantilla

Duración de la obra: 80 minutos

Pulep: ZJW228
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HISTORIA DE UNA OVEJA
TEATRO PETRA 

OBRA: HISTORIA DE UNA OVEJA
GRUPO: TEATRO PETRA 

El Teatro Colón y el Teatro Petra vuelven a trabajar de la mano para 
traer Historia de una oveja, una obra escrita y dirigida por Fabio 
Rubiano, que narra la historia del desplazamiento forzado que deben 
vivir los habitantes de la vereda del Santo José. La oveja Berenée, la 
niña Tránsito y el egipcio Alí, quien salió de su país huyendo de las 
guerras del desierto, vagarán sin rumbo huyendo de los cazadores.

No obstante, lo que es una tragedia para todo el mundo, para la oveja 
es visto como un “paseo”. Una historia de migrantes y migraciones, 
de gente que tiene que salir de sus hogares para empezar a habitar 
otro tipo de espacios.

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 las han invitado 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, creando risas que duelen; 
una manera de ver el mundo sin evitar la confrontación. Las últimas 
producciones de Teatro Petra han sido Labio de liebre, coproducción 
con el Teatro Colón; Cuando estallan las paredes, coproducción con 
el Teatro Jorge Eliécer Gaitán (Idartes), e Historia patria (no oficial), en 
coproducción con el Teatro Colsubsidio.

Fabio Rubiano Orjuela 

Dramaturgo, director y actor.
Junto a Marcela Valencia funda en 1985 el Teatro Petra.

Licenciado en Arte Dramático de la Universidad del Valle. Estudia dos 
años en la Escuela Superior de Teatro de Bogotá y seis en el Taller de 
Investigación Teatral de Santiago García.

Recibió el Premio Nacional de dirección teatral 2013.

En el 2011 la obra Sara dice recibe el Premio a la mejor obra 2010-
2011 de la FGAA

Pulep: NAR156
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El Teatro Colón de Bogotá - Colombia 
Bogotá es el escenario cultural más 
emblemático de Colombia. Fue construido 
entre 1885 y 1895 por el arquitecto italiano 
Pietro Cantini, y desde ese momento ha sido 
referente tanto por su arquitectura neoclásica 
como por el estilo que lo caracteriza. Con 
más de 128 años de historia, el Teatro Colón 
se ha consolidado como el principal centro 
de producción de las artes representativas y 
musicales del país.

Dentro de sus objetivos se encuentra 
el fomento de la creación, circulación y 
formación de los diversos lenguajes artísticos 
a través de espectáculos de danza, teatro, 
espectáculos infantiles, circo, música urbana 
y tradicional, ópera y música sinfónica, entre 
otros géneros. Asimismo, se instituye como 
la casa de la Orquesta Sinfónica Nacional de 
Colombia.

Próximamente, el Teatro Colón liderará las 
iniciativas Ópera Nacional de Colombia, 
Red Nacional de Teatros y el Taller de 
escenografía y oficios del espectáculo de la 
Estación de la Sabana.
El Teatro Colón de Bogotá-Colombia, 
pertenece al Ministerio de Cultura de 
Colombia y al Viceministerio de la 
Creatividad y la Economía Naranja.

DIRECTOR  Fabio Rubiano
ASISTENTE DE DIRECCIÓN / SONIDO 
Daniela Leiva 
DIRECCIÓN DE ARTE Hernán García
JEFE TÉCNICO / DISEÑO DE ILUMINACIÓN 
Adelio Leiva

PRODUCCIÓN Y TÉCNICA
PRODUCTOR GENERAL Andrés Felipe Peláez 
DIRECTOR TÉCNICO Teatro Colón
Rafael Vega
DIRECTOR RED NACIONAL DE TEATROS 
Daniel Mikey

ELENCO
PERSONAJE. ACTOR/ACTRIZ
La oveja Berenée: Marcela Valencia
Niña Tránsito: Juanita Cetina
Egipcio Alí: Julián Román
Muerte: Derly Neira
Varios: Fabio Rubiano
Duración: 85 minutos

Ha dirigido y escrito más de  20 obras de 
las cuales 4 han sido Premio Nacional de 
Dramaturgia: Gracias por Haber Venido 
(Instituto Distrital de Cultura y Turismo 
1996), Cada Vez Que Ladran Los Perros 
(Ministerio de Cultura 1997), La Penúltima 
Cena (Universidad de Antioquia 1999) y El 
Natalicio de Schumann (Ministerio de Cultura-
Embajada y Alianza Francesa 2009) 5 han sido 
becas de creación, 5 han ganado premios de 
coproducción, 2 han sido escritas gracias a 
residencias en el exterior (España y México) 
y una recibe en 1994 la primera mención del 
premio UNESCO para las artes escénicas. 

Sus obras han sido montadas en Chile, 
Estados Unidos, Taiwán, España, Francia, 
México, Uruguay, Perú y Eslovenia. Han sido 
traducidas al inglés, francés, portugués, 
chino, croata y esloveno, y programadas en 
más de 50 festivales de Europa, Sur América, 
Centro América, México y Estados Unidos. 

Actualmente adelanta las presentaciones y 
gira de sus dos últimas obras: “Historia de 
una oveja” en coproducción con el Teatro 
Colón de Bogotá y “El interrogatorio, así 
como las temporadas de repertorio en la 
sede del Teatro Petra en Bogotá, Colombia.
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EL INTERROGATORIO
TEATRO PETRA

OBRA: EL INTERROGATORIO
GRUPO: TEATRO PETRA

Una mansión en decadencia.
Una antigua actriz de cine mudo.
Artistas de un circo pobre desaparecidos.
¿Qué tiene que ver una cosa con otra?
El Interrogatorio es la investigación del Comisario Fabián en la 
Mansión de la otrora famosa actriz de cine mudo Augusta Jonás.
La gente desaparecida o muerta, sobre la que investiga el comisario, 
en algún momento pasó por la Mansión Gualteros, y tuvo relación 
directa, íntima o indirecta, con la famosa actriz.

Poco a poco, y a partir de las preguntas del comisario, se van 
descubriendo las conexiones entre uno y otro elemento.

Se encuentran pruebas, partes de cuerpos, crecen las 
sospechas, y se señalan culpables.
Todo parece ficción.
Hay hechos bestiales y salvajes, que se podrían 
inscribir en el terreno de lo irreal, pero suceden aquí, 
ahora. Son verdad.
Todo lo que pasa en un país puede caber en esta 
Mansión.

Fabio Rubiano Orjuela
 
Dramaturgo, director y actor.
Junto a Marcela Valencia funda en 1985 el Teatro Petra.
Licenciado en Arte Dramático de la Universidad del 
Valle. Estudia dos años en la Escuela Superior de 
Teatro de Bogotá y seis en el Taller de Investigación 
Teatral de Santiago García.

Recibió el Premio Nacional de dirección teatral 2013.
En el 2011 la obra Sara dice recibe el Premio a la mejor 
obra 2010–2011 de la FGAA

Ha dirigido y escrito más de  20 obras de las cuales 4 
han sido Premio Nacional de Dramaturgia: Gracias por 
Haber Venido (Instituto Distrital de Cultura y Turismo 
1996), Cada Vez Que Ladran Los Perros (Ministerio 
de Cultura 1997), La Penúltima Cena (Universidad de 
Antioquia 1999) y El Natalicio de Schumann (Ministerio 
de Cultura-Embajada y Alianza Francesa 2009) 5 han 
sido becas de creación, 5 han ganado premios de 
coproducción, 2 han sido escritas gracias a residencias 
en el exterior (España y México) y una recibe en 1994 
la primera mención del premio UNESCO para las artes 
escénicas. 

Pulep: VVJ190

Sus obras han sido montadas en 
Chile, Estados Unidos, Taiwán, 
España, Francia, México, Uruguay, 
Perú y Eslovenia. Han sido 
traducidas al inglés, francés, 
portugués, chino, croata y 
esloveno, y programadas en más 
de 50 festivales de Europa, Sur 
América, Centro América, México y 
Estados Unidos. 

Actualmente adelanta las 
presentaciones y gira de sus 
dos últimas obras: “Historia de 
una oveja” en coproducción 
con el Teatro Colón de Bogotá y 
“El interrogatorio, así como las 
temporadas de repertorio en la 
sede del Teatro Petra en Bogotá, 
Colombia. 

Dramaturgia: Fabio Rubiano O.
Dirección: Fabio Rubiano O.
Elenco: Marcela Valencia y
Fabio Rubiano
Diseño de Iluminación:
Adelio Leiva
Asistencia de dirección:
Derly Neira

Duración 80 minutos
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EresMyEma

OBRA: ERESMYEMA
GRUPO: COLECTIVO MUKASHI MUKASHI

La pintora y escritora colombiana Emma Reyes en un museo en los 
años 70. Allí no solo se exponen sus cuadros, sino a manera de obras 
de arte, algunos objetos que la acompañaron en algún momento de 
su vida: una olla de barro, una gallina, el divino niño, un horno, un 
burro. Los objetos exhibidos en pedestales, los cuadros expuestos 
en módulos y unos músicos conforman un laberinto movible que 
nos permitirá viajar en el tiempo y poder establecer el diálogo 
con Emma niña, Emma adolescente o Emma adulta. El viaje entre 
pasado y presente será constante. Inspirándonos en las líneas de sus 
cuadros, interminables, siempre en movimiento, en la búsqueda, en 

Pulep: WWN743

la multiplicidad de caminos que sugiere en su pintura, 
partiendo de lo que sentimos al ver sus cuadros, 
Emma traerá a escena a otros personajes; Giulietta 
Masina, Frida Kahlo, Atahualpa Yupanqui o Germán 
Arciniegas, con quienes dialogará y revivirá momentos 
de su vida.

Fabiana Medina (Bogotá, Colombia 1970) 
Licenciada en Artes Escénicas de la Universidad 
París 3, Sorbonne Nouvelle 2019. Directora, actriz y 
bailarina. Ha trabajado con el TPB, Teatro Nacional, 
L’explose danza contemporánea y con las compañías 
Teatro Malandro y Les Hélices en Suiza. Como actriz 
de cine y televisión se destaca su participación 
en producciones como La Sargento Matacho y 
Colmenares historia de un crimen, que la han hecho 
merecedora de premios internacionales como mejor 
actriz. Con 28 años de experiencia artística, es la 
gestora del proyecto EresMyEma apoyada por el 
colectivo que dirige desde hace 7 años. Ha sido 
maestra invitada por la ASAB en donde dirigió El 
Teatro Ambulante Shopalovitch en 2010 y De Caos 
y Deca Caos en 2019. Algunas de las obras que ha 
traducido y llevado a escena como Círculos/Ficciones 
y Pinocho de Joël Pommerat, han sido ganadoras de 
estímulos de creación distrital. Actualmente dirige el 
Teatro Estudio Quinta Porra en Bogotá.  

Colectivo conformado en 2014 por artistas con 
experiencia multidisciplinar,  bajo la dirección 

de Fabiana Medina y Pierre-
Yves Le Louarn. Basados en las 
diferentes técnicas y estilos que 
han aprendido a lo largo de más 
de 25 años de vida artística en 
Colombia, Francia, Suiza y Japón, 
estos artistas apoyan sus creaciones 
con la danza, la técnica Suzuki, el 
teatro de objetos, marionetas, el 
teatro gestual circense, el teatro 
de máscaras, la performance, la 
música en vivo, la escritura de 
textos, la composición musical, 
la construcción de escenografías, 
accesorios  y marionetas. Sus 
obras han sido presentadas en su 
sede actual (Teatro estudio Quinta 
Porra),  así como también en la 
Sala Seki-Sano,  en el auditorio de 
la Universidad de Los Andes, en 
el Teatro Mayor Julio Mario Santo 
Domingo, en el Teatro de Villa 
Mayor, en la sala de La Maldita 
Vanidad, en La Futilería, en el 
Teatro Estudio del Teatro Mayor, 
en el Teatro Municipal Jorge Eliécer 
Gaitán, en el Teatro Cafam de 
Bellas Artes, en el Teatro Libre de 
Chapinero, Teatro del Parque, en la 
Sala Fundadores en Manizales y en 
Corfescu en Bucaramanga. 



Ficha artística
EresMyEma
Del Colectivo Mukashi Mukashi
Beca Creación Teatral 2020 del Ministerio de 
Cultura 
Coproducción Teatro Mayor Julio Mario 
Santo Domingo y Colectivo Mukashi Mukashi  

Autora y directora 
Fabiana Medina 

Codirección y escenografía 
Pierre-Yves Le Louarn 
Asesor documental 
Camilo Otero – Fundación Arte Vivo Otero 
Herrera 

Con: 
Kimberly Vargas, Nelson Camayo, Luisa 
Fernanda Angulo, Jorge Iván Rico, Andrés 
Medina, Mateo Moncada, Pierre-Yves Le 
Louarn y Fabiana Medina. 

Compositora musical y performer 
Valentina Castillo “Uva Lunera” 
Construcción de accesorios 
Angélica Rodríguez y Andrés Medina 
Diseñadora de iluminación 
Luisa Manuela Gutiérrez 
Video 
Emanuel Rojas 
Diseñadora de vestuario 
Sarah Ariza 
Fotografía 
Deisy Piedrahita 
Técnica en escena 
Katerin Castillo 

Duración 105 minutos
GRUPOS DE MANIZALES

Y CALDAS



BODAS DE SANGRE
ACTORES EN ESCENA

OBRA: BODAS DE SANGRE 
GRUPO: ACTORES EN ESCENA

SOBRE LA OBRA
Ana y Pedro personajes de la noche se encuentran en el final de sus 
finales, sin saber muy bien para qué, ni porqué en el parque  de su niñez.
Los dos con cansancios iguales, los dos con sensaciones extrañas, 
descubren cuanto han cambiado sus sueños por culpa de una 
modernidad aplastante que destruye todo a su paso.

EL AUTOR:
Rodolfo Santana.
Director Teatral y Dramaturgo venezolano. 
Escritor de teatro y cine.

Pulep: KHZ665
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LA ACTRIZ:
Liliana Diaz Orozco (ANA)
Actriz, directora y pedagoga teatral con 35 
años de experiencia en el campo del teatro.
Licenciada en Artes representativas 
Universidad de Antioquia.
Coordinadora General Actores en Escena. 
Directora de la Escuela de Teatro Actores en 
Escena.

EL ACTOR:
Leonardo Arias Escobar (PEDRO)
Actor y director de teatro con 37 años de 
experiencia ininterrumpida.
Licenciado en Artes Representativas 
Universidad de Antioquia.
Fundador de Actores en Escena, agrupación 
con la cual ha desarrollado los últimos 27 
años su vida profesional.

FICHA TECNICA:
Dramaturgia: Rodolfo Santana
Dirección: Jairo Camargo
Género: Drama
Duración: 1 Hora

Reparto:
Ana: Liliana Díaz O.
Pedro: Leonardo Arias E.
Luces y sonido: Alejandro Arias D.
Público sugerido: Jóvenes y Adultos
Música Original: Héctor Fabio Torres

Ha escrito 118 obras.
Ha realizado montajes en Estados Unidos, 
Italia y España.
Entre sus obras más representadas se 
encuentra ‘La empresa perdona un momento 
de locura’ (escrita en 1974) ‘El Animador’, 
‘Mirando al tendido’ (representó a Venezuela 
en el Festival Iberoamericano de Cádiz.
España 1992), ‘Baño de damas’ (obra 
estrenada en1987)’Encuentro en el Parque 
Peligroso’ (presentada en España, México y 
Venezuela), y ‘Rock para una abuela virgen’ 
(estrenada en la Habana en el 1987

EL DIRECTOR:
Jairo Camargo.
Ha estado aprendiendo el oficio en distintos 
escenarios de Colombia con varias obras y 
varios personajes.
También lo ha intentado en otros espacios y 
lenguajes a saber: televisión, cine y radio.
Desde hace un tiempo de manera 
irresponsable acepta invitaciones más 
irresponsables aún para dirigir montajes de 
teatro, como esta que le ha hecho 
Ama su oficio y todo lo que conlleva, hasta la 
fama o popularidad que llaman.
Se sabe referente para muchos actores en 
ciernes y algunos hechos y derechos, y lo 
asume como una enorme responsabilidad 
histórica.
Él es así, pues. Y este montaje lo hizo con 
mucho amor para su compañera “su mercé 
Patricia mariposa libertadora...”

HOMBRE FLOR
ANDROMEDA 3.0

OBRA: HOMBRE FLOR
GRUPO: ANDROMEDA 3.0

Un biólogo, conocido popularmente como Hombre Flor, intenta 
orientar una charla sobre flores denominada “La emasculación para 
el mejoramiento”. Sin embargo, una serie de pensamientos sobre la 
formación en la masculinidad y virilidad hacen aparición en medio 
de su discurso a través de diversas imágenes, sonidos y acciones 
performáticas.

La obra se instala en una frontera borrosa entre la ficción y el género 
autobiográfico. Como parte de la obra, se abre la posibilidad de que 
el público exprese sus pensamientos y sensaciones a través de un foro 
que se realiza al final.

Pulep: BIM673
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El proyecto: la obra es el resultado del proyecto de investigación 
creación “Ayax, el hombre. Visibilización de las violencias basadas 
en género experimentadas por los varones”, que fue financiado 
por Minciencias a través de la convocatoria InvestigARTE (2019), el 
Patrimonio Autónomo Fondo Nacional de Financiamiento para la 
Ciencia, la Tecnología y la Innovación Francisco José de Caldas. El 
proyecto se realizó en colaboración con la Corporación Cultural A 
Cántaros Danza, Teatro El Escondite, de Manizales y ejecutado por la 
Universidad de Caldas. Además, contó con el apoyo de la Embajada 
de los Estados Unidos en Colombia y del Centro Colombo Americano 
de Manizales, con el proyecto “Ajax the Great”.
En términos investigativos, la puesta en escena se realizó a partir de la 
tesis doctoral en curso “Mecanismos de ocultamiento discursivos de 
las violencias y vulneraciones experimentadas por hombres durante 
su curso de vida”, que adelanta la investigadora Isabel Cristina 
Hernández Madrid, en el doctorado Estudios de Familia, integrante 
del grupo de investigación “Género, sexualidades y reconocimiento”. 
Los demás investigadores y creadores hacen parte de los otros dos 
grupos de investigación que integran el proyecto, a saber: “Teatro, 
Cultura y Sociedad” y “PRACMA -Prácticas Artísticas Contemporáneas, 
Memoria y Archivo”, los tres de la Universidad de Caldas.

El grupo: llega el tercer trabajo del colectivo artístico transdisciplinar 
Andrómeda 3.0. 

Después de Huellas digitales (2014) y 10 minutos (2016), el colectivo 
se embarca en una puesta en escena que aborda el tema de la 
violencia de género experimentada por varones. Como ha sido 
característico, el colectivo busca en sus puestas en escena la 
integración de las nuevas tecnologías de imagen y sonido. Para 
la presentación de El hombre Flor usa video proyección como un 
recurso audiovisual, y toma como soporte una pantalla, que sirve, 
además, para la activación de diferentes formas lumínicas para la 
creación de ambientes, hecho que se refuerza con la creación del 
sonido y música incidental.

Director coreográfico-performer: Fernando Ovalle 
Lopera (profesor U. de Caldas)
Dirección musical y producción de sonido: Adriana 
Guzmán Umaña (profesora U. del Valle)
Diseño de vestuario y maquillaje: Alexander Ortiz 
Bedoya (profesor Bellas Artes de Cali)
Dirección de Arte: Alejandra Murcia Santafé (profesora 
U. de Caldas)
Creación audiovisual-mapping-vijing: 
Vanessa Gañán Gómez
Creación audiovisual-iluminación-mapping: Fabián 
Martínez Ramírez
Actuación: Simón Marín Aponte 
(Hombre Flor)
La mujer: Alejandra Oliveros Serna
La anciana: Yolanda Arias Gómez
El joven: Esteban Lynce
El niño: Emmanuel García
Bailarines: Yon César Bobadilla Restrepo y Hernán 
González Vargas
Investigación histórica:
Mariana Ariza Hernández
Apoyo producción: Alejandra Molina López
Pasante de investigación y creación: Melvin Parrales 
(Universidad Nacional de Costa Rica) 
Coinvestigador:
Luis Loaiza Zuluaga (profesor U. de Caldas)
Laboratorio y coreógrafa invitada: 
Jenna Pollack (USA)
Dirección investigativa: Isabel Hernández Madrid 
(profesora U. de Caldas)
Dirección general y dramaturgia: Daniel Ariza Gómez 
(profesor U. de Caldas)

Duración: 60 minutos
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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). Director del espectáculo 
de improvisación teatral Narraciones 
espontáneas de la imprevista historia, con la 
agrupación Koken (2019).

Caza Retasos es una comunidad artística 
multidisciplinar que ha generado procesos 
culturales desde el 2008. La motivación que 
tuvieron inicialmente fue la exploración y 
el estudio de diferentes técnicas como las 
circenses, el clown, el teatro, la música y la 
intervención de espacios (convencionales 
y no convencionales), y se ha consolidado 
como una agrupación artística que analiza 
las problemáticas sociales de su momento 
histórico, y que las expone por medio de 
variaciones del lenguaje artístico. Amplía sus 
horizontes creativos explorando diferentes 
territorios y abriendo nuevas posibilidades 
del hecho escénico en su quehacer artístico. 
Actualmente, es reconocida por sus 
creaciones en las que confluyen el teatro, la 
música y las artes plásticas y visuales, todo 
esto desde una mirada crítica de la realidad.

Autor: una provocación de Jairo Aníbal Niño
Dirección: Juan Camilo Molina Cruz
Actuación: Alexander Devia Horta y Juan 
camilo Molina Cruz
Diseño escenográfico: Daniela Narváez Mejía
Diseño de iluminación: Edwin Narváez Mejía
Diseño sonoro: Juan Felipe Gómez

LA MADRIGUERA CERCENADA
CAZA RETASOS

OBRA: LA MADRIGUERA CERCENADA
GRUPO: CAZA RETASOS

La madriguera cercenada: una masacre literaria que descuartiza 
y separa en porciones el drama escrito por Jairo Aníbal Niño, en 
fragmentos cíclicos de una noche horrible que no cesa. Este atentado 
dramatúrgico arranca cuando la magistral obra original acaba, cuando 
la luz de la escena finalmente se apaga.

Nuestra propuesta violenta las unidades aristotélicas, así como lo 
hace irresponsablemente con el autor. La confusa línea de acción 
se desarrolla en medio de sombras, penumbras y vacíos. Narra y 
presenta un drama ya consumado, del que solo queda un baño 
de sangre causado por el personaje central, Eutimio Marroquín, 
presidente de la república. La acción transcurre entre la necesidad 
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de limpiar y recordar la espera de su muerte 
y, en medio de elucubraciones, repasar con 
el muerto que lo acompaña, su sobrino y 
secretario, un terrible final que no llega.
La historia nos presenta el karma de su 
muerte como una obligada espera. Eutimio, 
al invertir la última bala de su revolver en tan 
insignificante cadáver, queda condenado a la 
incertidumbre de su final. De refugio a tumba 
en vida, La madriguera cercenada hace una 
analogía al gran dictador presente en tantos 
rostros de una patria innombrable, una loa a 
la ignominia.

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 Universidad de Caldas e 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. 
Integrante de Teatro Inverso, ganadores del 
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 
de creación colectiva Rastros sin rostro 
(2011), De-sastres y costuras y De-lirios y 
crisantemos (2013) y Abadón y la caravana 
del exterminio (2015). Intérprete en la 
sonorización de la obra La rosa y el león, de 
Liliana Hurtado (2014) y director de La tesis 
(2017). Director de los montajes académicos: 
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escénicas, gestión cultural, trabajo social 
y diseño, pertenecientes a varios países 
de América Latina (Colombia, Costa Rica y 
México). En el colectivo vemos en el arte 
un espacio en el cual las ideas se pueden 
materializar, y encontramos en estas 
una forma de manifestarnos y poner en 
escena nuestro lenguaje estético, político 
y social. Nuestras propuestas abordan 
diferentes territorios artísticos gracias a la 
multidisciplinariedad de sus integrantes. 
Resonante surge a principios del 2020 bajo 
la dirección de Pablo Castro Muñoz y Diana 
Aguilar Chaves, con la premisa de explorar 
las técnicas del teatro: teatro físico, medios 
audiovisuales, títeres, payaso y diseño.

Dirección y creación: Pablo Castro Muñoz
Actor: Anthony Pineda
Actriz: Karol Leguizamón
Técnico de iluminación: Juan Felipe Gómez
Productora: Laura Jurado

EL GATO CON BOTAS, UN
CUENTO MÁS
CORPORACIÓN RESONANTE

OBRA: EL GATO CON BOTAS, UN CUENTO MÁS
GRUPO: CORPORACIÓN RESONANTE

El gato con botas, un cuento más. Gato: “Te voy a contar lo que va 
a pasar. No digas nada, el gato te va a ayudar. Proporcióname una 
bolsa, un par de botas, una capa y un sombrero, que para tener poder 
debes engañar”. El gato es un mentor político que lleva a su amo a 
conseguir éxito y fortuna a costa de engaños y promesas. Durante su 
aventura se enfrenta a circunstancias con las que no contaba, y tantas 
triquiñuelas desencadenan un final fatal. Al mejor estilo de una novela 
distópica, este par de truhanes tendrán su merecido.

Pablo Castro Muñoz: artista, payaso, actor y director. Inició en la 
Escuela de Circo Manizales en el 2007. En el 2009, una vez que 
concluyó la escuela, continuó en los procesos de circo-teatro 
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Manizales como grupo independiente. 
Posteriormente, fue miembro fundador de 
la agrupación Caza Retasos en el 2012, en 
la cual se desempeñó como actor en los 
montajes: La tropa de payasos, De paso, 
Pequenieves, La paz y Los viruta. Como 
director, dirigió la obra El reino de la miseria. 

En octubre de 2019, sale de la corporación 
Caza Retasos y crea posteriormente la 
Corporación Resonante, en la que desarrolla 
su quehacer artístico como director y actor. 
Además, realizó estudios en la Universidad de 
Caldas en la licenciatura en Artes Escénicas 
con énfasis en Teatro y en una escuela 
basada en la pedagogía de Jacques Lecoq, 
de creación y movimiento, denominada 
Cabuia, en Buenos Aires, Argentina.

Corporación Resonante: somos un colectivo 
artístico que integra profesionales en artes 
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Dirección y actuación: Yolanda Arias Gómez
Escenotecnia: Uriel Giraldo, Everardo 
Miranda
Iluminación: Cristian Arce
Producción: Sala de Teatro El Escondite
Asesoría actoral: Javier Humberto Arias
Fotografía y video: César Ramírez

RECUERDO Y OLVIDO
EL ESCONDITE

OBRA: RECUERDO Y OLVIDO
GRUPO: EL ESCONDITE

Recuerdo y olvido muestra la metamorfosis de una mujer que, 
después de sobrevivir al exterminio de su familia y la desaparición 
de otros, vive los rigores de una búsqueda incesante. Va de lugar 
en lugar llevando sus recuerdos depositados en una caja y unas 
fotografías. El lento pasar del tiempo, en espera de una citación 
en alguna oficina para efectuar los trámites pertinentes, es la 
constante de su presente. Sin redención posible, con un desarraigo 
que le resulta insoportable, encuentra en una noche, después del 
eterno insomnio, la revelación de que ella, al igual que todos, está 
desapareciendo si no encuentra aliados en la búsqueda.

Pulep: SJP684

El grupo de teatro El Escondite fue creado 
en el 2018 por la Sala de Teatro El Escondite 
(fundada en 2013). Además, cuenta con el 
grupo A Cántaros Danza. Desde el mismo 
año de creación, realiza una proyección 
local, regional, nacional e internacional en 
lugares como Cali, Palmira, Supía y Salento. 
En julio de 2019, realiza la primera gira 
internacional en diferentes ciudades de 
la zona metropolitana de México. La obra 
Recuerdo y olvido tiene una segunda versión 
que se estrenó en marzo de 2021, y luego 
realizó, durante dos meses, una temporada 
ininterrumpida de modo presencial.
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danza dramática multimedia, Vultur 
griphus, Bocetos para un retorno y 
El clan de la cicatriz.

Liliana Hurtado Sáenz: maestra en 
Artes Escénicas de la Universidad 
Distrital Francisco José de 
Caldas, especialista en Cultura 
y Sociedad en América, de la 
Universidad del Valle; magíster en 
Escrituras Creativas con énfasis 
en Dramaturgia, de la Universidad 
Nacional de Colombia. Más de 
treinta años de experiencia 
como actriz, directora teatral 
y dramaturga; fundadora de la 
Fundación Teatro Quimera de 
Bogotá, actuó durante tres años 
en compañías de teatro en Italia. 
Docente universitaria de teatro 
en las universidades del Bosque, 
Distrital Francisco José de Caldas, 
Jorge Tadeo Lozano, Manuela 
Beltrán e Incca. 

Actualmente es profesora titular 
de planta de la Universidad de 
Caldas en el departamento de 
Artes Escénicas, Coordinadora del 
taller permanente de dramaturgia 
perteneciente a la Red Relata 
desde el 2009. Coordinadora 
de Residencias Artísticas en 
Dramaturgia convocadas por la 
Red Nacional de Dramaturgia y la 

EL CLAN DE LA CICATRIZ
EL GIRO COLECTIVO ARTÍSTICO 
U. de Caldas

OBRA: EL CLAN DE LA CICATRIZ
GRUPO: EL GIRO COLECTIVO ARTÍSTICO - U. de Caldas

El clan de la cicatriz es una propuesta que nace de la necesidad 
urgente de que hablemos y accionemos sobre el acoso sexual a 
la mujer en los diferentes ámbitos de la vida cotidiana. Una actriz 
y una bailarina nos expresamos en primera persona desde la 
autorreferencia y el testimonio directo, intentando horadar en los 
secretos vergonzosos a los que nos sometemos las mujeres desde 
nuestra propia psique y desde nuestro accionar en medio de una 
sociedad patriarcal. Queremos con este acto performativo hacer 
una suerte de ritual de sanación y de denuncia en el que invitamos a 
resucitar aquellas zonas dolorosas y ocultas para poder salir con un 
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sentimiento más profundo, plenamente reconocido 
y rebosante de un nuevo hálito vital. Con estrategias 
escénicas como la interpretación actoral, la danza y la 
música ponemos en escena un gran conflicto al que 
nos vemos abocadas como artistas y como docentes 
de arte. Voces femeninas que pugnan por salir y crear 
eco en El clan de la cicatriz.

Claudia Patricia Leguizamón Londoño: profesora 
de la Universidad de Caldas. Coreógrafa y directora 
general del proyecto. Magíster en Artes, egresada 
del Instituto Colombiano de Ballet Incolballet, 
trabajó como bailarina en la Fundación Ballet de 
Cali durante cuatro años, alternando esto con 
estudios de Arte Dramático en la Universidad del 
Valle y como integrante de la compañía de Títeres 
Titirindeba. Licenciada en Educación Física de la 
Universidad de Caldas y con estudios de danza en 
ISA (Cuba), docente en áreas de danza, cuerpo y 
acción física en las universidades Nacional, Católica 
y Manizales; actualmente es profesora asociada del 
departamento de Artes Escénicas de la Universidad 
de Caldas, directora de la Licenciatura en Artes 
Escénicas de la Universidad de Caldas (2008-
2011) (2017–2019). Fundadora, directora escénica y 
coreógrafa del Taller de Ópera de la Universidad de 
Caldas, en 59 producciones y directora del Semillero 
de Investigación y proyección Danza-Lab de la 
Universidad de Caldas. Ha coreografiado alrededor 
de 60 piezas de danza clásica y contemporánea. 
Pertenece al grupo de investigación: Teatro, Cultura 
y Sociedad (Categoría “D” de Colciencias). Funda 
y dirige El Giro Colectivo Artístico, ganador de 
IncuArte 2015 y premio ONU Mujeres reto de Igual a 
Igual 2017. Las obras que han producido son La cita, 
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Universidad de Caldas, fue directora de Teatro Inverso 
de la Universidad de Caldas, con obras de creación 
colectiva. Premios: 1. ganadora del Premio Mujer de 
Teatro 2013, otorgado por la Corporación Colombiana 
de Teatro, en el marco del Festival de Mujeres en 
Escena por la Paz; 2. Premio Nacional de Investigación 
Teatral 2013, otorgado por el Ministerio de Cultura. 
Otras obras de teatro publicadas: Kanosta. Obra de 
Teatro: Kanosta, Universidad Nacional de Colombia y 
Editorial Magisterio, 2009. Rastros sin rostro, publicada 
en el libro Rastros sin Rostro: de la creación a la 
investigación. Premio Nacional de Investigación Teatral 
2013, Ministerio de Cultura e Imprenta Nacional La Rosa 
y el León. Monólogo publicado en el libro Seis maneras 
de matar a una mujer, colección “La Pluma de Tespis” 
2016, Editorial Universidad de Caldas. Libro: Siete 
dramas al borde del abismo, que contiene siete piezas 
originales, publicada por editorial La Esfinge 2019.
El Giro Colectivo Artístico es un grupo profesional 
de la Universidad de Caldas de Manizales. Colectivo 
artístico que busca la producción escénica a través del 
trabajo colaborativo, colectivo y la experimentación 
interdisciplinar, mediante la reunión de artistas, 
colectivos y profesionales de diversas disciplinas. Ha 
realizado producciones como La cita, danza dramática 
multimedia, Vultur griphus, Bocetos para un retorno y El 
clan de la cicatriz. La primera producción fue ganadora 
de IncuArte 2014 y ganadores del premio Reto de Igual 
a Igual, ONU Mujeres 2017. Participantes en ISEA 2017; 
el Festival Internacional de Teatro de Manizales en 2015, 
2016, 2017 y 2018; en el IV Encuentro Internacional de 
Teatro en la Benemérita Universidad de Puebla (México) 
2016; en el Festival Internacional de Teatro Universitario, 

Universidad de Caldas, en 2016; 
en el Coloquio internacional de 
teatro, Universidad de Caldas 
2019; en Circulart 2017, Bogotá, 
y 2018 en Tenerife, España; en el 
Tercer Coloquio de Investigación 
en Artes, Universidad de 
Caldas 2020; XXIX Festival 
Internacional de Mujeres 
en Escena por la Paz 2020; 
programación Teatro ALEPH 
Chile, en la conmemoración 
del Día Internacional contra 
el Feminicidio, diciembre del 
2020; XIII Festival Internacional 
Itinerante, julio-diciembre 2021, 
República Dominicana, y 30 años 
Festival Mujeres en Escena por la 
Paz 2021.

Creación original y dirección: 
Claudia Patricia Leguizamón 
Londoño y Liliana Hurtado Sáenz
Dramaturgia: Liliana Hurtado 
Sáenz
Intérpretes: Claudia Patricia 
Leguizamón Londoño y Liliana 
Hurtado
Diseño de escenografía, 
vestuario e iluminación: Paula 
Andrea Leguizamón Londoño
Música original: Juan Manuel 
Soto Gómez 

ESE LOBO ES PURO CUENTO
COMPAÑÍA TEATRAL GUIAR

OBRA: ESE LOBO ES PURO CUENTO
GRUPO: COMPAÑÍA TEATRAL GUIAR

Ese lobo es puro cuento. Un terrorífico lobo anda acechando los 
bosques de los cuentos infantiles; sin embargo, una extraña confusión 
entremezcla múltiples personajes, que con divertidas situaciones 
nos demuestran que nada es como lo pintan y que ese lobo es puro 
cuento…

Es una obra amena y divertida que prácticamente se bebe de un sorbo 
hasta el final. El montaje narra las peripecias de los tres listos cerditos 
que intentan deshacerse de la persecución del lobo feroz. Sin duda, la 
obra es una oda a la previsión, la astucia y la inteligencia, así como un 
enaltecimiento al sentido de la responsabilidad y el autocuidado.

Pulep: YBQ236



90

Víctor Hugo Fajardo Garcés es 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 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.

La Compañía Teatral Guiar nace en 1989 como una 
propuesta de teatro juvenil; sus montajes parten 
del teatro costumbrista haciendo la adaptación de 
obras de escritores locales y caldenses: El muerto de 
mañana, El cumpleaños de la señorita Etelvina y Aúlla 
un perro en la noche, entre otras. En 1993 realizan el 
I Festival Regional de Teatro, del cual se realizaron 10 
versiones, además de 2 Festivales departamentales, 
dos Festivales Inter colegiados, y Seis festivales de 
teatro internacional con grupos de Hungría, España, 
Francia, Canadá, México, Chile, Argentina, Cuba, 
Ecuador y Colombia. Premios obtenidos: ganador de 
la beca de creación para transmitir las tradiciones 
orales de los grupos étnicos de Colombia “Saberes en 
Escena, Programa Nacional de Estímulos, Ministerio 
de Cultura 2018. Ganador de la beca de Circulación 

Nacional de Teatro y Circo, del 
Programa Departamental de 
Estímulos para el Arte y la Cultura 
de Caldas 2018. Ganador de la beca 
de Circulación Nacional: Itinerancias 
Artísticas por Colombia I Ciclo del 
Programa Nacional de Estímulos 
del Ministerio de Cultura 2019. Su 
director obtuvo el Premio a Vida y 
Obra, del programa Departamental 
de Estímulos de la Secretaría de 
Cultura de Caldas 2021.

Dramaturgia: creación colectiva
Dirección general: Víctor Hugo 
Fajardo Garcés
Actores: Yeison Estiven Patiño 
León, Víctor Hugo Fajardo Garcés, 
Sandra Milena Cataño Benjumea
Efectos y sonido: Sandra Milena 
Cataño Benjumea
Luces: Juan Miguel Fajardo Cataño

CAFÉ OSCURO
HURÓN TEATRO

OBRA: CAFÉ OSCURO
GRUPO: HURÓN TEATRO

Café oscuro presenta la vida de una familia tradicional cafetera del 
campo colombiano. De allí se deriva la tragedia que pone en juego 
la estabilidad de la familia cuando la guerra hace su papel y afecta 
la tranquilidad del hogar. Quizá de esta prueba de supervivencia se 
destaca el amor, la protección, la confusión y el no cumplimiento de los 
sueños.

Sergio Naranjo Velásquez es doctor en Humanidades (Universitat 
Internacional de Catalunya, 2013–2017); magíster en Estudios Teatrales 
(Universitat Autònoma de Barcelona, 2011–2012); licenciado en Artes 
Escénicas (Universidad de Caldas, Colombia 2002–2007); creador y 
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coordinador del proyecto de Teatro emergente para 
el XXXI Festival Internacional de Teatro de Manizales 
(2009–2010); Fundador del grupo Gaia Teatre de 
Colombia (2008) y miembro participante SARX, grupo 
de investigación en antropología de la corporalidad 
de la Universitat Internacional de Catalunya (2013). 
En la tarea de director de teatro, ha llevado a escena 
obras como: La captura, de Darío García y Luis Felipe 
Salamanca (Colombia, 2007); codirigido con Isabelle 
Matter Feroz carril, grupo Compagnie des Helices de 
Suiza (2008); codirigido con Nathalia Paolini Mierda: 
mientras intento escenas y recuerdos de amor 
(Barcelona, 2014); Donde el viento hace buñuelos, 
de Aristides Vargas (Barcelona, 2016) y La secreta 
obscenidad de cada día, de Marco Antonio de la 
Parra (Colombia, 2019). 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 
Chejov (Colombia, 2008); 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 director-
actor del colectivo Hurón Teatro de Manizales.

El colectivo Hurón Teatro de Manizales nace en el 
2018 con el interés de hacer indagaciones estéticas e 
investigativas en torno al teatro del silencio, gestual 
y expresivo. Ya para la primera mitad del 2019, Hurón 
Teatro realiza una coproducción con Inverso Teatro y 
Punto de Partida para dirigir La secreta obscenidad 
de cada día, de Marco Antonio de la Parra, que se 

estrenó en la versión 51 del 
Festival Internacional de Teatro 
de Manizales y que actualmente 
sigue en cartelera. Para la segunda 
mitad del 2019, el colectivo, 
comprometido con su misión, 
inicia la creación y producción de 
su nuevo espectáculo. Resultado 
de este trabajo continuo, el 
colectivo es ganador de la beca 
de creación teatral del Ministerio 
de Cultura 2019 y así se consolida 
su nueva producción Café 
oscuro, obra que muestra una 
realidad poetizada de una familia 
campesina y los contrastes que se 
viven en el campo colombiano en 
torno al café.

Técnica: máscaras de carácter 
(teatro gestual)
Dirección general: 
Sergio Naranjo Velásquez
Actuación: Sergio Naranjo 
Velásquez, Simón Marín Aponte, 
Alejandra Oliveros Serna
Creación de máscaras: el grupo
Escenografía: Adrián Durán Castro
Diseño de iluminación:
Bredy Yeins Gallego
Sonorización: Simón Marín Aponte
Fotografía: Andrés Uribe Naranjo

LOS ADIOSES DE JOSÉ
LA LUCIÉRNAGA TEATRO

OBRA: LOS ADIOSES DE JOSÉ
GRUPO: LA LUCIÉRNAGA TEATRO

Los adioses de José. En momentos tan cruciales y decisivos como 
los que atraviesa el país, con respecto a la inclusión, proceso de paz 
y justicia social y en la búsqueda de la verdad, reparación integral, 
convivencia y garantía de no repetición, es importante no olvidar 
el papel que juega del arte en la construcción de paz, teniendo en 
cuenta que las víctimas, los artistas y hasta los victimarios del conflicto 
colombiano han encontrado en el arte y la cultura un medio para 
expresarse y exorcizar los traumas, y para denunciar la violencia y 
hacer memoria sobre lo que ha sufrido el país. Los adioses de José, 
del dramaturgo Víctor Viviescas Monsalve, hace una profunda reflexión 
sobre el fenómeno actual del desarraigo y el exilio del campesinado y 
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sobre las precarias condiciones que acarrea la vida forzada en la 
ciudad.

José es un hombre campesino, desplazado de su pueblo por un 
grupo armado. Todos sus familiares y amigos los han asesinado o 
han buscado mejor vida en otros lugares. Sin embargo, José sigue 
aferrado a sus raíces y a su pasado. A través de los recuerdos, de 
las reflexiones sobre su vida y de los fantasmas que lo rodean, 
el espectador se convierte en un testigo de la tragedia de José, 
que puede ser cualquier colombiano desplazado de su tierra y 
despojado de sus recuerdos.

Liliana Hurtado Sáenz es maestra en Artes Escénicas de la 
Universidad Distrital Francisco José de Caldas, especialista en 
Cultura y Sociedad en América, de la Universidad del Valle; 
magíster en Escrituras Creativas con énfasis en Dramaturgia, 
de la Universidad Nacional de Colombia. Más de treinta años 
de experiencia como actriz, directora teatral y dramaturga; 
fundadora de la Fundación Teatro Quimera de Bogotá, actuó 
durante tres años en compañías de teatro en Italia. Docente 
universitaria de teatro en las universidades del Bosque, Distrital 
Francisco José de Caldas, Jorge Tadeo Lozano, Manuela 
Beltrán e Incca. Actualmente es profesora titular de planta 
de la Universidad de Caldas en el departamento de Artes 
Escénicas, Coordinadora del taller permanente de dramaturgia 
perteneciente a la Red Relata desde el 2009. Coordinadora de 
Residencias Artísticas en Dramaturgia convocadas por la Red 
Nacional de Dramaturgia y la Universidad de Caldas, fue directora 
de Teatro Inverso de la Universidad de Caldas, con obras de 
creación colectiva. Premios: 1. ganadora del Premio Mujer de 
Teatro 2013, otorgado por la Corporación Colombiana de Teatro, 
en el marco del Festival de Mujeres en Escena por la Paz; 2. 
Premio Nacional de Investigación Teatral 2013, otorgado por el 
Ministerio de Cultura. Otras obras de teatro publicadas: Kanosta. 
Obra de Teatro: Kanosta, Universidad Nacional de Colombia y 

Editorial Magisterio, 2009. Rastros sin rostro, 
publicada en el libro Rastros sin Rostro: de la 
creación a la investigación. Premio Nacional 
de Investigación Teatral 2013, Ministerio de 
Cultura e Imprenta Nacional La Rosa y el 
León. Monólogo publicado en el libro Seis 
maneras de matar a una mujer, colección “La 
Pluma de Tespis” 2016, Editorial Universidad 
de Caldas. Libro: Siete dramas al borde del 
abismo, que contiene siete piezas originales, 
publicada por editorial La Esfinge 2019.
La Luciérnaga Teatro nace como una iniciativa 
cultural con la necesidad de plasmar otras 
propuestas estéticas teatrales en Manizales. 
Pretende abarcar nuevas búsquedas en el 
quehacer escénico, fortalecer el movimiento 
teatral de la ciudad y entender que aún 
se necesita una formación de público, 
pero para ello se requiere una demanda 
teatral. El grupo busca indagar en lenguajes 
escénicos soportados en la corporalidad, la 
interpretación orgánica y la preexpresividad 
como posibles rutas para encontrar un estilo 
propio. Cuenta con un equipo de artistas 
profesionales especialistas en actuación, 
dirección, música, iluminación, fotografía y 
diseño.

El grupo fue fundado en el 2015 por 
Jhon Mario Sepúlveda, que tiene más de 
dieciocho años de experiencia artística con 
presentaciones no solo a nivel nacional sino 
también en varios festivales internacionales. 
El grupo cuenta con cinco espectáculos: 
Amor en sombras (creación colectiva); Los 
adioses de José, de Víctor Viviescas (técnica 
antropología teatral Eugenio Barba); Bang, 
estás muerto, de William Mastrosimone; 
La razón blindada, de Arístides Vargas 
(Coproducción La Luciérnaga Teatro y 
Teatro Invisible), y Sin cargos de conciencia, 
de Edwin Valencia Arias, los cuales se han 
presentado en diferentes salas y festivales 
nacionales e internacionales.
Diseño de iluminación: Edwin Valencia Arias, 
licenciado en Artes Escénicas de la U. de 
Caldas

Musicalización y composición: Jon Correa, 
licenciado en Música, de la U. de Caldas
Dirección: Liliana Hurtado Sáenz
Actuación: Jhon Mario Sepúlveda
Música: Jon Correa
Iluminación: Edwin Valencia Arias  
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LA VIDA EN UN CILINDRO
LOS CHICOS DEL JARDÍN

OBRA: LA VIDA EN UN CILINDRO
GRUPO: LOS CHICOS DEL JARDÍN

La vida en un cilindro es un monólogo que hace un recorrido por la 
vida de José Quintiliano Correa Morales, un experimentado soldador 
colombiano que viajó por distintas partes del país y del mundo con su 
oficio, y que presenció grandes cambios en la historia del país. Estuvo 
en lugares de alta peligrosidad, viviendo gratas y tristes historias que 
ahora son sus recuerdos guardados en fotografías que muestra en 
la soledad de una finca. De carácter fuerte, pero de corazón débil, 
contrasta su cuerpo con su pensamiento y fuma marihuana para 
despejarse y despojarse de su pasado. Quintiliano es un ser noble en 
un cuerpo que no le corresponde, toda su vida padeció de disfunción 
eréctil; además tiene diabetes y vive solo, la soldadura le dio y quitó 
todo, hasta su familia. Tiene mucha información para contar, pero 
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no tiene a quién, solo lo acompaña su perra 
Pochocha. Esta obra es un homenaje a los 
soldadores de nuestro país y a las personas que 
se toman el tiempo de escuchar.

David Carmona Patiño es licenciado en 
Artes Escénicas con énfasis en Teatro de la 
Universidad de Caldas, diseñador gráfico y 
magíster en Artes Escénicas de la Universidad 
Rey Juan Carlos de Madrid. Docente universitario 
y director de la compañía teatral Los Chicos 
del Jardín de Manizales, con ella ha actuado en 
obras como Jardín de pulpos (2010), De la Tierra 
a la Luna (2013), Ceniza (2017) y El nuevo traje 
del emperador (2018) y ha dirigido los montajes: 
Polvo, de la trilogía del tiempo (2016) y La vida 
es un cilindro (2020), premio departamental de 
dramaturgia.

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 
entre sus procesos la creación escénica propia, 
empresarial e institucional y la producción de 
eventos artísticos y culturales, especialmente 
en el Teatro Campestre El Jardín: Un espacio 

para las artes escénicas, que tiene 
como función presentar espectáculos 
a la ciudad. 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; ha sobrepasado los 260 
espectáculos teatrales presentados en 
este lugar. La compañía teatral viene 
trabajando desde el 2009 en proyectos 
relacionados con las artes escénicas, y se 
ha destacado en los últimos años como 
una compañía que proyecta la ciudad y 
el departamento, con la participación en 
diferentes festivales de índole nacional e 
internacional.

Autor: David Carmona Patiño
Director de la obra: 
David Carmona Patiño
Actuación:
Daniel Alejandro Carvajal Acevedo
Iluminación: Carlos Sakai
Maquillaje: Jully Andrea Castillo
Producción: Viviana Hoyos
Sonido: Carolina Carvajal Marín
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LA CASA DE LOS COJOS
LOS LABDÁCIDAS, UNIVERSIDAD DE CALDAS

OBRA: LA CASA DE LOS COJOS
GRUPO: LOS LABDÁCIDAS, UNIVERSIDAD DE CALDAS

La casa de los cojos problematiza las acciones físicas como elemento 
transversal del discurso del espectáculo para la resolución escénica 
del mito de los hijos de Lábdaco, padre de Tebas, en la ciudad 
griega en la que acaecieron los acontecimientos desafortunados 
de Layo y su descendencia. Partiendo de obras clásicas como 
Edipo Rey, Edipo en Colona y Antígona, del dramaturgo Sófocles, 
en relación con las noticias que se tenían sobre la historia de Layo 
y por supuesto recogiendo pasajes de Los siete contra Tebas, de 
Esquilo, hemos configurado una partitura visual que se teje de los 
distintos destinos de esta familia, que trasciende en el tiempo como 
herencia para la humanidad. La casa de los cojos es un espacio 
onírico que hace hablar sobre los roles de padres e hijos, que nos 
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presenta una asincronía de líneas de fuga y que nos 
revela breves vestigios de aquel mito trágico, en 
contraste con expresiones actuales sobre pasiones 
que a través de los siglos se siguen repitiendo. 
Un ritual dramático que, con base en fragmentos 
de la intensa anécdota literaria, escribe sobre el 
escenario un tejido plástico que, en la intensidad 
de las imágenes, objetos y sonoridades, sirve al 
espectador un bocado de textura trágica.

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 Universidad 
de Caldas e 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. Integrante de Teatro Inverso, ganadores del 
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 de creación colectiva Rastros 
sin rostro (2011), De-sastres y costuras y De-lirios 
y crisantemos (2013) y Abadón y la caravana del 
exterminio (2015). Intérprete en la sonorización 
de la obra La rosa y el león, de Liliana Hurtado 
(2014) y director de 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). Director 
del espectáculo de improvisación 
teatral Narraciones espontáneas de la 
imprevista historia, con la agrupación 
Koken (2019).

Los Labdácidas es un grupo de 
estudio conformado por estudiantes 
y egresados de la licenciatura en 
Artes Escénicas, integrantes de 
los semilleros de investigación 
en Improvisación Teatral, Teatro y 
Circo y Estudios Teatrales, además 
de docentes de los departamentos 
de Artes Escénicas y de Estudios 
Educativos, integrantes de los grupos 
de investigación Teatro, Cultura 
y Sociedad y Mundos Simbólicos; 
también pertenecientes a la categoría 
B de Minciencias. La actual estructura 
del grupo está conformada en el 
marco de la realización del proyecto 
aprobado por la convocatoria 
conjunta de investigación creación, de 
la Facultad de Artes y Humanidades 
y la Vicerrectoría de Investigaciones 
y Posgrados de la Universidad de 
Caldas, denominado “La casa de los 
cojos o la corporeización del mito de 
los labdácidas”.
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Autoría: creación colectiva
Dirección escénica: Juan Camilo Molina Cruz
Dirección de actores: Sergio Arenas Guzmán
Diseño sonoro: 
Karol Jineth Leguizamón Chaparro
Diseño de iluminación: 
Yon César Bobadilla Restrepo
Diseño de vestuario y utilería: 
Luis Felipe Millán Parra
Dramaturgista: Luz Angely Castañeda
Actrices: Laura Alejandra Casallas Benítez, 
Jessica Yuliana Sánchez Garzón, Paola 
Andrea Vargas Franco
Actores: José Manuel Serna Rico y Jhon 
Anderson Martínez Tangarife
Productor ejecutivo: Sergio Arenas Guzmán
Coordinador general de investigación: 
Luis Fernando Loaiza Zuluaga
Análisis y sistematización del proceso: 
Sandra Marcela Gómez Chica
Equipo de sistematización: Nicolás Valencia, 
Karol Jineth Leguizamón Chaparro y Yon 
César Bobadilla Restrepo 

NO HAY IDEA MALA
LABORATORIO ESCUELA PIN PUN PAN

OBRA: NO HAY IDEA MALA
GRUPO: LABORATORIO ESCUELA PIN PUN PAN

No hay idea mala, solo abandonos prematuros (teatro gestual). Somos 
cómicos ambulantes, creadores de la nada, narradores de historias que 
se ríen de sus propias desgracias, que disfrazan su tierna humanidad y 
el llanto para entretener con cantos las plazas, parques y escenarios. 
No hay idea mala es el resultado de inmersión del 8º Laboratorio pin 
pun pan teatro gestual y movimiento Manizales 2021. Esta propuesta de 
investigación es guiada por Viviana Bernal, actriz profesional, licenciada 
en Artes Escénicas de la Universidad Pedagógica Nacional. Su interés 
artístico está enfatizado en el estudio y desarrollo del arte del clown. 
Golo Volador, licenciado en Artes Escénicas de la Universidad de 
Caldas, payaso, bufón, mascarero y artista de calle.
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Laboratorio Escuela Pin Pun Pan es de la 
Fundación Circo Manizales. Desde 2015, su 
interés ha sido cualificar los artistas escénicos 
del territorio colombiano en torno a los 
territorios cómicos por medio de laboratorios 
intensivos de inmersión. Actualmente la 
escuela maneja tres líneas de investigación 
(teatro gestual, danza aérea y movimiento). 
La Fundación Circo Manizales nace en el 2012 
con el propósito de contribuir a la formación 
e investigación del circo y teatro cómico. 

Como organización, se ha consolidado 
como plataforma de actuación de diferentes 
personas y colectivos que dedican su 
quehacer a las artes escénicas. Desde el 
2015, se ha enfocado en la formación integral 
en los territorios cómicos del clown, bufón 
sagrado, danza aérea y teatro de calle.

PORTAL DE TINTA
CORPORACIÓN SALTIMABANQUI

OBRA: PORTAL DE TINTA
GRUPO: CORPORACIÓN SALTIMABANQUI

Portal de tinta. Keloide es un payasito aparentemente feliz; sus 
padres pasan los días trabajando y solo se comunican con él a través 
del celular. Un día encuentra el libro que le abre un portal a tierras 
de encantos y fantasías. De la mano de Elí, un hada del bosque, 
conoce seres mágicos que le otorgan las piezas del talismán mágico 
para regresar a casa, pero quebranta la esencia de los inframundos; 
entonces, el poder de la imaginación hará un equilibrio de armonía 
entre humanos y seres fantásticos.

Carlos Andrés Patiño Sepúlveda es un manizaleño que ha dedicado 
la mitad de su vida al trabajo de las artes escénicas; desde el colegio 
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ha pertenecido a los semilleros de teatro. 
Su vocación por las artes escénicas lo 
llevó a estudiar en el 2011 licenciatura en 
Artes Escénicas con énfasis en Teatro en 
la Universidad de Caldas, y paralelamente 
desarrolló estudios no formales en técnicas 
circenses como payaso, malabares, acrobacia 
y equilibrio, entre otras. Ha desarrollado 
procesos como solista, pero también con 
diferentes agrupaciones circenses de la 
ciudad. Con la Corporación Saltimbanqui 
pretende articular diferentes manifestaciones 
artísticas escénicas como teatro, circo y 
danza, entre otras, para lograr propuestas 
escénicas innovadoras.

La Corporación Saltimbanqui se fundó en 
marzo de 2020 gracias a la fusión de dos 
colectivos artísticos de Manizales, con más 
de diez años de trayectoria en las artes 
escénicas, Santuario del Solar y Circukaracha, 

y durante este tiempo han participado en 
diferentes producciones en la ciudad. Hoy 
en día la Corporación Saltimbanqui dirige 
sus actividades con un enfoque social hacia 
las prácticas de las artes como el teatro, 
circo, danza y performance, entre otras. 
Busca a través del arte generar procesos de 
creación, formación, proyección, circulación 
y pedagogía, e impactar los diferentes 
contextos en los que participa. Reconoce la 
importancia del arte y sus manifestaciones en 
el desarrollo social de nuestro entorno como 
eje transformador, por eso busca contrastar 
los mundos fantásticos con la cotidianidad 
del espectador.

Escenografía: David Gallego
Vestuario y maquillaje: David Gallego
Sonidista: Steven Calvo
Género: circo-teatro

HUMANO MIMÉTICO
TRICICLO FUNDACIÓN

OBRA: HUMANO MIMÉTICO
GRUPO: TRICICLO FUNDACIÓN

Humano mimético Háraz y Onik, dos seres híbridos del futuro, orbitan 
sobre las ruinas de un enorme artefacto cubierto de elementos 
desconocidos; allí encuentran un pedazo de madera de forma extraña 
y con raíces largas. Inquietos desentierran este espectro palpitante y 
descubren que tiene vida, lo liberan de su estado momificado y se dan 
cuenta de que es un ser de la tierra, de piernas largas, ojos pequeños y 
rasgos de una extraña raza humana.

Androgynous recupera su estado vital y se dirige a un viaje de 
memorias en el tiempo, en el que reconstruye historias y las 
vive. Lleva consigo a sus salvadores y les muestra vidas pasadas 
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recorriendo momentos en el tiempo. Este 
humano mimético, hallado en la tierra del 
desconocido futuro, viaja en el tiempo con 
una vida eterna, con una mimesis infinita, con 
el poder de la tierra y el amor. Tiene la misión 
de mimetizarse en las realidades, reconstruir 
la vida y transformar la existencia.

La obra es una pieza de danza interpretativa 
en zancos, con elementos de danza 
contemporánea, teatro físico y danza aérea, y 
se articula de forma investigativa al concepto 
del Teatro posdramático. La obra consolida 
personajes creados en diferentes contextos 
que se hilan en el hecho dramatúrgico para 
una creación onírica, orgánica, metafórica, 
cruda y con una invitación a la consciencia 
vital.

Diego Moreno: desde su adolescencia inicia 
su formación artística en Bogotá. Hace 
parte de diferentes procesos en las áreas 
de danza, teatro y circo. Fue parte del 
colectivo teatral Ciclo Vital, escuela teatro 
taller de Colombia. Se perfiló en proyectos 
nacionales e internacionales, que le dieron 
herramientas necesarias para continuar 
fuerte en la escena. Durante su carrera se 
ha certificado en procesos de formación en 
seminarios, diplomados y laboratorios, entre 
otros, con maestros como Eugenio Barba, 

Cedric Charrón, Andrés del Bosque, Patricia 
Ariza, Arlai González, Pablo Andrés López y 
maestros que han aportado en gran medida 
a su formación artística. Obtuvo diploma 
de pregrado como profesional en danza 
contemporánea en 2014, y desarrolló su 
proyecto con la investigación y creación del 
documento “Un acercamiento a la reflexión 
práctica y teórica del posdramatismo en 
Colombia”. Se destaca su participación 
como director artístico en The New Danzarte 
Foundation, como creador escénico en 
Drazans Theater Danschool, Teater di Korsou, 
Inhuldiging van de windmolens y Koningsdag 
en la comunidad holandesa. 

También en la Corporación Colombiana 
de Teatro, Fundación Artística y Cultural 
Danzeatro, Teatro El Escondite, y Esencia 
Mística. En la actualidad forma parte de la 
dirección artística de Triciclo Fundación. Ha 
tenido participaciones en escenarios como el 
Festival Iberoamericano de Teatro de Bogotá, 
Festival al Aire Puro, Festival de la Montaña, 
Festival Internacional del Gran Caribe, 
Encuentro Internacional de Zanqueros y 
Carnaval de Bogotá, entre otros.

Con herramientas técnicas y conceptuales, 
investiga y crea un lenguaje propio para 
lograr una estética escénica característica de 
una dramaturgia posdramática.

Triciclo Fundación entra a la escena local y 
avanza en la integración de los lenguajes del 
arte escénico, con la perspectiva de enfatizar 
en lo interdisciplinario. Es un espacio plural 
en Manizales para que niñas, niños y jóvenes 
entren a ser parte importante en la formación 
y creación. Posibilita una mejor percepción 
y desarrollo de una mente enfocada a la 
construcción del conocimiento, atravesado 
por lo funcional y lo pensante. Es una 
agrupación joven que permite desarrollar 
las destrezas artísticas de sus integrantes, 
basadas en técnicas de danza y teatro, y 
da paso a los nuevos lenguajes híbridos 
de la escena mundial. Triciclo Fundación 
promueve el arte en coherencia con el 
surgimiento global de nuevas alternativas 
para la integralidad de sus estudiantes. 
Trabaja en direcciones básicas: la educación, 
la proyección social y humana y la formación 
de artistas del espectáculo a través del 
arte escénico. “Hay nuevos paradigmas en 
el mundo, otras miradas prevenidas que 
tratan de recuperar la confianza en el otro. 

Con nuestro trabajo estamos garantizando 
un mejor futuro para nuestra comunidad. 
Además, respondemos a la creciente 
demanda de las poblaciones vulnerables, 
en las que juega un papel fundamental el 
rescate de los valores como resignificación 
de la vida. Esto nos encamina a la proyección 
de nuevos espacios donde es permitido 
soñar.” Willy Barreto.

Director y dramaturgo: Diego Moreno
Codirección y coreografía aérea: Willy 
Barreto, Triciclo Fundación
Intérpretes: Sarah Alzate, Nicolás Gómez y 
Diego Moreno
Asistente de dirección: Laura Vargas Arango
Diseño de iluminación: Carlos Zakai
Edición musical: Diego Moreno
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EL FLAUTISTA DE HAMELIN
UNIVERSIDAD DE CALDAS

OBRA: El flautista de Hamelin
GRUPO: UNIVERSIDAD DE CALDAS

El flautista de Hamelin es una obra adaptada del cuento del mismo 
nombre y documentada por los hermanos Grimm. La obra trata los 
conflictos de un contexto corrupto, falto de ética y moral, en el que 
los beneficios de algunos prevalecen por encima de la mayoría. 
Hamelin, un pueblo pequeño y tranquilo, se ve en una terrible 
situación al ser infectado por una gran cantidad de ratas que cubren 
la ciudad en poco tiempo. Atacan las tiendas, graneros y todo el 
pueblo. Los aterrados ciudadanos se manifiestan ante la alcaldía para 
que los libre de la plaga de ratas, pero el alcalde parece no tener 
solución alguna. Un buen día aparece un desconocido que ofrece sus 
servicios para librarlos de las ratas a cambio de una recompensa. 

Pulep: LXW810

Cumplida su misión, el hombre volvió al pueblo a reclamar lo pactado, 
pero el alcalde del pueblo se niega a pagarle. El flautista, muy enfadado, 
abandona el pueblo para volver poco después en busca de venganza. Las 
malas decisiones del alcalde traen enormes consecuencias al pueblo de 
Hamelin.

Julián Gregorio Gaviria Zuluaga magíster en educación, licenciado 
en Artes Escénicas con énfasis en Teatro y docente del programa 
de Artes Escénicas de la Universidad de Caldas. Ha trabajado como 
profesor de teatro y expresión corporal en la Secretaría de Educación 
de Bogotá, en la Institución República Bolivariana de Venezuela y en la 
Fundación Conquistando con Talentos. Ha orientado talleres de teatro 
infantil, improvisación y creación de personaje en el Teatro la Quadra, 
Panamá (Ciudad de Panamá) y combate escénico, en la Universidad 
veracruzana de México. Entre sus trabajos como actor y director 
están: Los inquilinos de la ira y El monte calvo, de Jairo Aníbal Niño; 
Un pequeño paso para el hombre, un gran payaso para la humanidad, 
creación colectiva; La montaña del arco iris, obra infantil, productora 
de Panamá; Los imbéciles están de testigo, de Andrés Caicedo; Pluma y 
la tempestad, de Aristides Vargas, además de la participación en varios 
festivales de teatro nacionales e internacionales. Ha sido coordinador 
del semillero de investigación de combate escénico de la Universidad de 
Caldas e investigador del grupo Mundos simbólicos, con los proyectos 
“Coordenadas teatrales” y Escuela dinámica para la construcción de paz.

El grupo está conformado por nueve estudiantes y dos egresadas del 
departamento de Artes Escénicas de la Universidad de Caldas, quienes 
han superado todos los bloques y asignaturas del área disciplinar: 
actuación, voz, cuerpo, danza y puesta en escena. El flautista de Hamelin 
es el resultado de uno de sus procesos, enmarcado en el trabajo de la 
asignatura montaje 3, en la cual se reúnen con el profesor encargado 
para configurar una propuesta experimental que no se haya abordado 
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en el trayecto de su formación, y que para esta 
etapa se centró en la búsqueda de los diversos 
elementos que componen la puesta en escena 
de una obra de teatro infantil. En últimas, 
codificó el universo de ficción en términos de 
personajes, historia y puesta escena para que 
pudiese ser apreciada por todo tipo de público.

En su recorrido académico y profesional, han 
participado de varios montajes escénicos, 
proyectos de investigación y proyección. 
El grupo ha hecho presencia en diferentes 
festivales de teatro nacionales e internacionales, 
en los cuales han sido galardonados y 
certificados por su obra El flautista de Hamelin. 
Obedeciendo a la configuración de su formato, 
se ha presentado en escenarios convencionales 
y no convencionales (calle e instituciones 
educativas) y en salas de mediano y gran 
formato. De esta manera se evidencia que ha 
tenido un gran éxito en todas sus presentaciones 
y gran acogida por el público en general.

Versión libre del cuento original de los 
Hermanos Grimm. Creación colectiva

Elenco: Carolina Carvajal Marín, 
Sebastián Agudelo Yaquive, Viviana 
Guapacha Grisales, Henry Rosas 
Montoya, Pablo Leal Medina, Katherine 
Toscano Campos, Juanita Arias 
Sánchez, Jackeline González Arias, 
Jhon Freddy Collazos, Valeria Valencia 
Murillo y Yon Bobadilla Restrepo.
Dirección: Julián Gregorio Gaviria 
Zuluaga
Vestuario: Luis Felipe Millán Parra
Escenografía: El grupo
Coreografía: El grupo
Iluminación: Pablo Andrés González
Música: Tata Ceballos
Ilustración: Esteban Cano Marín
Fotografía: Juan Lynce, Julio Hurtado y 
Lania Lex

CABINA DE CONTACTO
VIRAJE COMPAÑÍA

OBRA: CABINA DE CONTACTO
GRUPO: VIRAJE COMPAÑÍA

Cabina de contacto …Sí, es que tengo miedo de tocarte, pero al mismo 
tiempo habita en mí la necesidad de hacerlo, de sentir que estás vivo; 
es que simplemente quiero tenerte cerca, respirarte, sentirte…

Dos seres desconocidos se encuentran en una cabina de paredes 
transparentes, un espacio seguro y protegido. Dentro de ella eligen 
tener una cita con la vida a través del peligroso contacto, una acción 
de alto riesgo en los tiempos actuales del mundo. Ellos construyen 
una relación a través del movimiento compartido en la que deviene 
el miedo, la frustración, la desconfianza, el deseo, la animalidad y 
la pasión desenfrenada que los llevan a tocarse, olerse, sentirse y 

Pulep: PMW889
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recomponerse en el otro hasta enlazarse en un gran 
abrazo como respuesta al deseo natural de estar 
cerca.

Esta instalación performática itinerante con música 
en vivo fue estrenada en marzo del 2021, interviene 
el espacio público desde la Danza Teatro, con el que 
se busca generar un cambio en el cotidiano transitar 
de la ciudad y crear un lugar y un tiempo que invitan 
a la reflexión y al cuestionamiento a quienes son 
movilizados por la acción. Cabina de contacto es una 
invitación al reencuentro con el contacto en tiempos 
pandémicos.

Ana María Valencia Arias es artista escénica, docente, 
fundadora y directora de Viraje Compañía. Nacida 
en Manizales. Licenciada en Artes Escénicas con 
énfasis en Teatro de la Universidad de Caldas; tiene 
un gran interés por el movimiento consciente como 
herramienta para el bienestar. Durante el 2013, estudió 
en la UNAM, México. En el 2018, bajo la dirección del 
maestro Fernando Ovalle, hizo parte del elenco de la 
obra Temperamento tanguero, beca de creación del 
Ministerio de Cultura. Fue docente de la Universidad 
de Caldas entre 2016 y 2017. Desde el 2003, ha 
participado en numerosos proyectos artísticos y 
culturales en Manizales y alrededores; actualmente 
es docente en la Casa de la Cultura de Chinchiná y 
SoDope Studio.

Sergio Vargas Arango es 
intérprete, coreógrafo, formador 
e investigador del movimiento 
colectivo como herramienta de 
evolución del ser. En el 2010, 
viaja a Buenos Aires y se titula 
como licenciado en Composición 
Coreográfica de Danza Teatro y 
Tec. e intérprete en Danza, UNA, 
Argentina. Durante su estadía 
en Buenos Aires, logra crear 
agrupaciones, formar intérpretes 
y generar espectáculos que le 
permitieron ser parte del circuito 
cultural de la ciudad, entre ellos, 
fue codirector del espectáculo 
Pisando fuerte, bailes de salón 
y director y fundador de la 
agrupación folclórica Colombia 
Tierra Viva. Creador y director de 
la investigación y obra colectiva 
Mandalas en movimiento, 
composición instantánea grupal. 
Tallerista en diferentes países de 
Latinoamérica. En el 2019 regresa 
a Colombia para acompañar y 
dirigir los procesos de creación, 
formación, investigación y puesta 
en escena de Viraje Compañía.

Viraje Compañía es una apuesta colectiva y colaborativa 
de Manizales para la producción escénica desde la danza, el 
teatro, la música y el diseño en interdisciplinariedad. Desde 
su práctica artística, Viraje Compañía está comprometida 
con la construcción de un mundo mejor para todos. Nace 
en el 2018 y su primera producción fue Resplandor, con 
la que participó en el Festival Internacional de Teatro 
de Manizales en el 2019. Durante ese año acompañó el 
proyecto: “Cuidarte”: El arte de la gestión del riesgo, con la 
Universidad de Manizales, y en alianza con British Art Council 
y UEA.

En noviembre inicia el proyecto Ocupa Artística, de espacios 
no convencionales con la obra …Desde el vals de Benedetti. 
Durante el 2020 realizaron exploraciones de danza y teatro 
en escenarios virtuales. Dada la situación mundial, crearon 
las producciones audiovisuales: ¿Un café?; Celebremos 
la vida, celebremos la danza; El diálogo del rebusque 
(fragmento); Cuerpo degradado y Danza contemporánea 
para dummies, disponibles en su canal de YouTube, y 
Tiempos anacrónicos, mediometraje en tiempos de 
confinamiento, con el que participaron en festivales a nivel 
nacional e internacional. En el 2021 crean el performance 
colectivo Entretejidos y estrenaron la instalación 
performática Cabina de contacto, esta obra y su videodanza 
han participado en diferentes festivales nacionales e 
internacionales.

Actualmente están desarrollando un proceso de formación 
permanente en Danza Teatro: La T en Contempo, 
Laboratorio, Taller y Entrenamiento Contemporáneo para 
Danza Teatro. Recientemente inauguraron el proyecto 
Cineraje: Cine-Foro, danza y movimiento, ambos proyectos 
en búsqueda de acercar el arte a las personas y construir 
comunidad.

Dirección general: Ana María 
Valencia Arias y Sergio 
Vargas Arango (creación 
colectiva)
Intérpretes creadores: Ana 
María Valencia Arias y Sergio 
Vargas Arango
Composición e 
interpretación musical en 
vivo: Juan David Salazar 
Cardona
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TEATRO Y VERDAD
“La mentira es la vida, la verdad es el teatro”            

El Festival Internacional de Teatro de Manizales, el Festival de Teatro 
de San Ignacio – Comfama– Medellín, se proponen acompañar la 
tarea encomendada a la Comisión de la Verdad, contribuyendo a 
través de las obras de teatro y los espacios de diálogo y reflexión 
de su agenda, a preparar la llegada del Informa Final y posicionar el 
valor de la Verdad como un bien público necesario para el logro de la 
paz.  Es por ello que el tema curatorial este año es: Teatro y Verdad. 
Conscientes de que el teatro tiene el poder de llegar a la conciencia 
y al corazón de muchos, conmover y movilizar en torno a la urgencia 
de sumarse a los cambios que el país requiere.  

“…es verdad que vuela de noche
sobre mi patria un cóndor negro?”

Neruda ( Es verdad que solo en Australia?)

“Te invito, sombra, al aire.
Sombra de veinte siglos,

a la verdad del aire,
del aire, aire, aire.”

Rafael Alberti “Al aire”

El concepto de paz, especialmente en aquellos territorios como los 
nuestros devastados por los conflictos, se debe asumir con todas 
las complejidades históricas, políticas, éticas y estéticas de los 
grupos y personas implicadas en sus esferas. Entre las pulsiones 
de vida y muerte. Entre las agresividades contra los otros y uno 
mismo. Por lo menos en una categoría amplia de paz, hay que 
integrar los  discursos del dolor, de la memoria, del odio, de la 
incomunicación del habla. Descifrarlos y situar en contexto cada 
asunto. Solo por resaltar aspectos que están presentes pero nunca 
se formalizan en términos de buscar redefinirlos y superarlos para 
construir la paz. 

La paz no es un ejercicio de terapia colectiva. No puede sin 
embargo, soslayar los aportes sobre el sujeto y el individuo que 
provienen de las artes. Está el gran mundo del conflicto en clave 
política con todos sus gestos y rituales. Pero el conflicto no es 
sólo político o institucional. También está el pequeño mundo de 
unos hombres que se matan sin saber casi nunca porqué, que se 
aborrecen sin tener claro cuándo y cómo comenzó todo. De unas 
vidas marcadas por siempre y que sin embargo no recuerdan cómo 
llegaron desde sus intimidades en muchos casos siendo niños a 
estas situaciones. Que se asumen en la realidad que el sujeto siente 
y palpa desde el primer acto de violencia que lo realizó como un 
individuo dentro de un grupo, que a su vez estaba dentro de un 
conflicto, quedando desprovisto de identidad singular para ser sólo 
masa en combate.

Contemplamos hoy el escollo entre las razones para hacer cosas 
con fines específicos de ganancia, control y dominio, frente a la 
autonomía, emancipación y libertad humana, para hacer la paz 
como la construcción de un nuevo mundo porque simplemente 
no hay otra opción. La paz como parte de la acción funcional 
y lógica que prime sobre la inercia de la violencia pero exige y 
requiere muchos más que esto. Debe ser un acto orientado hacia  
la libertad, a la recuperación de la plenitud civilizatoria arrojada.  
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Dos mundos que conviven en tensión en las relaciones 
de comunidad y sus prácticas históricas y colectivas. 
Desde aquí el aspecto más relevante de la paz, es 
entenderla en un nivel que asuma sus trazos de pacto 
social e institucional pero que no se quede petrificado 
en ese estadio. 

El corazón de la paz como práctica compleja de las 
relaciones entre las personas y las comunidades 
está en su naturaleza de cultura política, dos 
palabras que debemos usar en tanto no existen 
categorías singulares para hacer visible esa 
suerte de encantamiento que es la vida en amplia 
heterogeneidad, pero con altos grados de 
cooperación. 

Aquí aparece la categoría  verdad que se revela y 
descubre en las relaciones intersubjetivas, en espacios 
comunicativos, donde por supuesto, el consenso 
desempeña un lugar especial. Una verdad, fuera de 
la práctica del consenso, no encuentra legitimación 
y por tanto resulta estéril.  La creación subjetiva, 
humana, plena de sensibilidad, abre camino a la 
verdad. Las vías poéticas del lenguaje, sustantivan las 
potencias del pensamiento. El hombre con riqueza 
espiritual e imaginativa en estrecha comunión con 
la naturaleza y la sociedad, se aproxima con más 
facilidad al conocimiento, a la verdad. Sencillamente, 
“las ciencias— escribe Martí — confirman lo que 
el espíritu posee (...). Aś, son una la verdad, que 
es la hermosura en el juicio; la bondad, que es la 

hermosura en los afectos; y la 
mera belleza, que es la hermosura 
en el arte (...). La naturaleza se 
postra ante el hombre y le da sus 
diferencias, para que perfeccione 
su juicio; sus maravillas, para que 
avive su voluntad a imitarlas; sus 
exigencias, para que eduque 
su espíritu en el trabajo, en las 
contrariedades, y en la virtud 
que las vence. La naturaleza da al 
hombre sus objetos, que se reflejan 
en su mente, la cual gobierna su 
habla, en la que cada objeto va 
a transformarse en un sonido. 
Los astros son mensajeros de 
hermosuras, y lo sublime perpetuo. 

El bosque vuelve al hombre a la 
razón y a la fe, y es la juventud 
perpetua (...). La aparición de la 
verdad ilumina súbitamente el alma, 
como el sol ilumina la naturaleza”. 
Los caminos poéticos del lenguaje 
son iluminadores porque alumbran 
con luz de estrellas el proceso 
constructivo de la verdad. Sus 
posibilidades son infinitas no solo 
por lo que informan, sino por lo que 
proponen y suscitan a la creación 
del hombre.

No hay un concepto definido de 
verdad en el que podamos encerrar 
todas las expresiones de verdad que 
encierra el hecho teatral, los diferentes 
conceptos se intercalan e integran a 
lo largo del mismo.   Es sugestivo que 
esto suceda en un hecho artístico y no 
en otra dimensión de lo real, ya que lo 
artístico es aquello a través de lo cual 
intentamos expresarnos cuando se nos 
acaba la elocuencia.  

Es particularmente atrayente el 
que esta situación se de en la 
representación dramática, ya que el 
teatro intenta en gran parte reproducir 
situaciones, experiencias y emociones 
humanas, y al hacerlo como ya hemos 
visto no puede cerrarse a un solo 
concepto de lo veraz. La verdad, sí es 
lo que es más grande que nosotros 
mismos, con un solo concepto no 
podemos abarcarla, es adecuación, es 
desvelamiento, pero sobre todo es un 
claro en el bosque.

Patricia Ariza

Se trata de una obra fractal y polifónica 
inspirada en la verdad que tiene como 
horizonte la paz. 
Es fractal porque las escenas no se ciñen a 
un relato unívoco sino que abren puertas a 
distintos capítulos de la verdad.
Y es polifónica porque utilizamos varios 
lenguajes, la danza, el canto y el vídeo como 
entorno del teatro.

Contamos con  textos y poemas  de tres 
grandes poetas, William Ospina, Piedad 
Bonnet y Carlos Satizábal que,  con el equipo 
formidable y diverso del cuál hacen parte 
actrices y actores de dedicación sistemática, 
bailarinas, coreógrafas, cantaoras y raperas  
así como víctimas del conflicto.,  ellos y 
ellas, todos  desde su conocimiento,  están 
aportando a la construcción de esta obra 
que pretende mostrarnos momentos de la 
construcción de la verdad.

Estos momentos van desde el dolor causado 
pasando por la rabia y la desesperanza hasta 
llegar a la resistencia y a la esperanza de la 
verdad como fundamento de la paz. 
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LA RESURRECCIÓN DE LOS 
CONDENADOS
PROPUESTA DE JUAN CARLOS MOYANO
 Y MISAEL TORRES

OBRA: LA RESURRECCIÓN DE LOS CONDENADOS
PROPUESTA DE JUAN CARLOS MOYANO Y MISAEL TORRES

“Sin embargo, frente a la opresión, el saqueo y el abandono, nuestra 
respuesta es la vida. Ni los diluvios ni las pestes, ni las hambrunas ni 
los cataclismos, ni siquiera las guerras eternas a través de los siglos 
y los siglos han conseguido reducir la ventaja tenaz de la vida sobre 

la muerte”

Gabriel García Márquez
Discurso al recibir el premio Nobel

La madre de las abuelas se revolvió en la tumba donde estaban 
depositados sus despojos y en un esfuerzo sobrehumano logro 
recomponer su conciencia de alma en pena. Estaba indignada 
porque no lograba conciliar el sueño eterno y a pesar de su 
voluntad no encontraba las señales de la luz perpetua. Se sentía 
perdida en una fastidiosa sensación de limbo pantanoso y no 
conseguía deshacerse de las amarras que la sostenían anclada 
a una realidad estremecedora, que le arrebataba la tranquilidad 
necesaria para purgar las penas que aún le dolían, en un punto 
más allá de lo físico porque su cuerpo ya se había convertido 
en polvo y en vestigios óseos ennegrecidos por el tiempo. Le 
pesaba la conciencia porque muchos de los acontecimientos 
ocurridos en su existencia se repetían calcando las desgracias 
ya vividas. La rueda dentada que movía la mecánica de la vida 
no lograba imprimir la potencia necesaria para equilibrar el peso 
de los dolores con la levedad de los regocijos, transmitiendo 
las fuerzas todopoderosas del optimismo. La fatalidad de sus 
fantasmas familiares la rondaba en los desvelos de la noche 
sin fin que es la muerte y no la dejaba pasar al estado de 
duermevela posmortem que a veces logran las personas que en 
vida fueron generosas. Sus pecados siempre parecieron veniales 
y salvo la ira que en algunas ocasiones alcanzó la embestida 
devastadora de los ciclones, jamás juró en vano ni peco con 
premeditación.

Estaba cansada de ver la catástrofe de su tierra sin poder 
hacer nada. Tomó la decisión más grande de su muerte y sin 
importarle la lógica de los filósofos, el apolillado certificado 
de defunción o las normas de la realidad vigente, decidió 
volver a la vida contradiciendo los preceptos humanos y los 
consejos divinos que no recomiendan volver a esa especie de 
infierno que es la tierra. Le sobraba coraje para emprender 
el camino y sus ímpetus estaban empujados por el deseo de 
apaciguar los malestares que le producían las palabras no 
dichas y los actos no realizados. La decisión estaba tomada, no 
necesitaba maletas, ni viandas, no le dolían las articulaciones 
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fracasos de poblaciones enteras que se iban 
a pique entre el desaliento y la impotencia. 
Cuando pasaron cerca a los epitafios de 
los que habían tratado de superar las 
fatalidades acudiendo al buen empeño, no 
pudo evitar la nostalgia que sentía por los 
que habían desaparecido antes de tiempo y 
solo habían quedado inscritos en las páginas 
interminables del libro de los muertos. 
Como en un sueño el secretista y la madre 
de las abuelas, sin los achaques de la vejez, 
sintieron que la existencia era un camino sin 
fin que atravesaba la vida, la muerte y los 
territorios ignotos donde ya no existen los 
estados físicos de la materia.

En cierto momento del recorrido, cuando 
pasaron a poca distancia de una matanza, 
donde habían crecido árboles y platanales 
de tonos oscuros, la gran madre de las 
abuelas se detuvo, acezando, compungida, 
al borde del llanto, porque había visto al 
menor de sus nietos enloquecido, entre 
una masa de cadáveres y de agonizantes, 
gritando, herido por dentro. Entendió que lo 
había descuidado dejándolo mucho tiempo 
solo. Ahora estaba perdido en la horrorosa 
demencia de los niños que han sido testigos 
de actos de crueldad donde se arrancaba 
la vida de manera terrible. Pronunció una 
oración, entre murmullos y campanas de 
remotos repiques y lloró sin consuelo y 
casi forma un aguacero de lágrimas que 
bañó sus manos y sus pies, sabiendo que 
todo, hasta la eternidad, es algo relativo. 

Le dijo al secretista que deseaba pasar 
rápido porque había empezado a sentir los 
olores de la descomposición, pero antes 
de volar a través de los planos del tiempo 
rencontrado, escuchó las tonalidades de 
un vieja canción que le habían dedicado y 
entonces disminuyó el ritmo de sus pasos 
y de reojo vio la mezcla de fiesta y muerte 
en un fandango que fue interrumpido por 
los disparos indiscriminados de una fuerza 
de ataque confundida con la espesura 
de la noche. Todos los que bailaban eran 
cadáveres perfumados con agua de colonia y 
una hermosa novia demacrada para siempre 
tenía chisporroteado de sangre el blanco 
vestido de su esplendor juvenil. Vio que 
los criminales se escabullían convertidos 
en sombras inalcanzables, dejando atrás la 
macabra pintura de los acribillados que no 
habían logrado salir del estupor fatal y que 
periódicamente bailaban para olvidar lo 
sucedido, cumpliendo los ciclos de los finales 
y los comienzos.

La abuela de las abuelas apresuró la marcha, 
dispuesta a cumplir su cometido y le dijo 
al secretista que apurara el ritmo porque lo 
iba a dejar rezagado, como un espanto más. 
Cuando la mujer paró con la intención de 
tomar aliento, se percató de que el sabio de 
la selva estaba junto a ella y flotaba bajo el 
sombrero. La mujer rio de manera estrepitosa 
y se sintió viva y le dieron ganas de mover 
los decrépitos hombros y la cadera de vieja 
que no había sido rezandera y pensaba que 

el secretista más famoso de la tierra 
de los olvidados le pidió a la mujer 
que lo siguiera por las galerías de un 
laberinto sin nombre donde reinaban 
los espejismos. Mientras caminaban, 
levitando cada paso, subiendo para 
abajo y saliendo para adentro, como 
en una cinta de Moebius, se fue 
encontrando con borrosos recuerdos 
que le mostraban las alegrías y las 
desdichas de sus bisnietos, de sus 
nietos, de sus hijos, de sus tíos, de 
sus padres, de sus vecinos, como si 
las hebras del destino fueran tejiendo 
y destejiendo lo que ya había sido y 
lo que le pasó a ella, precisamente. 
Asuntos que no quería que volvieran a 
suceder, acontecimientos indelebles 
que manchaban la tranquilidad y 
envilecían las costumbres practicadas 
por algunas personas. Consuelo de 
locos, decía para sí misma, desandar 
las huellas para ver mejor el camino 
sembrado de recuerdos. El viejo 
trotamundos fue susurrando cantos 
de monte y silbó como los pájaros del 
amanecer mientras andaban sobre las 
cenizas de la memoria casi extinta, 
despertando los significados ocultos 
de los acontecimientos que estaban 
dispersos en los desiertos vacíos de la 
amnesia colectiva. Veían los hilos que 
unían las historias y los enredijos que 
se formaban cuando las ciegas arañas 
de la ambición urdían las trampas y los 

ni tampoco la fastidiaban los callos. Libre del 
cuerpo físico estaba satisfecha de su estado 
fantasmagórico y notó con lucidez que sin los 
martirios de la carne se liberaba de la niebla de 
los pensamientos y veía todo con mayor nitidez. 
Le había faltado claridad estando viva para evitar 
que sus descendientes se volvieran parte de la 
creciente de sangre que inundó todo y tumbó los 
puentes de la razón, derribando las bases de la 
convivencia, haciendo indolentes las costumbres 
y creando la monstruosa e incalculable magnitud 
de la desgracia colectiva. Supo que podía 
volver a la vida sin dejar de morir y llamó al 
más famoso secretista nacido de una india y un 
mestizo vagamundo que también rondaba por las 
encrucijadas perpetuas, siendo una consciencia 
con sombrero que deambulaba entre las ruinas 
del mundo y las arquitecturas estelares del 
conocimiento perenne. El hombre (el espectro 
de lo que había sido), que tenía encima todos 
los siglos y los recuentos de lo conocido y lo 
desconocido, aceptó hablar con la matrona que 
no encontraba sosiego. Hablaron de nostalgias 
y recuerdos de gentes y lugares remotos. En el 
sin fin de los relojes tuvieron la paciencia para 
conversar de los pasos equívocos de los hombres 
de una tierra extraviada en los parajes del olvido 
y de la magia de los sabios de la manigua que 
conocían el habla de las plantas y los anuncios 
secretos de los torrentes fluviales.

Entonces, la inveterada mujer fue al grano y le 
preguntó por el camino que lleva a la vida, porque 
había decidido devolverse para arreglar algunos 
inconvenientes no resueltos. Sin usar palabras, 
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la sepultura. Encontró a su hijo el desatinado que se rebeló contra 
lo establecido y después de mil guerras interminables se volvió 
autócrata y se convirtió en el tirano más odiado. Es la guerra que 
contamina los buenos sentimientos porque la pólvora daña las 
entrañas, dijo la madre de las abuelas y se arregló la cabellera, 
dándose tiempo para entender que seguía amando al rebelde y al 
criminal porque ambos eran uno solo, su hijo, parido entre dolores 
y canciones, amoroso y consentido cuando era un niño agraciado y 
tímido. Como en un teatro de acontecimientos reversa las escalinatas 
del tiempo, entre sueños, descubriendo las imágenes del álbum de 
la memoria. Ve a sus nietos y a unos vecinos jugando cuando eran 
niños y cierra los ojos y los descubre adolescentes, inermes, tirados 
por ahí, abandonados, sin nombre ni procedencia. Se sentó fatigada 
y se dio cuenta de que la casa comenzaba a llenarse de fragancia 
de flores porque varios difuntos conocidos estaban llevando cartas 
con olores agradables para los parientes que seguían vivos. Eran 
recomendaciones para no cometer errores que luego se pagaban 
con la muerte o con grandes equívocos asociados con el odio y la 
venganza. El secretista, que a veces aparecía balanceándose de 
cabeza, pegado al cielo raso, le contó que una tejedora de mortajas, 
en una novela legendaria, había recolectado mensajes en los últimos 
días de su vida para traerlos al mundo de los parientes muertos y 
que por eso ellos ahora deseaban corresponderles a los que aún 
disfrutaban del mundo de los mortales. La gran abuela rio con sorna 
y dijo que algunos padecían esa agonía dolorosa que a veces es la 
vida y que por eso ella iba a intentar cambiar las cosas desde su 
longeva existencia de fantasma.

Lo más doloroso fue cuando llegaron los emisarios de quienes habían 
degollado a los habitantes de un pueblo entero y luego habían 
jugado con las cabezas a meter goles en las fosas comunes que 
abrieron para que los gallinazos no delataran su macabra condición 
de seres despiadados. Le dolió verlos, sin rostros, llenos de vacío, 
sin música por dentro. Un encuentro muy duro, donde primero 
ocurrió el silencio que fue roto por los sollozos y las palabras de 
claridad de una mujer que había muerto y ahora decidía volver a la 

que la acompañaba, el sabedor de misterios que 
conocía el sendero que llevaba de retorno a la vida, 
le recordó que no estaba para vacilaciones porque 
las dudas ya no pertenecían a la sabiduría preclara 
de la muerte. Entonces le indicó que estaban en 
la mitad de ninguna parte, en el centro y en la 
periferia, en el todo y la nada, en el ángulo exacto 
en el que Hermes Trismegisto supo que lo que es 
arriba es abajo y lo que es al derecho puede ser al 
revés. Cuando estuvieron frente a la morada de los 
difuntos, la abuela de las madres tuvo la impresión 
de que estaba nuevamente en el punto de partida. 
El hombre, con voz antigua y sonora, la tranquilizó 
afirmando que habían avanzado para llegar a 
las antípodas de la muerte que eran circulares e 
interminables. Una sucesión de relámpagos iluminó 
el telón de las tinieblas sempiternas y un clarinete 
expandió su melodía y trajo la luz de la sensibilidad y 
el alivio para los sentidos. Entendió que la morada de 
los difuntos estaba cerca a los límites que separan la 
no existencia de la existencia, porque la muerte fue 
primero y la vida es apenas un cometa que surca la 
noche perpetua del universo. Le dieron ganas de reír 
nuevamente, de alegría, porque avizoró la Posada de 
los difuntos y supo que por fin estaba cerca de su 
objetivo.

Entró a la posada (una versión del laberinto inicial 
convertida en estructura de casona inmensa) y la 
recibieron con canciones de nostalgia que añoraban 
las cosas buenas de la vida. La casa estaba llena de 
fantasmas de una parentela escapada de una vieja 
fotografía. Sintió que el corazón le pesaba y latía 
contrastando con el cuerpo etéreo que tentaba 
el aire con liviandad. Fue recorriendo la casa, 
identificando rostros carcomidos por los males de 

el mejor remedio para la tristeza es 
la alegría y el festejo. De inmediato 
se escuchó un campanazo y varias 
detonaciones que le recordaron 
que la realidad era tornadiza y 
se fugaba entre los dedos. En 
el centro del patio que no tenía 
límites vio la danza de una hermosa 
muchacha que bailaba traslúcida y 
flotaba ascendiendo entre bardas y 
tejados, ingrávida, limpia de culpa 
y deseo, con aire de sonámbula, 
envuelta en la transparencia de su 
propia desnudez. La muchacha se 
aferraba a la inmortalidad de los 
sueños y se obstinaba en seguir viva 
estando en la muerte. La madre de 
las abuelas supo que era la bisnieta 
de una tía suya y quiso decirle 
cuánto la amaba y le musitó una 
tonada que nunca le habían dicho 
en vida. Un coro de mujeres que 
lavaban la sangre a orillas de un 
río imaginario, cantó la tonada de 
la jovencita que fue violada y cuya 
alma permanece inmaculada libre 
del cuerpo mancillado. La mujer 
vieja, sin edad, sin cansancio, pero 
con la pena moral de quienes no 
lograron impedir que el desastre 
acabara con el bienestar de cada 
día, se quedó inmóvil y le dieron 
ganas de no avanzar más. A la hora 
de la verdad estar muerta también 
era pertenecer al olvido. Dudó 
se su propósito, pero el hombre 
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que los músicos tocaron de inmediato, para que los muertos y los 
vivos sanaran sus heridas. Estaba dispuesta a retornar a la vida para 
esclarecer las fallas ocultas de una historia de sangre derramada 
por culpa de venganzas y tramas casi inextricables, que tenían que 
ver con ambiciones desbordadas y conflictos no resueltos. Para 
que resucitara con alegría el Secretista le recomendó, en el último 
momento, que para llegar a la otra orilla atravesara el río subida en 
la piragua de Guillermo Cubillos. De inmediato, todo desapareció, 
menos la madre de las abuelas y la música que se sostuvo flotando 
en el ambiente. La mujer se apresta a renacer por primera y última 
vez. Se palpa, resuenan tambores, ve a la gente, siente la fuerza 
del cariño humano y, entonces, tiene la certeza de que la vida 
circula por sus venas. El aire se llena de fragancias de flores y olor 
de guayaba, mientras resuenan los toques de una cumbia para que 
resuciten los condenados de la tierra y todo se estremece al paso 
de una mujer de coraje que vuelve al mundo de los excluidos, de los 
violentos y los violentados, de los que agonizan y, también, de los 
que luchan y florecen por la vida.

El resarcimiento sensible y el regocijo de vivir
Lo ético y lo estético en el concepto y en el montaje

Nacidos en una época marcada por la violencia, nuestros mundos 
estéticos han estado asociados a la realidad del país y a su 
imaginario viviente. En pleno siglo XXI tenemos consciencia de que 
es necesario superar el conflicto que ha estremecido a Colombia 
desde su origen como nación y que es indispensable sobreponerse 
a la distopía en la que ha caído la sociedad actual. Somos artistas 
que durante más de cuatro décadas hemos mantenido el ritmo 
creativo de manera creciente y nunca renunciamos a la forja de 
caminos renovados, por eso estamos vivos en la plenitud de 
nuestros rumbos creativos. En La resurrección de los condenados 
queremos plasmar las raíces del drama, el ritual y la fiesta, aspectos 
constantes del fenómeno escénico a través del tiempo. Proponemos 
la resurrección frente al arrasamiento, el encuentro en vez de las 

desolado, arrinconado en un 
entrepaño de la posada. Madre 
e hijo sintieron amor umbilical, 
rabia visceral, conmoción, 
distancia y cercanía inevitable. 
A ella le pareció que el hombre 
lloraba, con lágrimas refundidas 
en tiempos pretéritos y lo vio 
sacando un pañuelo blanco para 
despedirse, agitándolo en el 
aire. En ese instante un viento 
poderoso, que rugía venido de las 
furias preternaturales, le arrebató 
el pañuelo y todo se agitó con 
intensidad desenfrenada, los 
recuerdos y los olvidos, al mismo 
tiempo.

Su decisión inaplazable era 
avisarles a los descendientes de la 
familia y a todos los vecinos, a los 
conocidos y a los desconocidos, 
que hacía falta descansar en paz 
y que la única manera de lograrlo 
consistía en hallar la verdad de lo 
sucedido para superar la mancha 
de sangre que siempre estaba 
supurando, porque el quinto 
mandamiento tenía que ser 
respetado. Ese es el único alivio 
para vivos y muertos, porque 
las estirpes condenadas a la 
desolación sí tenían una segunda 
oportunidad sobre la tierra. Lo 
dijo con tanta fuerza y convicción 

vida, reanimada, con la fortaleza de sus criterios y 
el poderío de sus sentimientos. Ya no quiso esperar 
más y se levantó para salir directo a los linderos de la 
muerte que se rozan con las líneas de la vida. Pero un 
coro de mujeres venidas de los últimos habitáculos 
de la morada, esparcidas entre cortinas por toda 
la casa, le cantaron y le hablaron y le recordaron 
que era viaje difícil que reclamaba templanza, en 
un mundo de situaciones que parecían trazadas 
por un dibujante dantesco. El secretista le dijo que 
se apresurara porque la favorecían los astros y los 
eclipses interdimensionales. El adiós fue inevitable 
y los difuntos bailaron un lumbalú de Palenque que 
la conmovió porque se imaginó que todo eso era 
un funeral de renacimiento. Le dolieron las heridas 
por todo lo que había visto y vivido. Como en un 
espejismo volvió a contemplar los desafueros de 
la guerra y dijo enfáticamente que atravesaría la 
raya de la muerte para hablar seriamente con sus 
descendientes. Todos eran desterrados de la vida, la 
mayoría fueron despojados de sueños y dichas y otros 
terminaron sacrificados como si fueran animales de 
matadero. Decidió dar el último paso. Le indignaba 
y la actitud de quienes no cesaban de derramar la 
savia de la vida. Se llenó de motivos para iniciar una 
aventura nunca antes vivida. El impulso de resucitar 
para poder descansar en paz la tenía erguida, 
vigorosa, convertida en una aparición que no tenía 
edad y que, sin embargo, como una paradoja humana, 
sentía la gravedad de los hechos y la ingravidez de su 
condición fantasmal. La abuela de las madres entendió 
que los difuntos tenían la esperanza de descansar en 
paz y que eso dependía en buena medida del mundo 
de los vivos. Antes de partir descubrió a su hijo, el 
héroe y el carnicero, que la observaba con semblante 
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queremos acentuar la perspectiva de los 
sueños, de los deseos pendientes, de lo 
que está más allá del pesimismo, porque 
tenemos consciencia de la necesidad de 
superar el dolor y los traumas colectivos 
que ha originado la devastadora peste de la 
violencia. La resurrección, sacra o profana, es 
una celebración, una fiesta por la vida.
En el encuentro de los lenguajes recurriremos 
a los vasos comunicantes, a los puentes 
estéticos, a la sabiduría individual, a la 
experimentación estética y a la sumatoria 
colectiva. La música expresará el sentimiento, 
las atmósferas, los latidos colectivos, como 
banda sonora con identidad propia y 
componente incidental; la danza manifestará 
lo expresivo del movimiento, lo ceremonial, 
lo funerario y, su contrario, el ritmo vital. La 
composición plástica estará presente en 
cada detalle y en el todo: en los objetos de 
utilería, en la construcción escenográfica, 
en el discurso lumínico, en la cuidadosa 
elaboración del vestuario y en la resolución 
visual de la propuesta. Misael Torres y Juan 
Carlos Moyano estaremos a cargo de la 
dramaturgia, la dirección de actores y la 
puesta en escena, trabajando de manera 
simbiótica y alquímica con el músico Antonio 
Arnedo, la coreógrafa Edelmira Maza Zapata 
y el escenógrafo, artista plástico y experto en 
efectos cinematográficos Guillermo Forero 
Luiseu. Nos imaginamos una escenografía 

monumental y liviana que irrumpa y suscite 
las visiones de una arquitectura funcional 
y onírica, surrealista, congruente con la 
magia de la realidad. Este equipo ha creado 
en compañía anteriormente y ha producido 
experiencias como La insurrección de las 
hormigas y otros experimentos creativos 
de gran calado.

Procederemos en cuatro etapas realizadas 
en cinco meses

Dramaturgia y preproducción: trabajo 
específico en la construcción del texto 
dramatúrgico, la elaboración de diseños 
escenográficos y acercamientos a las 
culturas musicales y dancísticas que 
pensamos explorar para armar los 
componentes que entrarán en fusión con lo 
escénico. (Mes y medio)

Prácticas de laboratorio donde se 
explorarán lenguajes y se experimentará 
con la integración consustancial de 
la música, el movimiento, los rituales, 
las celebraciones propiciatorias, la 
interpretación actoral y coreográfica y la 
búsqueda de elementos expresivos que 
permitan construir los códigos estéticos 
necesarios para acometer la estructuración 
de la puesta en escena. (Un mes)

rupturas, el misterio dialéctico entre la muerte y la vida y no la 
oscuridad del miedo. Queremos conmover de manera entrañable, 
bella, hiperbólica, como la sensibilidad y la cultura que nos 
habita. El tema es recurrente y tiene pertinencia, si pensamos 
que logra reunir una especie de legado de raigambre popular y 
antecedentes teatrales significativos

El propósito es hacer un proceso de trabajo fundamentado en 
la experiencia de laboratorio creativo, para producir un montaje 
que integre lo teatral, lo plástico, lo musical, lo dancístico y 
lo dramático, en una expresión orgánica de alta intensidad, 
resuelta en una puesta en escena de calidad profesional, que 
funcione en escenarios de gran formato y en espacios abiertos, 
respondiendo a cada circunstancia, para lograr una estructura 
dramática polivalente y un manejo espacial adecuado. La historia, 
inspirada en pasajes de la literatura colombiana y en la propia 
fabulación de los proponentes, busca expresar el relato de las 
emociones que muchas veces nos sobrecogen cuando pensamos 
en el país y en los sucesos que han maltratado nuestra historia 
sensible. Es el retorno de la madre de las abuelas al territorio de 
los vivos para resolver problemas pendientes con la conciencia. 
Su vuelta a la realidad del siglo XXI sucede porque ya no soporta 
que la rueda de la historia repita los giros demoledores de las 
confrontaciones violentas y quiere ponerle fin a la maldición 
que acompaña el drama de su familia, el derramamiento de 
sangre. La idea es elaborar un texto dramatúrgico, recuperando 
personajes emblemáticos y rituales populares, vistos con una 
mirada estética contemporánea, aprovechando la experiencia 
acumulada, vislumbrando un territorio de ficción que haga las 
veces de espejo y espejismo de lo que es la historia de Colombia 
hasta la época actual. En un gran montaje, esencial y poético, 
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Actividades de montaje y producción, que incluyen horarios 
diarios de trabajo en tablas, construcción de roles y personajes, 
acoplamiento orgánico de los lenguajes artísticos (la música, la 
danza, la literatura, lo escultórico, lo lumínico, lo teatral) y montaje 
de escenas, donde se trabajará con la posibilidad de sumar lo 
diverso en la unidad de lo estético, aprovechando al máximo los 
valores exponenciales de cada creador. (Dos meses)

Funciones y celebraciones. Soñamos un espectáculo que 
conmueva y remueva gratamente la sensibilidad y la consciencia 
de los espectadores y que permita tener consciencia de un 
país donde lo maravilloso y lo terrible han sido partes de un 
todo que es necesario asumir con actitud creativa y dignidad 
mental. Entendemos la resurrección como una manera de afirmar 
la esperanza. La obra siempre terminará con la gran abuela 
resucitada y el cortejo de fantasmas y músicos de cara al público, 
estimulando la celebración de un acto de vida y florecimiento 
simbólico. (Según cronograma que se convenga (Aprox. 15 días).

Bogotá, Mayo de 2021

WORK IN PROGRESS



UN CANTO A LOS CUATRO VIENTOS
BERNARDO REY – NUBE SANDOVAL
IVÁN BENAVIDES

OBRA: UN CANTO A LOS CUATRO VIENTOS
DIRECCIÓN: BERNARDO REY - NUBE SANDOVAL - IVÁN BENAVIDES

En una rapsodia que conjuga teatro, música, textos, cantos, danza y 
videoarte, Develaciones: un canto a los cuatro vientos se desarrolla 
en cuadros performativos que reúnen en el escenario a artistas y 
comunidades de distintos territorios de Colombia. Cada cuadro de la 
obra aborda algunas de las temáticas o perspectivas que componen el 
prisma de verdades que la Comisión de la Verdad ha evidenciado a lo 
largo de su mandato.
En su tejido dramatúrgico, a través de metáforas visuales y sonoras, 
la obra propone un tono épico que fusiona horizontes y devela la 
crueldad de la guerra desde la poética de la imagen, la fuerza del canto 
y la contundente presencia de hombres y mujeres, jóvenes, niños y 
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El Centro de Investigaciones 
Teatrales -Cenit fue creado en 
Bogotá en 1992 por Bernardo 
Rey y Nube Sandoval. Desde 
sus inicios ha desarrollado una 
búsqueda interdisciplinaria, 
generando un diálogo continuo 
entre las artes escénicas y las 
artes visuales, creando espacios 
teatrales no convencionales y 
profundizando en el estudio 
del universo de la máscara, su 
construcción y uso. El Cenit ha 
dedicado una extensa labor al 
compromiso social del teatro 
como instrumento privilegiado 
para crear procesos de 
resiliencia y empoderamiento en 
contextos sociales vulnerables. 
Esta experiencia de más de 
veinte años consolida las bases 
de la metodología: el teatro 
como puente.

Durante diez años, el Cenit 
dirigió en Roma, en el CIR 
(Consejo Italiano para los 
Refugiados), el proyecto teatral 
de rehabilitación psicosocial 
con refugiados víctimas de 
tortura. Durante el 2013, 2014 
y 2015, dirigió el proyecto 
“El teatro como Puente: un 
viaje hacía la resiliencia”, que 
realizó en convenio con el 

niñas provenientes de las distintas realidades del 
país. Muchos de ellos han sido víctimas directas del 
conflicto armado interno, pero a su vez han logrado 
transformarse en actores sociales activos, en líderes de 
procesos de resistencia cultural y social.

Desde sus saberes, talentos y tradiciones culturales, 
esos artistas están cocreando esta pieza, en 
laboratorios creativos desarrollados a lo largo de 2021 
en sus propias ciudades y municipios.

Esta obra de gran formato es una coproducción de 
la Comisión para el Esclarecimiento de la Verdad, la 
Convivencia y la No Repetición, el Teatro Mayor Julio 
Mario Santo Domingo y la Corporación La Paz Querida.
Dirección: Iván Benavides, Nube Sandoval y Bernardo 
Rey (Teatro Cenit)
Asesor narrativas: Ricardo Silva Romero
Coreógrafo invitado: Rafael Palacios
Videoarte: Carmen Gil Vrolijk
Creación, dirección y producción musical: 
Iván Benavides
Cantante: Lucía Pulido
Escenografía, máscaras y utilería: Teatro Cenit
Diseño de vestuario: Aurora Ghielmini
Diseño iluminación: Humberto Hernández
Estudio de grabación máster: Groove Studios
Comunicaciones: Marina Valencia
Producción: Nicolás Romero
Producción general: Ramiro Osorio
Teatro Mayor Julio Mario Santo Domingo
Comisión de la Verdad
Nube Sandoval y Bernardo Rey (Teatro Cenit)

Ministerio de Cultura y con las comunidades 
afrocolombianas e indígenas, en Acandí, 
Condoto y Unguía del Chocó, y en Norte de 
Santander, con la población campesina del 
Catatumbo.

La metodología del Teatro como Puente, 
creada por Bernardo Rey y Nube Sandoval, 
directores del Teatro Cenit, funda sus 
raíces en el compromiso social del teatro 
contemporáneo. Desde hace varios 
años, Cenit dirige y coordina proyectos 
pedagógicos-teatrales en zonas de riesgo y 
con poblaciones vulnerables en Colombia, 
Suiza e Italia. Esos proyectos han sido 
financiados por el Ministerio de Cultura de 
Colombia, la Alcaldía de Bogotá, la Caritas 
de Roma, el Ministerio del Interior Italiano, 
el Consejo Italiano para los Refugiados, 
las Naciones Unidas y la Unión Europea. El 
teatro entendido como un puente es un 
instrumento privilegiado para afrontar un 
recorrido dentro de cada quien, en relación 
directa con el otro y con el espacio. 

El puente, como imagen y principio 
metodológico, es aquello que une los hilos 
rotos y reconstruye la trama de la propia 
experiencia de vida; y es capaz de dar 
visibilidad, proyección, empoderamiento y 
voz a quien antes no se había escuchado. 
El teatro es concebido, entonces, como 
un medio facilitador, cuyo sentido se 
encuentra en la conciencia de su misión 
social.

Por esta labor, en febrero de 2016, el Teatro 
Cenit fue reconocido en Nueva York con el 
“Ellen Stewart International Award” y en Italia 
con el premio Catarsi: Teatri delle Diversità 
otorgado por la Associazione Nazionale di 
Critici Teatrali di Italia ANCT, y primer lugar 
en la VI Biennale Teatro e Psichiatria.

Iván Benavides
Benavides es músico, gestor cultural, director 
y productor creativo de proyectos artísticos, 
audiovisuales, escénicos, culturales y 
transmedia.

Como músico, compositor y productor 
ha trabajado con Carlos Vives (La Tierra 
del Olvido), Choc-Quib-Town (Somos 
Pacífico), la Orquesta Filarmónica de Bogotá 
(Mestizajes), los Gaiteros de San Jacinto y 
diferentes artistas en Europa, Estados Unidos 
y Latinoamérica, en proyectos que van desde 
la electrónica y el rock hasta las músicas 
tradicionales y sinfónicas, proponiendo 
muchas veces nuevos lenguajes que rompen 
los límites entre géneros. Fue miembro de 
Sidestepper, Bloque de Búsqueda, e Iván 
y Lucía, proyectos desde los que realizó 
múltiples grabaciones y giras mundiales. 
Ha compuesto música para cine, teatro, 
televisión, series web y campañas de 
carácter simbólico como “Feel the rhythm” 
y “Soy Capaz”, de la que también fue 
cocreador.



136 137

deidades como lo son Juya (la lluvia) y Mma 
(tierra). En los pasos de su baile se adoptan 
las figuras de sus ancestros uchii (animales 
creados por Maleiwa).

Grupo de danza jóvenes creadores del Chocó
En 2011 nacieron las Escuelas Artísticas 
para las Paz CreArte con el objetivo 
fundamental de caminar juntos con niños, 
niñas, adolescentes y jóvenes para la 
reconstrucción de los tejidos sociales de 
las comunidades afectadas por el conflicto 
urbano que se vive en Quibdó. En ese 
proceso, el objetivo ha sido formar a los 
jóvenes en teatro, danza tradicional y baile 
urbano. Los Jóvenes Creadores del Chocó es 
una organización social, artística y cultural. 
Su principio es crear nuevas realidades, 
construir sueños, imaginar el futuro y trabajar 
en ello a través de la cultura. En un territorio 
donde las carencias han sido el denominador 
común, la fortaleza de este grupo de jóvenes 
es su talento innato. Chocó es una tierra 
donde abunda el talento, donde abunda la 
creatividad, donde el baile, la música y el 
teatro forman parte de su esencia. Los inspira 
la paz, los emociona el desafío de generar 
mayores oportunidades.

Semblanzas del Río Guapi
El Pacífico colombiano tiene un encanto 
ancestral que proviene de la forma de 
comunión de sus comunidades con la 
naturaleza exuberante de los ríos, las selvas 
y los manglares. Ese encanto se expresa 

Benavides ha sido ganador de premios 
Grammy, India Catalina y otros 
reconocimientos, y ha dirigido eventos de 
gran formato, como la inauguración de los 
World Games-Cali 2014, el cierre del Mundial 
de Fútbol sub-20 2011, la conmemoración 
del Bicentenario de la Independencia en 
2010, el Gran Concierto Nacional y el III 
Congreso Iberoamericano de Cultura. 
También ha incursionado en el cine como uno 
de los productores del largo metraje Somos 
calentura, rodado en Buenaventura.
Ha sido asesor del Ministerio de Cultura, 
la Secretaría de Cultura de Bogotá, la 
Corporación Manos Visibles, Discos Pacífico 
y Mercados Culturales. Ha vivido y trabajado 
en España y Nueva York. En 2006 regresó a 
Colombia, donde reside actualmente.
Los protagonistas: las comunidades
Mujeres wayuu, danza de la Yonna
Comúnmente llamada danza Chichamaya, 
la Yonna simboliza el enorme patrimonio 
cultural de la etnia wayuu. Es un rito 
comportamental de múltiples connotaciones 
simbólicas que mantiene, dentro de la cultura 
guajira, tres atributos esenciales: la búsqueda 
del equilibrio social, la solidaridad colectiva 
y la relación entre el cosmos y el hombre. 
Básicamente, los wayuu se reencuentran a 
través de este baile que consolida y perpetúa 
sus tradiciones.

La Yonna se danza en eventos especiales que 
encarna la cosmogonía wayuu; para rendir 
tributo a Maleiwa (dios creador) y a otras 

de manera magistral a través de los cantos 
de Semblanzas del Río Guapi. Esa maestría 
es fruto de la herencia viva de una cultura 
que resiste, arraigada en el territorio, y de 
procesos culturales y artísticos de altísimo 
nivel estético y simbólico. Esta agrupación 
ha sido ganadora del Festival Petronio 
Álvarez, y trabaja con jóvenes y niños de 
las comunidades rurales para hacer pervivir 
la música tradicional del Pacífico Sur. Más 
allá de la maestría que logran algunas 
agrupaciones, Semblanzas del Río Guapi 
toca el alma, conmueve, transporta a otras 
dimensiones de lo humano.

Sankofa
Sankofa significa “volver a la raíz”. 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 un 
espacio dedicado a la formación y creación 
en danza. A través del baile, del ensamble de 
danza, Sankofa busca dignificar y construir 
un puente entre los pueblos afrocolombianos 
y el continente africano, en la búsqueda de 
un sustrato ancestral en la creación de obras 
que parten de la raíz de la danza afro y que 
se desarrolla en lo cotidiano y tradicional. 
La agrupación busca contribuir, debatir, 
construir conocimiento y ganarse un lugar 
digno desde la danza. También busca ayudar 

a transformar la realidad social en que sus 
miembros viven, evitando el exotismo, el 
racismo y el erotismo que rodean la danza 
afro, y que no reconocen sus aportes 
filosóficos, cosmogónicos y espirituales.
Danzas urbanas hip-hop y krump
Los jóvenes han encontrado en el hip-hop 
un lenguaje para expresarse de manera 
autónoma y para resistir desde las periferias 
de las grandes ciudades. El equipo creativo 
de Develaciones está trabajando con varios 
de los mejores bailarines colombianos 
de krump, un baile callejero que se 
caracteriza por movimientos libres de gran 
expresividad y fuerza, que permite descargar 
positivamente grandes cantidades de 
energía, y que convierte la rabia en fuerza 
constructiva.

Grupo Tonada
El bullerengue es un lamento que se 
canta, que se baila y que sana. El conflicto 
armado debilitó la práctica de los cantos 
tradicionales en la región Caribe. Tonada es 
un colectivo de jóvenes que ha viajado por 
pueblos como Maríalabaja, Necoclí, Puerto 
Escondido, San Juan de Urabá o Apartadó 
para revitalizar los cantos de las cantaoras 
y maestras de la tradición ancestral. En la 
actualidad es el grupo bullerenguero de 
mayor proyección. En él brillan las voces 
de Mathieu Ruz y Estefani Cotera, que, aun 
siendo jóvenes, pertenecen a la misma 
estirpe de grandes cantadoras como Etelvina 
Maldonado y Pabla Flores.
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Óscar González Guache
Es muralista, ilustrador y diseñador gráfico. 
Óscar González es uno de esos artistas 
que toma muros opacos y les da vida con 
múltiples imágenes cargadas de simbología. 
Todos sus murales están firmados con el 
nombre de Guache, un proyecto que gira en 
torno al reconocimiento de nuestras raíces 
indígenas a través de imágenes de origen 
autóctono.

Guache nació en Sogamoso, tierra muisca, 
y propone una mezcla de imaginería 
ancestral y gráfica popular latinoamericana 
con elementos contemporáneos de 
grafiti y street art. Hace diez años lleva 
su propuesta visual a las calles, pintando 
murales en diferentes ciudades y regiones 
de Colombia. También ha pintado muros y 
expuesto su trabajo visual en varios países de 
Latinoamérica y Europa.

Madres de Soacha
En 2008, el país fue testigo del asesinato de 
diecinueve jóvenes habitantes de Soacha 
y Bogotá, presentados como guerrilleros 
muertos en combate. Los llevaron hasta 
Ocaña, Norte de Santander, con falsas 
promesas de trabajo. Nunca regresaron. 
Este siniestro evidenció las sistemáticas 
ejecuciones extrajudiciales a manos de 
miembros de la fuerza pública. Siete años 
después, la mayoría de los casos siguen en la 
impunidad. El clamor general de las Madres 
de Soacha es la búsqueda de la verdad, la 
justicia, la reparación y la no repetición para 
la reconciliación. Dignificar la memoria de sus 
hijos es hoy su lucha.

Guardia Indígena del Cauca
La Guardia Indígena de los pueblos indígenas 
del Cauca es un colectivo compuesto por 
niños, mujeres y adultos que encarnan un 
proceso de resistencia y pervivencia en el 
territorio. Sus causas son la defensa de la vida 
y de la autonomía de los pueblos indígenas, 

en respuesta a todos los factores de violencia que atentan 
contra el bienestar y la armonía de los niños, jóvenes, 
adultos y mayores indígenas. Se basan en la Ley de 
Origen, el ejercicio del derecho propio y la Constitución 
Nacional, en su artículo 7, 330 y 246.

La Guardia Indígena se concibe como un organismo 
ancestral y como un instrumento de resistencia, unidad 
y autonomía en defensa del territorio y del plan de vida 
de las comunidades indígenas. No es una estructura 
policial, sino un mecanismo humanitario y de resistencia 
civil. Busca proteger y difundir su cultura ancestral y el 
ejercicio de derecho propio. Deriva su mandato de las 
propias asambleas, por lo que depende directamente 
de las autoridades indígenas. Surgió para defenderse 
de todos los actores que agreden sus pueblos, pero 
solamente se defienden con su “chonta” o bastón de 
mando, lo cual le imprime un valor simbólico a su misión.

Coproductores: Comisión de la Verdad, La Paz Querida y 
el Teatro Mayor Julio Mario Santo Domingo.

Financiadores: Organización Internacional para las 
Migraciones (OIM), USAID y Grupo Sura; con el apoyo de 
la Universidad Central.
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Licenciado en Artes con Mención en Diseño Teatral en La Universidad 
De Chile, ha dedicado gran parte de su carrera a la investigación y al 
desarrollo del diseño para el teatro callejero. Ejerciendo como uno de los 
fundadores y director de arte de la compañía La Patriótico Interesante, 
desde el año 2002 y además como diseñador para el Colectivo Artístico 
La Resentida desde el 2010. Se ha desempeñado además como 
académico de la Universidad de Chile en la materia de taller de Diseño 
Escénico para tercer Año de Diseño Teatral, (entre varias asignaturas). 
También ha hecho docencia en distintos centros culturales e instituciones 
como Universidad Finis Terrae, Academia de Humanismo Cristiano, 
Escuela Superior de Artes de Maipú y proyecto de formación teatral 
regional trashumantes.

TALLER DE TEATRO CALLEJERO
PABLO DE LA FUENTE
CHILE

AndromedaAndromeda
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Sus diseños para los proyectos Kadogo, niño 
soldado, el Jabalí de la Patriótico Interesante, 
Tratando de hacer una obra que cambie el 
mundo, La imaginación del futuro y la Dictadura 
de lo cool de la compañía de teatro La Resentida 
han girado por los festivales más importantes de 
teatro del mundo.

Taller de introducción a la visualidad del teatro 
callejero

Taller teórico para personas dedicadas al ámbito 
artístico que quieran indagar y reflexionar en 
las características propias del arte en la calle. 
Veremos los procesos históricos y estilos. 
Tipos de formatos teatrales y la disposición 
del público, la importancia del espectador, del 
contexto. La distribución de la ciudad, métodos 
para llegar a un diseño callejero y análisis de 
obras existentes 

A través de una mirada reflexiva y en 
búsqueda de un método para ocupar 
el espacio público, compartiremos 
referentes, procesos creativos y memoria.

Capacidad 15 personas 
Requisitos: tener conocimientos y 
experiencia en artes escénicas de sala o 
calle.
Duración: 3 sesiones de 4 horas c/u.

Se necesita una sala cómoda y amplia, sin 
escaleras ni escalones. Pizarra blanca y 
marcadores,  proyector de video y audio, 
sillas para cada participante.

Los modelos de gestión de teatros, públicos y privados en 
Iberoamérica, tienen muchos puntos en común desde las perspectivas 
de sus articulaciones con el entorno ciudadano, sus responsabilidades 
como espacio cultural de referencia frente a sus comunidades, y 
las demandas de programación. Al mismo tiempo se presentan 
diferencias derivadas de esos mismos contextos. En este espacio se 
pretende mostrar diversos modelos tanto en la dimensión de cada 
recinto escénico, como desde las perspectivas que nos presentan 
sus responsables desde la programación, hasta la administración y 
gestión del día a día de sus espacios.

Invitados

Norka Chiapusso, director Teatro Victoria Eugenia 
(San Sebastian – España)
Freddy Ginebra, director Casa Teatro 
(Santo Domingo – República Dominicana)
Gustavo Zidán, director Sala Verdi
(Montevideo – Uruguay)
Luciano Fernández, director Pazo da Cultura
(Narón – España)

SEMINARIO - TALLER 
MODELO DE GESTIÓN DE ESPACIOS TEATRALES
En asocio con El Teatro Colón de Bogotá
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PALCO 2021
Plataforma de Artes Escénicas

de Colombia

PALCO es la Plataforma de Artes Escénicas de Colombia que fue 
creada en 2016 por el Ministerio de Cultura como una alternativa 
de difusión, apoyo y ampliación de las posibilidades de circulación 
de las agrupaciones escénicas colombianas en festivales, teatros y 
espacios internacionales promoviendo el potencial generado por 
los nuevos lenguajes y miradas para la danza, el teatro y el circo 
nacionales. 

Con un diseño innovador, PALCO se realiza a través de las 
denominadas Rutas Palco, siendo para el presente año 
establecidas dos: La Ruta del Teatro y la Ruta de la Danza en 
alianza y como socios estratégicos el Festival Internacional de 
Teatro de Manizales y la Bienal de Danza de Cali.

Es así como en asocio con el Festival Internacional de Teatro de 
Manizales y Redlat Colombia, esta versión de PALCO se conectará 
en un circuito nacional incluyendo creadores de otras ciudades.

PALCO en esta ocasión hace especial énfasis en la producción del 
Eje Cafetero y algunas producciones procedentes de la ciudad de 
Bogotá y de diferentes regiones que harán parte de la muestra 
artística del festival. En formato de Pitch los artistas se reunirán 
en dos jornadas con más de 30 programadores provenientes de 
ocho países de Iberoamérica y en especial, con representantes de 
teatros nacionales, pertenecientes a la Red Nacional de Teatros.

PALCO 2021
Plataforma de Artes Escénicas de Colombia
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Sala Verdi

Donostia Cultura / Teatro Victoria Eugenia

Festival Internacional de 
Artes Escénicas de Panamá / Fundación FAE

FITEI - Festival Internacional de Teatro de
Expressão Ibérica

Casa Teatro

Singular Festival Internacional de Monólogo Teatral

MAPAS - Mercado de las Artes Performati-vas del 
Atlántico Sur

Festival Santiago Off

Director General de Cultura Gobierno de Ca-narias

Comfenalco / Teatro Municipal de Jardín

Centro de Gestión Cultural 
Pontificia Universidad Javeriana

Brújula al Sur Festival Escénico

Festival Internacional de Teatro

Aleph Teatro / Festival de Teatro

Teatro Azul / Festival Internacional de Artes

Teatro Colón de Bogotá

Secretaría de Cultura de Ibagué

Teatro Municipal Guillermo Valencia

Teatro Santa Marta

Teatro Mayor Julio Mario Santodomingo

Teatro Pablo Tobón Uribe

Uruguay

España

Panamá

Portugal

República Do-minicana

España

España

Chile

España

Medellín

Bogotá

Cali

Cali

Pasto

Armenia

Bogotá

Ibagué

Popayán

Santa Marta

Bogotá

Medellín

Gustavo Zidan

Norka Chiapusso

Roberto E. King

Gonçalo Amorím

Freddy Ginebra

Luciano Fernández

Mario Vega

Claudio Fuentes

Rubén Pérez

Juanita Calle

Carolina Gómez
Rodríguez

Francisco Sierra

Susana Uribe

Alberto Bolaños

Ximena Escobar

Daniel Alvarez Mikey

Hugo ManuelBarrero

Óscar González

Adalberto Gutiérrez

Juan Carlos Adrianzen

Daniel Buitrago

NOMBRE

NOMBRE

NOMBRE

ORGANIZACIÓN

ORGANIZACIÓN

ORGANIZACIÓN

PAÍS / CIUDAD

PAÍS / CIUDAD

PAÍS / CIUDAD

PROGRAMADORES INTERNACIONALES

PROGRAMADORES NACIONALES

RED NACIONAL DE TEATROS
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Teatro Municipal Enrique Buenaventura

Teatro Metropolitano

Teatro Adolfo Mejía

Teatro Santander

Festival Internacional de Teatro de Caracas

Teatro Justo Rufino Garay

Auditorio de Tenerife

Festival Via Dupla

Cali

Medellín

Cartagena

Bucaramanga

Venezuela

Nicaragua

España

Brasil

Julie del Pilar Reina Díaz

¿?

Saia Vergara Jaime

Edwin Roa

Niky Garcia

Lucero Millán

José Luis Rivero

Ângela Mourão

NOMBRE

NOMBRE

ORGANIZACIÓN

ORGANIZACIÓN

PAÍS / CIUDAD

PAÍS / CIUDAD

PROGRAMADORES CONECTADOS VIRTUALMENTE

La Congregación Teatro

Corporación Cultural Camaleón

Teatro Petra

L’Explose

Quinta Picota Teatro

Jabrú Titeres

Común y Corriente

Tropa Teatro

Colectivo Mukashi Mukashi

Grupo Guiar

Caza Retasos

Actores en escena

Hurón Teatro

Colectivo artístico El Giro

Chicos del Jardín

Bogotá

Urabá

Bogotá

Bogotá

Bogotá

Medellín

Medellín

Pereira

Bogotá

Supía

Manizales

Manizales

Manizales

Manizales

Manizales

Johan Velandia

Maria Victoria Suaza

Fabio Rubiano

Juliana Reyes

Iván Carvajal

Jorge Libreros

José Julián Villa

Alonso Mejía

Fabiana Medina

Victor Hugo Fajardo

Alexander Devia

Leonardo Arias

Sergio Naranjo

Claudia Leguizamón

David Carmona

NOMBRE ORGANIZACIÓN PAÍS / CIUDAD

COMPAÑÍAS PARTICIPANTES
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X2 Teatro

Universidad de Caldas

El Escondite

Andromeda 3.0 (Universidad De Caldas)

Los Labdacidas (Universidad De Caldas)

La Luciernaga

Viraje Compañía

Corporación Saltimbanqui

Triciclo Fundación

Corporación Resonante

Pin Pun Pan Laboratorio

Manizales

Manizales

Manizales

Manizales

Manizales

Manizales

Manizales

Manizales

Manizales

Manizales

Manizales

Giovany Largo

Viviana Guapacha

Yolanda Arias

Daniel Ariza

Camilo Molina

Jhon Mario Sepúlveda

Sergio Vargas

Carlos Andres Patiño

William Barreto

Pablo Castro

José Fernando Usma

NOMBRE ORGANIZACIÓN PAÍS / CIUDAD

Los modelos de gestión de teatros, públicos y privados en 
Iberoamérica, tienen muchos puntos en común desde las perspectivas 
de sus articulaciones con el entorno ciudadano, sus responsabilidades 
como espacio cultural de referencia frente a sus comunidades, y 
las demandas de programación. Al mismo tiempo se presentan 
diferencias derivadas de esos mismos contextos. En este espacio se 
pretende mostrar diversos modelos tanto en la dimensión de cada 
recinto escénico, como desde las perspectivas que nos presentan 
sus responsables desde la programación, hasta la administración y 
gestión del día a día de sus espacios.

Invitados

Norka Chiapusso, director Teatro Victoria Eugenia 
(San Sebastian – España)
Freddy Ginebra, director Casa Teatro 
(Santo Domingo – República Dominicana)
Gustavo Zidán, director Sala Verdi
(Montevideo – Uruguay)
Luciano Fernández, director Pazo da Cultura
(Narón – España)

SEMINARIO - TALLER 
MODELO DE GESTIÓN DE ESPACIOS TEATRALES
En asocio con El Teatro Colón de Bogotá
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3ER CONGRESO 
IBEROAMERICANO DEL TEATRO
27 AL 30 DE SEPTIEMBRE, 2021

El Festival Internacional de Teatro de Manizales, en su 53° edición, y 
su Escuela Internacional de Espectadores de Iberoamérica y el Caribe 
(EIEIC), en colaboración con el Instituto de Artes del Espectáculo “Dr. 
Raúl H. Castagnino” de la Facultad de Filosofía y Letras, Universidad de 
Buenos Aires, y la Facultad de Artes y Humanidades de la Universidad 
de Caldas, el Festival de Teatro San Ignacio y Comfama invitan al 3er 
Congreso Iberoamericano de Teatro paraa reflexionar sobre qué impacto 
tuvo la pandemia en el teatro y las artes escénicas y cómo invita a pensar 
el futuro del sector.

En un encuentro virtual que se lleva a cabo del 27 al 30 de septiembre 
en formato virtual, se realizan conferencias, paneles, ponencias, mesas 
de discusión, presentación de publicaciones, proyecciones, homenajes y 
entrevistas con teatristas de Iberoamérica y el Caribe, sobre las múltiples 
problemáticas de pandemia, teatro y artes escénicas, entre otras:
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.Historia y análisis de las acciones de los campos teatrales durante la 
pandemia -Convivio y tecnovivio para el teatro y las artes escénicas
.Convivio y tecnovivio para las pedagogías en teatro y artes escénicas 
.Convivio y tecnovivio para la salud, el teatro y las artes escénicas
.Convivio y tecnovivio en la conformación de audiencias, públicos y 
espectadores -Vida cotidiana de los teatristas durante la pandemia
.Pensamiento teatral y antiteatral
.Balance de los espacios que resistieron o cerraron
.Consecuencias en los campos teatrales de Iberoamérica y el Caribe 
tras la pandemia
.Presencia o ausencia de políticas públicas y de autogestión para las 
artes escéni- cas durante la pandemia
.Políticas de gestión públicas y privadas a futuro
.Nuevas poéticas teatrales y escénicas en pandemia
.Qué aprendieron los campos teatrales y las artes escénicas de la 
pandemia -Teatro e infancias en pandemia
.Teatro, género y diversidad en pandemia
.Producción teatral y pandemia
.Festivales de artes escénicas y pandemia

COMITÉ ACADÉMICO

JORGE DUBATTI (Argentina)
Doctor (Área de Historia y Teoría de las Artes) por la Universidad de 
Buenos Aires. Profesor Titular Regular de Historia del Teatro Universal 
/ Historia del Teatro II (Carrera de Artes, UBA). Director Regular del 
Instituto de Artes del Espectáculo “Dr. Raúl H. Castagnino” de la 
Facultad de Filosofía y Letras de la UBA. Co-coordina el Diplomado 
Internacional de Creación-Investigación Escénica de la Universidad 
Nacional Autónoma de México (UNAM). Fundó y dirige desde 2001 
la Escuela de Espectadores de Buenos Aires. Ha contribuido a abrir 
61 escuelas de espectadores en diversos países. Co-coordina la 
Escuela Internacional de Espectadores de Iberoamérica y el Caribe 
(EIEC, Festival Internacional de Teatro de Manizales, Colombia). 
Entre sus libros recientes: Teatro y territorialidad (2020) y Estudios 
de teatro argentino, europeo y comparado (2020). Es presidente 
de la Asociación Argentina de Espectadores de Teatro y Artes 
Escénicas (AETAE, período 2019–2021). Premio Konex 2007 y 2017 
en Periodismo-Comunicación. Conduce el Programa “El Tiempo y el 
Teatro” en Radio Nacional AM870.

OCTAVIO ARBELÁEZ TOBÓN (Colombia)
Abogado con estudios de postgrado en Filosofía y Marketing Cultural. 
Ha sido Decano de la Facultad de Artes de la Universidad de Caldas, 
Director del Festival Internacional de Teatro de Manizales, Director 
de Artes del Ministerio de Cultura de Colombia, y Consultor del 
PNUD en el área de cultura y nuevas tecnologías. Ha sido gerente 
de las empresas Oc Marketing Cultural y Vania Latina Producciones 
Culturales (Colombia-España) y de los equipos de gestión del 
Encuentro Internacional de Artes de Medellín, de “Bogotá Capital 
Iberoamericana de la Cultura”, Director del Mercado del Festival 
Iberoamericano de Teatro de Bogotá VIA 2012 y 2014, del “Festival 
VivAmérica Bogotá” 2008 y 2009, del Foro Interamericano Cultura 
es Desarrollo. Medellín 2009, Director Ejecutivo del Congreso 
Iberoamericano de Cultura 2010. Director de los Mercados 
Culturales de Medellín y de las Ruedas de Negocios de las Industrias 

El viernes 20 de agosto de 2021, el comité académico del 3er Congreso 
Iberoamericano del Teatro se reunió de manera virtual para realizar la 
evaluación de las 102 propuestas de 13 países que respondieron a la 
convocatoria pública para recepción de resúmenes dirigida a estudiantes, 
docentes, investigadores, directores y gestores del sector teatral y 
escénico en Iberoamérica. 

De la convocatoria, se resalta la impresionante acogida y respuesta 
que han dado lugar, no solamente a la recepción de más resúmenes de 
los esperados sino a la altísima calidad de los trabajos propuestos. Por 
ello, el comité académico compuesto por Jorge Dubatti (Argentina), 
Octavio Arbeláez (Colombia), Wilson Escobar (Colombia) y Daniel 
Ariza (Colombia), resolvió una disposición especial para acoger aquellas 
ponencias que por tiempo no alcanzarán a ser parte de las lecturas y 
disertaciones, pero serán incluidas en las memorias del Congreso. 
La información acá consignada fue aportada por los ponentes; la 
organización no se hace responsable de la información aquí contenida.



159158

Sus obras han sido montadas 
en Chile, Estados Unidos, 
Taiwán, España, Francia, 
México, Uruguay, Perú y 
Eslovenia. Han sido traducidas 
al inglés, francés, alemán, 
portugués, chino, croata y 
esloveno, y programadas 
en más de 50 festivales de 
Europa, Sur América, Centro 
América, México y Estados 
Unidos. 

En el 2021 estrena El 
interrogatorio, y una 
coproducción con el Teatro 
Colón de Bogotá, Historia de 
una oveja. Continúa, además la 
circulación de la novela gráfica 
de Labio de liebre (editorial 
Planeta), y de Teatro en contra 
-11 obras de Fabio Rubiano- 
(editorial Mulato).

PROGRAMACIÓN
Lunes 27 de Septiembre

9:00 a 10:00 am.  
APERTURA DEL 3ER CONGRESO IBEROAMERICANO DEL 
TEATRO. 
Bienvenida a cargo de Jorge Dubatti y Octavio Arbeláez.

CONFERENCIA Hacer teatro con miedo, por 
Fabio Rubiano Orjuela.
Dramaturgo, director y actor. Junto a Marcela Valencia funda 
en 1985 el Teatro Petra. 

Licenciado en Arte Dramático de la Universidad del Valle. 
Estudió dos años en la Escuela Superior de Teatro de Bogotá 
y seis en el Taller de Investigación Teatral de Santiago García. 
Recibió el Premio Nacional de dirección teatral 2013. En el 
2011 la obra Sara dice recibe el Premio a la mejor obra 2010 – 
2011 de la FGAA. 

Ha dirigido y escrito más de 30 obras de las cuales 4 han sido 
Premio Nacional de Dramaturgia: Gracias por Haber Venido 
(Instituto Distrital de Cultura y Turismo 1996), Cada Vez Que 
Ladran Los Perros (Ministerio de Cultura 1997), La Penúltima 
Cena (Universidad de Antioquia 1999) y El Natalicio de 
Schumann (Ministerio de Cultura-Embajada y Alianza Francesa 
2009) de las cuales, 5 han sido becas de creación, 5 han 
ganado premios de  coproducción , 2 han sido escritas gracias 
a residencias en el exterior (España y México) y una recibe en 
1994 la primera mención del premio UNESCO para las artes 
escénicas.

Se destacan recientemente: El interrogatorio, Las huéspedes, 
Buenos y malos, Yo no estoy loca y Labio de liebre. 

Culturalesorganizadas por la Cámara de 
Comercio de Bogotá y de las ruedas de 
las Artes Escénicas y Altavoz en Medellín, 
entre otras. En 2014 fue ganador del Premio 
ISPA a la gestión cultural. Actualmente, 
es presidente de REDLAT Colombia, 
dirige CIRCULART  Mercado Cultural de 
Medellín, el Festival Medellín Vive la Música 
y el Festival Internacional de Teatro de 
Manizales. Miembro Fundador de la Red 
Eurolatinoamericana de Artes Escénicas 
REDELAE

DANIEL ARIZA (Colombia)
Daniel Enrique Ariza Gómez. Profesor titular 
del Departamento de Artes Escénicas 
de la Universidad de Caldas. Doctor en 
Diseño y Creación de la Universidad de 
Caldas. Máster en Estética y Creación de la 
Universidad Tecnológica de Pereira. Maestro 
en Artes Escénicas de la Universidad Distrital 
Francisco José de Caldas. Psicólogo de la 
Universidad de La Sabana. Coordinador 
de la Maestría en Artes de la Universidad 
de Caldas. Profesor Doctorado en Diseño 
y Creación de la Universidad de Caldas. 
Coordinador del grupo de investigación 
“Teatro, Cultura y Sociedad” (Categoría B. 
Minciencias). Miembro del Comité Ejecutivo 
de la Asociación Internacional de Teatro 
Universitario (AITU). Miembro fundador 
de la Red Latinoamericana de Creación 
e Investigación del Teatro Universitario 

(CITU). Miembro del comité editorial de 
“Artes, la revista” de la Universidad de 
Antioquia. Ha obtenido diferentes premios y 
reconocimientos entre los que se encuentra 
la Mención de Honor del Premio Nacional de 
Investigación Teatral del Ministerio de Cultura 
(2017). Profesor invitado de diferentes 
universidades en Latinoamérica y Europa.

WILSON ESCOBAR (Colombia)
Profesor Asociado de la Facultad de Ciencias 
Sociales y Humanas de la Universidad de 
Manizales. Licenciado en Filosofía y Letras, 
con Maestría en Educación y Multimedia 
por la Universidad de Caldas. Estudiante 
del Doctorado en Comunicación de la 
Universidad Nacional de La Plata, Argentina. 
Miembro del Grupo de Investigaciones 
de la Comunicación, de la Facultad de 
Comunicación Social y Periodismo de 
la Universidad de Manizales. Autor de 
“La Zaranda, tanta pasión, tanta vida” 
(Escenología, México, 2003), “Crónica de una 
sabia locura” (Festival Internacional de Teatro 
de Manizales, 2004). Ha sido coordinador de 
eventos académicos y director del periódico 
TEXTOS del Festival Internacional de Teatro 
de Manizales. Artículos suyos  sobre teatro  
y el cruce de las artes escénicas con las 
tecnologías digitales han sido publicados en 
revistas de España, Estados Unidos, México, 
Argentina y Colombia.
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10 am a 11 am. 
Mesa Reflexiones Teóricas.

Daniela Berlante 
Argentina
Nuevas configuraciones  del teatro frente a  la irrupción de 
la pandemia del COVID.

Instituto de Artes del Espectáculo “Raúl H. Castagnino”, FFyL 
(UBA).

Universidad Nacional de las Artes (Departamento de Artes 
Dramáticas).

Licenciada en Letras (UBA).Se encuentra realizando el 
Doctorado en Artes en la Universidad Nacional de las Artes 
(UNA). 
Se desempeña como investigadora en el Instituto de Artes 
del Espectáculo “Raúl H. Castagnino” de la Facultad de 
Filosofía y Letras (UBA) y en el Departamento de Artes 
Dramáticas de la Universidad Nacional de las Artes (UNA) 
donde codirige actualmente el Proyecto de Investigación 
PIACyT (2020–2022) 34/0604 “Mapa conceptual para el 
análisis teatral. Topologías VII. 

En el Departamento de Artes Dramáticas (UNA) ejerce  la 
docencia como Profesora Adjunta a cargo de la materia 
Análisis del texto Teatral II,  Adjunta en Análisis del Texto 
Teatral I y en Historia del Teatro Moderno y Contemporáneo. 

Profesora de francés en la 
Alianza Francesa de Buenos 
Aires,  ha realizado estudios 
de perfeccionamiento en la 
Alianza Francesa de París, y ha 
obtenido el Diplôme de Hautes 
Études Françaises (Option 
Traduction et Interprétariat).

Ha realizado estudios de 
actuación con Franklin Caicedo, 
Carlos Gandolfo y Augusto 
Fernándes.
Ha traducido textos teatrales 
del francés al español y 
ha publicado artículos en 
revistas y libros nacionales e 
internacionales. 

Actualmente es colaboradora 
en la sección Teatro de la 
revista Otra Parte Semanal 
e integra el Consejo de 
Redacción de la revista 
Territorio Teatral, publicación 
electrónica del Departamento 
de Artes Dramáticas de la UNA.

José Ramón Castillo
Brasil

Corpografías de Frontera. Anotaciones sobre el Teatro en la 
Frontera y la pandemia.

Universidad Estatal del Oeste de Paraná.
Doctorado en Sociedad, Cultura y Fronteras.

Director de Teatro y Dramaturgo. Director de la Companhia En-
tre Fronteiras (Brasil). 

Director de la Compañía El Incinerador Teatro (Venezuela). Docto-
rando en Sociedad, Cultura y Fronteras (UNIOESTE-Brasil). Maestría 
en Literatura Comparada (UNILA-Brasil).

Fundador del Grupo de Investigaciones y de la Revista “Proyecto 
FRONTERAS”: Teatro en las Fronteras. Actualmente reside en Foz 
do Iguaçu (Brasil).
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Gabriel Erazo Navas
Ecuador

LA CRISIS
O la noche oscura del alma
[El cortocircuito necesario para redescubrir el 
camino a casa].
Colectivo Artístico [chileno-ecuatoriano] 
PANyCIRCO.

Artista Escénico. Docente. Gestor Cultural. Senti-
pensante. Escribiente. Aprendiz. Viajero. Ciclista. 
Caminante. Electricista. Cocinero. Masajista. 
Fotógrafo. Nadador.

Bachiller Técnico Industrial. Colabora por un año 
en la fundación “PACES” (chicos de la calle), en 
Cuenca, donde ejerció el rol de educador, además 
de encargarse de guiar al grupo de teatro.

Desde el 2009 se radica en Quito. Decide 
abandonar sus 2 años y medio de estudios en 
sociología por algo más “práctico y liberador”, 
el teatro. Se gradúa de Licenciado en Actuación 
Teatral  en la Universidad Central del Ecuador. 

Junto al Grupo CYBT [Come Y Bebe 
Teatro] exploran, desde el 2017, un 
teatro político y reflexivo. A la par, 
trabaja en el Colectivo Artístico 
[chileno-ecuatoriano] PANyCIRCO, un 
espacio escénico para la educación, el 
arte y la salud.

Ha participado en varios proyectos 
interdisciplinarios, vinculados 
a lo audiovisual, instalaciones, 
performances, trabajos con la tierra, 
el diseño y la docencia lo que le ha 
posibilitado viajar por Perú, Bolivia, 
Argentina, Ecuador, Colombia, 
Venezuela, Chile impartiendo clases 
y haciendo arte escénico, de manera 
colectiva e individual.

Percibe al arte como herramienta 
terapéutica, pedagógica y de 
investigación para la liberación 
humana.

Conserva una personalidad 
autodidacta. Su interés es seducido 
por la ciencia, la filosofía, el arte, la 
docencia, la gestión y organización, el 
deporte y la salud.

Alejandra Serrano Rodríguez
México

Redes y rutas en medio de la pandemia
El rol de los espacios independientes en la 
“nueva normalidad”.

Teatro Mexicano Punto Com AC.
Centro Nacional de Investigación, Documentación 
e Información Teatral Rodolfo Usigli (CITRU).

Periodista, crítica e investigadora de teatro. 
Pasante de la Maestría en Investigación Teatral del 
CITRU. Licenciada en Literatura Dramática y Teatro 
por la UNAM. Hace parte del Centro Nacional 
de Investigación, Documentación e Información 
Teatral Rodolfo Usigli del INBAL (CITRU).
 
Recibió el Premio Internacional de Dramaturgia 
“Teatro por la Dignidad 2017” por la obra Las que 
se quedan. 

Dirige y desarrolla el anuario Teatro 
en los Estados desde 2007 y el portal 
teatromexicano.com.mx de 2009 a la 
fecha. Fue gestora y administradora de 
Área 51 Foro Teatral (Xalapa, Veracruz) 
de 2017 a inicios de 2021. Formó 
parte de la organización del Festival 
de la Joven Dramaturgia por más 
de diez años. Es autora de diversas 
publicaciones especializadas entre 
las que se cuentan La Capilla, sesenta 
años (Textos de la Capilla) y Compañía 
Titular de Teatro de la UV. Testimonios 
de sesenta años (Editorial UV), entre 
otras. Fue parte del Comité de 
Organización del 5° Congreso Nacional 
de Teatro.
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10 am a 11 am. 
Mesa Estudios de Expectación

Flávio Desgranges
Brasil

¿Qué hay de teatral en lo virtual?
Modos de instaurar otra temporalidad.

iNerTE – Instável Núcleo de Estudos de 
Recepção Teatral
UDESC (Universidad del Estado de Santa 
Catarina)

Profesor del Departamento de Artes Escénicas 
de la UDESC (Universidad del Estado de Santa 
Catarina). 
Profesor del Programa de Posgrado en Artes 
Escénicas de la USP (Universidad de São Paulo). 
Coordinador de iNerTE – Inestable Núcleo de 
Estudios de Recepción Teatral. 

Director de la Colección Teatro de Editorial 
Hucitec (São Paulo).

Autor de los siguientes libros: La 
pedagogía del espectador (Hucitec, 4ª ed., 
2020); Pedagogía teatral: provocación y 
dialogismo (Hucitec, 5a ed., 2020), El acto 
del espectador: perspectivas artísticas y 
pedagógicas (org. con Giuliana Simões, 
Hucitec, 2ª ed., 2020); La inversión de 
la mirada: alteraciones en el acto del 
espectador teatral (Hucitec, 2ª ed., 2017); 
Teatro y vida pública: el fomento y los 
colectivos teatrales de São Paulo (org. con 
Maysa Lepique, Hucitec, 2010), entre otros.

Alejo Medina, Andrea Fajardo, 
Bryant Caballero, Diana Bayardo, 
Liliana Hernández
México

La Red tecnovivial de espectadores como 
espacio resiliente en tiempos de
pandemia.

Red Alterna para las Artes Escénicas S.C.R.L

Alejo Medina.  

Máster de Artes del Espectáculo Vivo de la 
Universidad de Sevilla. 

Director de El Sótano y Tapanco Centro 
Cultural A.C. 

Miembro de Red Alterna para las Artes 
Escénicas S.C.R.L. Director de Utiaca (MET 
2017) y El día de Ir y Venir (MET 2018, MNT 
2019). Coordinador Revista El Sótano ( 
FONCA 2013). Beneficiario PECDA 2018.

Nora Lía Sormani
Argentina

Pandemia y dramaturgia en el teatro 
para las infancias: aliados estratégicos 
hasta la vuelta de la presencialidad.

Escuela de Espectadores de Buenos 
Aires Y KUNUMI.

Instituto de Artes del Espectáculo 
(UBA).

Licenciada en Letras (UBA). Especialista 
en cultura infantil. 
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11:15 am a 12 mm.  
Mesa Reflexiones Teóricas.

Wilson Escobar Ramírez
Colombia

Dar Like al espectador Re-mediado.
Universidad de Manizales.

Facultad de Ciencias Humanas y Sociales.
Profesor Asociado de la Facultad de Ciencias Sociales y 
Humanas de la Universidad de Manizales. Licenciado en 
Filosofía y Letras, con Maestría en Educación y Multimedia 
por la Universidad de Caldas. Estudiante del Doctorado 
en Comunicación de la Universidad Nacional de La Plata, 
Argentina. Miembro del Grupo de Investigaciones de la 
Comunicación, de la Facultad de Comunicación Social y 
Periodismo de la Universidad de Manizales. 

Autor de “La Zaranda, tanta pasión, tanta vida” (Escenología, 
México, 2003), “Crónica de una sabia locura” (Festival 
Internacional de Teatro de Manizales, 2004). 

Ha sido coordinador de eventos académicos y director 
del periódico TEXTOS del Festival Internacional de Teatro 
de Manizales. Artículos suyos  sobre teatro  y el cruce de 
las artes escénicas con las tecnologías digitales han sido 
publicados en revistas de España, Estados Unidos, México, 
Argentina y Colombia.

María Natacha Koss
Argentina

Poner en palabras.

Instituto de Artes del Espectáculo, Facultad de 
Filosofía y Letras, Universidad de Buenos Aires.

Instituto de Artes del Espectáculo, Facultad de 
Filosofía y Letras, Universidad de Buenos Aires.

Doctoranda en Historia y Teoría de las Artes 
por la Universidad de Buenos Aires (UBA). Es 
profesora adjunta a cargo de la materia Historia 
del Teatro 1 de esa misma Universidad. 

Es Secretaria Académica del Instituto de Artes 
del Espectáculo (FFyL, UBA). 

Integra la Dirección artística del Centro Cultural 
de la Cooperación, a la vez que también se 
desempeña como Becaria y Secretaria de 
Investigaciones. También, integra el equipo de 
la Escuela de Espectadores que allí funciona, 
bajo la dirección de Jorge Dubatti. 

Es profesora, además, en posgrados de Cine, 
Teatro y Comunicación visual de la UBA, UCA 
y UNR (Rosario). Integró durante 8 años la 
Comisión Directiva de la Asociación Argentina 
de Investigación y Crítica Teatral (AINCRIT). Es 
actualmente Secretaria de Asuntos Nacionales 
de la Asociación Argentina de Teatro 
Comparado (ATEACOMP).

Kevin Rodríguez Sánchez
Perú

Algofobia. Una lectura cultural sobre 
el porqué no hemos dejado de hacer 
teatro.

Asociación Iberoamericana de Artes y 
Letras – AIBAL.

Egresado de Antropología de la 
Universidad Nacional Mayor de San 
Marcos, actualmente cursa la Maestría 
en Estudios Sociales Latinoamericanos 
en la Universidad de Buenos Aires. 

Dirige La Cachina Teatro, colectivo de 
teatro independiente. 

Ha sido ganador del Concurso 
Nacional de Ensayo “Memoria, 
Juventud e identidad” organizado por 
el Lugar de la Memoria. 
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Rafael Sandoval Roquet
México

La alternativa de la presencia: una urgencia para 
resistir al disciplinamiento covid

Universidad Veracruzana.
Maestría en Artes Escénicas.

Artista e investigador escénico. Licenciado en 
Literatura Dramática y Teatro por la UNAM. 
Se ha desempeñado como creador escénico en 
múltiples trabajos colectivos desde la dirección, 
actuación, producción y docencia, articulando su 
trabajo con una perspectiva de investigación de la 
práctica escénica. 

Su labor artística la desarrolla principalmente con 
los grupos Teatro Para La Vida Misma A.C., del que 
es fundador, y con Gitanos Teatro A. C. 

En 2007 su escenificación “Jacques y su amo” de 
Milan Kundera, fue premiada como Mejor Obra del 
XIII Festival Metropolitano de Teatro Universitario 
UAM, y en 2010, “sense records o non sequitur” 
de su propia autoría, fue reconocida como Mejor 
Trabajo Grupal en el XVIII Festival Nacional de 
Teatro Universitario UNAM. 

Con Gitanos Teatro ha realizado 
escenificaciones colectivas, talleres 
comunitarios y numerosos proyectos 
e intervenciones escénicas, de los 
que destacan las labores en la Sierra 
Tarahumara, Sierra de los Tuxtlas, Sierra 
Wixarika y la residencia artística en 
Valledupar, Colombia en 2017. 

En 2014 comienza su labor docente 
impartiendo talleres en el Centro de las 
Artes Santa Úrsula, y dirigiendo el taller 
de teatro del Colegio Suizo de México 
y el Grupo de Teatro con Sentido Social 
de la Escuela Nacional de Trabajo Social 
UNAM. 
En 2013 le fue otorgada la Mención 
Honorífica del Premio Enrique Ruelas a 
la mejor tesis por parte de la Facultad 
de Filosofía y Letras de la UNAM. 
Actualmente cursa la Maestría en Artes 
Escénicas de la Universidad Veracruzana. 

11:15 am a 12 mm.  
Mesa Estudios de Expectación

María Esther Burgueño
Uruguay

Los años que vivimos en peligro 
Teatro Uruguayo en pandemia
Escuela de espectadores del Uruguay.

Profesora de Literatura y Lengua 
Española.
Maestranda en Teatro en UDELAR.
Docente de la Tecnicatura en 
Dramaturgia de la UDELAR, co-directora 
de la Escuela de Espectadores del 
Uruguay e investigadora en teatro.

Brenda Costa
Argentina

Efectos de la pandemia en el Campo Cultural
Un análisis desde la perspectiva de las Artes 
Escénicas en Argentina.

Actriz, directora y dramaturga. Egresada de la 
Lic. en Actuación de la Universidad Nacional de 
las Artes. Maestranda en Cultura Pública (UNA).

Entre sus maestros/as de Actuación y Dirección 
se encuentran: Julio Chávez, Ricardo Bartis, 
Eugenio Soto, Pompeyo Audivert, José Cáceres, 
Eleonora Mónaco, Pablo Urruty y Antonio Bax. En 
Dramaturgia se formó con Vivi Tellas (Biodrama), 
Mauricio Kartun, Ignacio Apolo y Ariel Barchilón. 

Co-creadora y curadora del proyecto Aguafuertes 
de la Peste, junto a Alejandra Endler (2020).
 
Expositora en el Congreso de Tendencias 
Escénicas (2017–2018), Universidad de Palermo, 
Bs. As, con las ponencias: “Cartografía actoral: 
¿Cuál es el recorrido que imprime la actuación 
en el contexto de un laboratorio de creación 
escénica?” y “Actuar/Narrar. La actuación como 
territorio de narración”.
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12:15 - 13:00 
CONFERENCIA Cuando 
pase la pandemia. 
Pensamiento y acción 
para los tiempos de 
covid, por Guillermo 
Heras, España.

Director de escena, 
dramaturgo y gestor 
cultural. Premio Nacional 
de Teatro de España.
Presidente de la 
Asociación de Directores 
de Escena de España. 

Director de la Muestra de 
Teatro Español de Autores 
Contemporáneos. 

Ha sido Secretario Técnico 
del Programa IBERESCENA 
por 13 AÑOS.

Luis Alfredo Mancera Pérez (Figueroa Castro, 
Eliné Nazareth; Polo García, Estefany del 
Carmen; León, Katherine; Monterrey, José 
Ángel; Brito, Jean Carlos)
Venezuela

Prácticas, tecnovivios/convivios y espectadores 
transformados en la Gran Caracas en pandemia: primeras 
revisiones desde la Universidad Nacional Experimental de las 
Artes de Venezuela

Universidad Nacional Experimental de las Artes 
(Unearte).

Licenciatura en Teatro.

Luis Alfredo Mancera Perez 
Investigador teatral, productor y asesor creativo. Ha sido 
docente de la Universidad Nacional Experimental de las Artes 
(Unearte) y la Universidad Central de Venezuela (UCV). 

Es fundador del Círculo de Estudios Escénicos (CEE), artivista 
y miembro investigador de los Círculos “Contranatura” y 
“Rompiendo La Norma”. 

Fue asesor para el Mercado de Artes Escénicas del FITC de la 
Alcaldía de Caracas. 

Actualmente dirige la Revista Kraks Teatral, órgano oficial 
del mencionado festival, e impulsa el Proyecto @Mancerista. 
En esta oportunidad, coordina el Grupo de Discusión Focal 
Juventudes Escénicas del CEE de Unearte que presentará este 
avance de investigación en pandemia.

Martes 28 de Septiembre

9:00 - 10:00 am 

CONFERENCIA Teatro y pandemia: Peripecia, 
agon y anagnórisis, por Vivian Martínez, Cuba

10 am a 11:15  am.  
Mesa Experiencias de Gestión
 

Claudio Fuentes San francisco 
Chile

El desprestigio de la bandana.

Fundación Santiago Off.

Director, docente, dramaturgo y gestor 
cultural, licenciado en Actuación en 
la Facultad de Comunicaciones de la 
Universidad del Desarrollo.

Magister en Artes con mención en Dirección 
Teatral en la Universidad de Chile.

Fundador y director de  la compañía “La 
Fulana Teatro & Gestión”,  con la cual ha 
desarrollado quince años de labor artística 
continua,  destacándose en la dirección 
escénica de más de diez montajes teatrales.
En el ámbito de la gestión ha fundado 
y desarrollado importantes proyectos 
culturales como lo son; el Festival 
Internacional Santiago Off, el ciclo de 
dramaturgia contemporánea “La Rebelión 
de las Voces” y diversos programas de 
intermediación y asociatividad cultural en 
Chile y el extranjero.
  
Actualmente es presidente de la Asociación 
Gremial Red de Festivales de Artes 
Escénicas Chile. 
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Liliana Judith Hernández Santibañez
Mexico

Teatro, género y diversidad en pandemia

MEDEAS. Red de Jóvenes Investigadoras de la Escena

Creadora escénica, feminista, tallerista e 
investigadora.

Licenciada en Teatro por la Escuela Superior de Artes 
de Yucatán. Cuenta con un Diplomado en Gestión y 
Marketing Cultural. 

Estudiante de Maestría en Teatro y Artes 
Performáticas por la Universidad Nacional de las 
Artes (UNA).

Coordinadora de la Red de Espectadores en Mérida, 
Yucatán; cofundadora de MEDEAS, Red de Jóvenes 
Investigadoras de la escena; Directora general 
de Corriendo con Lobas, Laboratorio escénico y 
beneficiaria del Programa Creadores Escénicos 
2020- 2021 del Sistema de apoyos a la creación y a 
proyectos culturales (FONCA).

Su trabajo ha sido presentado en México, Estados 
Unidos, España y Argentina.

Martin Inthamoussu 
Uruguay

Como dos extraños: Sodre y sus públicos en pandemia
Nuevos vínculos, nuevos medios, nuevos 
comportamientos.
SODRE.

Licenciado en Estudios Teatrales por la Universidad de 
Manchester, Reino Unido.

Tiene una Maestría en Comunicación con énfasis en 
Recepción y Cultura de la Universidad Católica de 
Uruguay. También tiene un postgrado en educación 
artística de la OEI / MEC. Ha obtenido un Diploma de 
Postgrado en Asuntos Culturales Internacionales de la 
Universidad de Girona, España.

Tiene estudios en Gestión Cultural, Administración 
de Auditorios y Marketing Cultural por la Universidad 
Miguel de Cervantes, España.
 
Fue estudiante invitado en la Facultad de Artes de 
Amsterdam, Holanda. Recibió la beca danceWEB 
Europe (2003 y 2004) en Austria patrocinada por 
UNESCO Uruguay y los Fondos holandeses de artes 
escénicas y la beca SIWIC en Suiza (2005). 
Ha sido galardonado con el Fondo de Estímulo a 
la Formación y Creación Artística otorgado por el 
Ministerio de Educación y Cultura en Uruguay en el 
período 2012–2014. 

Fue residente del American 
Dance Festival en los Estados 
Unidos en 2014. Fue becario 
internacional en la Sociedad 
Internacional de las Artes 
Escénicas en 2018 y 2019.
 
Como profesor, imparte clases 
regulares en la Universidad de 
Venezuela, México, España, 
Canadá, Colombia, Brasil, Chile y 
Alemania, así como en institutos 
privados de América Latina y 
Europa. Ha publicado artículos 
sobre teoría de la danza y acceso 
cultural.

 
Como gestor cultural, introdujo 
nuevas ideas y modelos 
de gestión de festivales en 
Uruguay, donde creó y dirigió 
el Festival Internacional de 
Danza de Montevideo Sitiada, 
desde 2003 a 2018. Bajo su 
liderazgo, el festival ha ganado 
reconocimiento internacional 
y ha desarrollado nuevas 
audiencias para la danza 
contemporánea en Montevideo.
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Desde 2013, ha trabajado para SODRE en Uruguay, la 
institución cultural más antigua del país, dedicada al 
desarrollo de audiencias, la promoción de la cultura y el 
arte, la educación artística, el desarrollo de las tradiciones 
y la búsqueda de la excelencia artística, llevando sus 
servicios a todo el país y más allá de sus fronteras. 

Dentro de la institución, Inthamoussú ha recibido el 
encargo de crear el Área de Danza Contemporánea de 
la Escuela Nacional de Danza, de la cual es fundador. Es 
responsable de los principales cambios que las ENFAS 
han tenido en los últimos cinco años, transformándolos y 
alcanzando el reconocimiento nacional y regional como 
nunca antes. En SODRE también ha desarrollado diferentes 
programas que trabajan en el acceso a la cultura para los 
ciudadanos de todo el país. 
 
Actualmente, se desempeña como Presidente del SODRE 
en Uruguay generando el nuevo modelo de gestión para 
el período 2020–2025.
Es profesor en la Universidad Católica del Uruguay y 
docente del Diploma en Gestión Cultural de Fundación 
Itaú. 

Es invitado regularmente a presentarse en simposios 
internacionales en todo el mundo. 
Es copresidente del Comité de Programación de la 
Sociedad Internacional para las Artes Escénicas. En esa 
misma institución sirve como miembro del Comité de 
Gobierno.
 
Es becario del Instituto Devos for Arts Managers para altos 
ejecutivos de la gestión de las artes en la Universidad de 
Maryland, USA.

Esther Lázaro Sanz 
España

Teatro y pandemia en Barcelona: el caso de la 
Beca Kinètic.

Universidad Autónoma de Barcelona.
Departamento de Filología Española.

Doctora Internacional en Filología Española 
por la Universidad Autónoma de Barcelona 
(Premio Extraordinario de Doctorado 2019), 
cursa el máster en Estudios Teatrales de dicha 
universidad y el Institut del Teatre. 

Para su tesis doctoral, dedicada al teatro 
inédito de Max Aub, contó con una beca de 
investigación del Ministerio (FPI) con el Grupo 
de Estudios del Exilio Literario (GEXEL) de la 
UAB, del que es miembro desde 2013. 

Ha publicado más de treinta trabajos en revistas 
especializadas (El Correo de Euclides, Anales de 
la Literatura Española Contemporánea, Ínsula, 
Primer Acto, Don Galán, Hispania Nova, Boletín 
de Literatura Comparada, Trípodos, etc.) y en 
obras colectivas. 

Se ha encargado también de la 
edición del epistolario entre Aub y 
José Monleón; del monólogo “De 
algún tiempo a esta parte”, de Aub 
(Renacimiento, 2018) y de “El texto 
insumiso”, de Sanchis Sinisterra (Ñaque, 
2018). 

Ha impartido conferencias, seminarios 
y talleres en diversas universidades 
internacionales. Compagina la 
investigación con la práctica escénica 
como actriz y dramaturga. 
Es miembro de Profesionales del 
Dramático, del Centro Dramático 
Nacional (CDN), en la modalidad de 
Dramaturgia y fundadora y directora 
artística de Therkas Teatre.
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David Palacios Cortés
Gestor Cultural por máster realizado en la 
Universidad de Barcelona. Su trabajo se 
ha enfocado en temas relacionados con 
cultura, educación, intervención social,  
emprendimiento,  producción artística, 
diseño, evaluación de políticas culturales y 
diseño estratégico de proyectos culturales.

Licenciado en Arte Dramático graduado en 
la Universidad del Valle, actor de teatro, 
cine y televisión. Docente con experiencia 
en el ámbito universitario y escolar.
 
Director General de Mano Negra Servicios 
Culturales, empresa de asesoría y 
consultoría cultural aliada estratégica de 
Bissap Consulting, firma de consultoría 
cultural de Cataluña.

Encargado de las asignaturas relacionadas 
con la Gestión Cultural y las Políticas 
Culturales en la Facultad de Artes Escénicas 
del Instituto Departamental de Bellas 
Artes, acompañamiento en la asignatura 
Actuación del Programa de Teatro Infantil 
y Juvenil de la misma facultad dónde 
además apoya procesos de distribución y 
producción artística.

David Eduardo Palacios Cortés
Luz Elena Muñoz Salazar
Colombia

Supervivencia del ecosistema teatral caleño 
frente al impacto del Covid-19 a partir del 
análisis de la programación teatral de las 
salas concertadas durante los años 2018, 
2019 y 2020.

Bellas Artes Institución Universitaria del Valle
Licenciatura en Artes Escénicas 

Luz Elena Muñoz
Docente  Investigadora Junior. Técnica en 
Administración de Empresas, Tuluá (2001), 
Licenciada en Artes Escénicas de Bellas 
Artes de Cali (2012) y Especialista en Lúdica 
Educativa de la Fundación Universitaria Juan 
de Castellanos de Tunja (2014), Magister 
en Neuropsicología y Educación de la 
Universidad Internacional de la Rioja España 
(2016), Candidata a Doctora en Pensamiento 
Complejo de la Multiversidad Mundo Real 
Edgar Morin de México (2019). 

Interesada por la investigación pedagógica 
con los temas: creatividad motricia, 
metamotricia e investigación formativa.
Actualmente vinculada al grupo de 
investigación en arte y poblaciones 
(GINARTEP), en la línea de Investigación-  
Género, Arte y Creación: diálogos diversos.

10 am a 11:15  am.    
Mesa Cuestiones Pedagógicas

Melina Echevarría Peinado
(Suárez Jofré, Guadalupe)
Argentina

Aproximaciones a Cuerpos grotescos en Meyerhold: 
aplicación de un instructivo pedagógico en 
soportes virtuales para la cátedra Actuación 3.

FFHA-UNSJ, Instituto de Literatura Ricardo Güiraldes.
DICDRA (Programa para el Desarrollo y la 
Investigación Dramática).

Melina Echevarría Peinado
Licenciada en Letras y Prof. de Arte Escénico; 
actualmente cursa la Especialización en Estudios de 
la Performance (UNC). 

Se desempeña como Profesora Jefa de Trabajos 
Prácticos en el programa DICDRA (UNSJ). 
Es instructora de Dirección de actores en ENERC 
(Escuela Nacional de Experimentación y Realización 
Cinematográfica) Sede Cuyo y docente adscripta 
a las cátedras Actuación III y IV de la carrera 
Profesorado de Teatro (FFHA-UNSJ). 

Ha realizado publicaciones en Artes y Teatro en 
medios y revistas especializadas y de divulgación. 
Ha ejercido cargos de Auxiliar de segunda categoría 
en el Programa DICDRA desde 2013 a 2017. Becaria 
de investigación de INT (2015 y 2018) y  de CICITCA 
-UNSJ (2013). 

Fue seleccionada para la Beca 
de formación del FNA (2017) con 
estancia en el exterior (Quito, 
Ecuador). 

Ha realizado coordinación de 
mesas de trabajo en eventos de 
investigación y organización de 
eventos  de creación y extensión. 
Ha llevado a cabo presentaciones  
de ponencias y exposiciones en 
AINCRIT, Centro Cultural de la 
Memoria Haroldo Conti (Secretaría 
de Derechos Humanos Ministerio 
de Justicia y Derechos Humanos) 
Facultad de Filosofía y Letras 
(UNCuyo) y Secretaría de Ciencia y 
Técnica (U.N.S.J.). 

Se ha formado en actuación, 
dirección y dramaturgia realizando 
talleres, cursos y seminarios 
con especialistas de las áreas. 
Actualmente codirige el Proyecto de 
Investigación “La actuación en tanto 
motora y productora de teatralidad 
como herramienta pedagógica” 
(CICITA-UNSJ).
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Alejandra Fueyo Minutti
México

Repensamiento de la formación teatral en 
respuesta a la pandemia.

Escuela de Artes Universidad Anáhuac
Teatro y Actuación

Actriz, psicoanalista, académica y productora 
escénica. 

Coordinadora académica de la Licenciatura 
en Teatro y Actuación de la Escuela de Artes 
de la Universidad Anáhuac. 

Estudios: Lic. en Psicología,  Máster en 
Estudios Avanzados de Teatro, Maestría en 
Psicoterapia Psicoanalítica y Doctorado en 
Clínica Psicoanalítica. 

Ha participado como actriz en más de 
29 proyectos y producido más de 34 
espectáculos nacionales e internacionales.

José Manuel Lázaro de Ortecho
Perú

Vislumbrando sendas en la neblina cultural.

Departamento de Artes Escénicas – Pontificia 
Universidad Católica del Perú (DARES – PUCP)

Pontificia Universidad Católica del Perú (PUCP)

Actor, dramaturgo, profesor e investigador 
teatral. 

Estudios superiores de post graduación en 
Artes Escénicas (maestría y doctorado) en la 
Universidad de São Paulo (USP). 

Trabajó como profesor e investigador en el 
Instituto de Artes de la Universidad Estadual 
Paulista (IA – UNESP), en São Paulo, Brasil. 
Actualmente trabaja como profesor de la 
Pontificia Universidad Católica de Lima (PUCP) 
en la Facultad de Artes Escénicas (FARES). 

Federico Lucero Samper
Argentina

Estrategias y medios didácticos para la 
formación actoral en modalidad virtual y mixta. 
Reconfiguración de la liminalidad de las clases de 
teatro en épocas de emergencia sanitaria.

Instituto de Literatura Ricardo Güiraldes – FFHA, 
UNSJ.
Programa DICDRA (Desarrollo de la Investigación y 
Creación Dramática).

Profesor de teatro egresado del I.S.F.D. “Ana 
Pavlova” y Licenciado en Artes egresado de la 
Universidad Nacional de San Martín. 
Ejerce la docencia en nivel superior universitario 
y no universitario, coordinando cátedras como 
“Actuación II”, “Formación Actoral I”, “Didáctica 
Especial del Teatro” y “Juego y expresión teatral”. 
También se desempeña en educación no formal, 
realizando talleres de teatro para adultos, niños y 
personas mayores.

En la provincia de San Juan se ha formado en 
actuación y dirección con Sebastián Ozdoba, 
Fabricio Montilla y Guadalupe Suárez Jofré. 
También ha tomado clases de actuación, dirección, 
dramaturgia y puesta en escena con distinto 
profesionales de Argentina como Maricel Álvarez, 
Guillermo Cacacce, Federico Irazábal, Pompeyo 
Audivert, Silvio Lang, Rubén Szuchmacher, Marcelo 
Katz, Ricardo Bartís, Gabriel Chamé Buendía, 
Luciano Delprato, Julieta Daga, David Picotto y José 
Luis Valenzuela.

En 2018 quedó seleccionado 
como uno de los ganadores de las 
Becas para Artistas Emergentes 
del Instituto Nacional del Teatro, 
realizando una estadía y formación 
con Phillippe Gaulier en París, 
Francia.

Como actor ha participado de 
los espectáculos “Impro: humor 
+ improvisación” (2012–2014), 
“Martha o cómo trascender sobre la 
materialidad de los espacios” (2015), 
“Medea sé sonal” (2015–2017), “Del 
amor y otras giladas” (2016–2017), 
“Freak Show: Circo de fenómenos” 
(2016–2018), “Ballet en tres actos 
“El Quijote” (2017), “Orfeo. Fiesta, 
viaje, consumo, fetiche y disforia 
del signo” (2019) y Espectáculo 
final de la Fiesta Nacional del Sol 
(2014,2015 y 2016). Como director y 
creador: “Dragqueeneo” (2015), “Del 
amor y otras giladas” (2016–2018), 
“Freak Show: Circo de fenómenos” 
(2016), “Bestiario” (2017) y “Electra 
Shock. Tragedia, show y alto voltaje” 
(2019). También se ha desempeñado 
como asistente de dirección de los 
Espectáculos finales de la Fiesta 
Nacional del Sol 2019 y 2020.
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11:30 am a 12 mm. 
Mesa Experiencias de Gestión

Silvana Bustos Rubio
Chile

Presentación del Primer Festival Virtual de 
Artes Escénicas de Naciones Originarias 
FEYENTÚN.

Universidad de Valparaíso. 
Doctorado en Estudios Interdisciplinarios 
sobre el Pensamiento, Cultura y Sociedad.

Licenciada en Historia, Educación y Arte. 
Actriz. 

Magister en Historia de Chile y América. 
Actualmente cursa el Doctorado en Estudios 
Interdisciplinarios de la Universidad de 
Valparaíso, Chile. Su línea de investigación 
ha sido generar un dialogo entre el Teatro 
Documental y la Historia Oral.
 
Ha trabajado con la compañía de teatro 
documental KIMVN, desde la accesoria 
historiográfica. 

Roberto Salomón (Rocha, David)
El Salvador

Teatro Luis Poma: pandemia, escena y futuro
Teatro Luis Poma y Universidad 
Centroamericana José Simeón Cañas (UCA- El 
Salvador)

Roberto Salomón.
Chevalier des Arts et des Lettres de 
Francia, 2016, Premio Nacional de Cultura 
de El Salvador, 2014, Miembro Academia 
Salvadoreña de la Lengua, 2014.

Licenciatura en el Dickinson College, 1967, 
estudio en Dirección en el Circle-in-the-
Square Theatre, Nueva York, 1969. Estudió 
actuación en Piscator Senior Dramatic 
Workshop, Carnegie Hall, Nueva York, 1969 
y tiene su Maestría en  la Universidad de 
Ginebra, Suiza, 1999.

Director artístico de teatro.  Ha dirigido más 
de 80 espectáculos y producido otros 40, 
en culturas e idiomas diferentes. Profesor y 
formador de varias generaciones de artistas 
salvadoreños, además ha sido profesor 
invitado en instituciones internacionales y es 
consultor en materia teatral para arquitectos 
y organismos internacionales.

Investigador de novedosas formas de 
hacer llegar el teatro al público, también se 
desenvuelve cómo curador de exposiciones 
pictóricas, promotor de intercambios culturales 
entre distintos países y organizador de giras 
internacionales. 

Se le reconoce por su padrinaje de grupos 
teatrales emergentes.

Anfitrión de su propio programa de radio sobre 
el teatro, cuenta con experiencia en traducción 
de obras teatrales, además de  doblaje de cine 
y documentales. Reconocido actor y locutor  en 
teatro, radio, cine y televisión.

Ha sido Director artístico Teatro Luis Poma, San 
Salvador, El Salvador (2003-), Miembro fundador 
Bachillerato en Artes (1969), Director Teatro 
Nacional de San Salvador (1975–77), Creador 
Actoteatro, Primer centro cultural independiente 
(1978), Director y profesor Departamento 
Teatro, CENAR, El Salvador (1970–75), Consultor 
remodelación del Teatro Nacional de San 
Salvador (1975–77), Consultor teatral UNESCO, 
Guatemala (1976).

Cuenta con publicaciones  cómo Latin American 
Theatre Review; Hippies de Barranco, legado 
de Roberto Salomón al teatro salvadoreño, 
Alejandro Córdova, Índole editores, 2016

David Rocha.

Catedrático universitario en 
Departamento de Comunicaciones 
y Cultura de la Universidad 
Centroamericana “José Simeón Cañas”, 
UCA. Titiritero, narrador oral escénico, 
teatrólogo e investigador cultural. 
Maestría en Estudios Culturales por 
el IHNCA/UCA (2016) y  Licenciatura 
en Arte Teatral con especialidad 
en Teatrología por la Universidad 
de las Artes de La Habana, Cuba 
(2013). Miembro del Teatro de Títeres 
Guachipilín de Nicaragua desde el 
2008 hasta el 2019.Sus trabajos de 
crítica e investigación cultural han sido 
publicados en Cuba, Nicaragua, México 
y El Salvador en medios como El Faro, 
revista Conjunto (Casa de las Américas), 
Revista de Historia (IHNCA-UCA), entre 
otros. Ha impartido cursos y seminarios 
en distintos espacios culturales de 
Nicaragua también en la Universidad 
de Costa Rica, la Escuela Superior de 
Economía y Negocios y en el Teatro 
Luis Poma. En 2019 publicó dos libros 
en Nicaragua: “Mirada zigzagueante: 
ensayos sobre el teatro nicaragüense” 
(Foro Nicaragüense de Cultura) y 
“Crónicas de la ciudad” (SOMA editorial). 



182

Productores Ejecutivos de las Artes 
Escénicas de la República Argentina 
y de la Latinoamérica a través de 
instancias de  formación, capacitación 
y/o perfeccionamiento profesional, 
tales como talleres, capacitaciones, 
cursos, clínicas, etcétera; organizar 
y/o participar en encuentros locales, 
regionales e internacionales de 
producción de teatro, danza, música 
y artes performáticas con invitados 
nacionales y/o extranjeros; promover, 
generar y difundir programas, 
investigaciones, planes de acción, 
estudios, informes y todo tipo de 
proyecto vinculado a la especialidad; 
participar en congresos, ferias, 
convenciones, festivales vinculados 
a las Artes Escénicas, entre muchos 
otros.

En representación de APPEAE, 
su Presidente Gustavo Schraier, 
Productor Ejecutivo y Artístico 
de Teatro y Artes Performáticas, 
Subgerente de Producción Artística 
y Teatral del Complejo Teatral de 
Buenos Aires, docente universitario 
de técnicas de producción escénica 
y entre otras, autor del “Laboratorio 
de producción teatral 1. Técnicas de 
gestión y producción aplicadas a 
proyectos escénicos alternativos”.

Gustavo Schraier
Argentina

De la asociatividad y la visibilización de las 
profesiones escénicas en los tiempos de la 
pandemia. 

APPEAE, Asociación Profesional de Productores/as 
Ejecutivos/as de las Artes Escénicas.

APPEAE, la Asociación Civil Profesional de 
Productores/as Ejecutivos/as de las Artes 
Escénicas, es la primera entidad de su tipo en 
Iberoamérica. Constituida en el año 2016 y 
surgida por iniciativa del grupo fundador de 10 
productores/as ejecutivos/as de la Ciudad de 
Buenos Aires, centraliza -en la actualidad- a más de 
80 profesionales de distintos circuitos y disciplinas 
escénicas de la República Argentina, Chile, España y 
Uruguay. 

La Asociación tiene como principal misión la 
de “promover y fomentar el reconocimiento y 
la legitimación profesional de la figura de los/
as Productores/as Ejecutivos/os de las Artes 
Escénicas y muy especialmente, en el ámbito de 
las Artes e Industrias Culturales, Creativas y del 
Entretenimiento”. 

Y para cumplir con tal propósito, se plantea una 
serie de objetivos como Asociación: propiciar la 
especialización y el desarrollo profesional de los 

Sergio Luis de Oliveira 
Brasil

Teatro en la pandemia 

SESC – Servicio Social para el Comercio – São 
Paulo

Formación en Historia (PUC-SP). Asesor 
cultural en SESC, São Paulo. Especialización 
en Gestión Cultural. Curador de Mirada – 
Festival Iberoamericano de Artes Escénicas 
(2014/16) y del Festival Internacional de Rio 
Preto (2010/17).
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11:30 am a 12:00 mm.      
Mesa Cuestiones Pedagógicas

Gabriela Ricardes
Argentina

Primera Formación online en Artes de Circo, gratuita y abierta a toda 
América Latina.

Hop! arte, cultura y entretenimiento 

Gestora cultural, profesora universitaria y artista.

Fundadora y Directora de la primera carrera universitaria 
iberoamericana en Artes del Circo es en la Universidad Nacional de 
Tres de Febrero (2008 – hoy).

Secretaria de Contenidos del Sistema Federal de Medios y Contenidos 
Públicos (2016 – 2019).

Directora del Centro Cultural San Martín (2012 – 2015). 

Responsable de la Cooperaciones Internacionales y proyectos 
Especiales entre Ciudades, del Ministerio de Cultura de Buenos Aires 
(2011 – 2015).

Directora de Buenos Aires Polo Circo y del Festival Internacional de 
Circo de Buenos Aires, programas del Ministerio de Cultura de la 
Ciudad de Buenos Aires (2009 – 2015).

Becaria del programa Courrants du Monde, del Ministère de la Culture 
et la Comunicación y el Ministère des Affaires Etrangères (2003).

Fundadora y Codirectora de El Coreto Circo Escuela y el Centro de 
Artes del Circo de la Provincia de Buenos Aires (2000 – 2014).

Fundadora y Directora del Circo de la Costa (1995 – 2000). 

Vanina Rodríguez (Cersósimo, Facundo)
Alemania

Nadie sabe lo que puede un cuerpo. Un enlace entre lo 
cyborg y la pedagogía de la actuación.

Instituto de Literatura Ricardo Güiraldes. Facultad de Filosofía 
Humanidades y Artes de la Universidad Nacional de San Juan.

Programa Académico DICDRA.

VANINA RODRÍGUEZ 
Doctora en filosofía por la UNED – Madrid, Magíster en Arte y 
Espacio Público por la Kunstakademie – Nürnberg, y Licenciada 
en Artes Visuales por la UNSJ – Argentina. 

Obtuvo la medalla de oro por el mayor puntaje de la Facultad 
de Filosofía Humanidades y Artes y una beca del DAAD, para 
realizar estudios de postgrado en Alemania. 

Actualmente es Profesora Adjunta de la UNSJ e investigadora 
de LATinBAY en la Universidad Erlangen-Nürnberg.
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de Teatro de la Universidad de 
Antioquia. Ha participado como 
directora y actriz en diversos 
proyectos teatrales y televisivos, 
tanto a nivel nacional como 
internacional.

Julio Andrés Spinel Luna.
Psicólogo especialista en 
psicología clínica – Universidad 
Pontificia Bolivariana de 
(Bucaramanga- Colombia). 
Estudiante de maestría en 
Educación – Universidad Arturo 
Prat (Chile). Artista plástico 
autodidacta, gestor cultural, vigía 
de patrimonio cultural, escritor y 
ensayista. 
Ha participado en diversos 
eventos académicos y culturales 
como conferencista y tallerista. 
Ha realizado investigaciones en 
el campo de su profesión, en el 
campo de las artes y de la cultura. 
Actualmente es docente de la 
Universidad de Antioquia.

Eugenio Barba.
Nació en 1936 en Italia y creció en el pueblo 
de Gallipoli. La situación socio-económica 
de su familia cambió drásticamente cuando 
su padre, un oficial del ejército, fue víctima 
de la Segunda Guerra Mundial. Apenas 
terminados los estudios secundarios en el 
colegio militar de Nápoles abandonó la idea 
de una carrera militar siguiendo los pasos 
de su padre. En su lugar, emigró a Noruega 
en 1954 para trabajar como soldador y 
marinero. Al mismo tiempo se diplomó en 
literatura francesa y noruega y en historia de 
las religiones en la Universidad de Oslo.

En 1961 se trasladó a Polonia para estudiar 
dirección en la Escuela Estatal de Teatro de 
Varsovia. Pero al año abandonó para unirse 
a Jerzy Grotowski, quien en ese entonces 
dirigía el “Teatro de las 13 filas” en Opole. 
Barba permaneció con Grotowski por tres 
años. En 1963 viajó por India donde estudió 
Kathakali, una forma teatral desconocida 
hasta ese momento en occidente. Barba 

Lavinia Sabina Sorge Radovani,
Julio Andrés Spinel Luna
Colombia

De la presencialidad a la virtualidad: 
Experiencia pedagógica de un montaje teatral en 
tiempos de pandemia.

Universidad de Antioquia
Artes Escénicas

Lavinia Sabina Sorge Radovani.
Doctora en Didáctica de la Educación Física, de las 
Artes Visuales, de la Música y de la voz -Línea de 
investigación Logopedia – Universidad Autónoma de 
Barcelona. Magister en iniciación a la investigación 
Artes Escénicas – Universidad Autónoma de Barcelona. 
Investigadora en técnicas de la voz – Accademia 
d’Arte Drammatica Silvio D’Amico (Roma). Especialista 
en Dramaturgia –y Maestra en Arte Dramático de 
la Universidad de Antioquia (Medellín – Colombia). 
Co-Investigadora y colaboradora del Grupo de 
Investigación EVES – GRUMED (Reconocido por el 
Gobierno Catalán – Barcelona). Desde el año 2005 
es coinvestigadora del Grupo Artes Escénicas y del 
Espectáculo  (Colciencias Categoría A) en el cual 
se dedica principalmente a la coordinación del 
semillero de Investigación EVOCA – Estudios Vocales 
en la Universidad de Antioquia y los programas de 
rehabilitación vocal que se implementan en la Facultad 
de Artes. 

Actualmente es directora teatral, investigadora, 
dramaturga, docente y coordinadora de los programas 

Martes 28 de Septiembre
12:30 - 13:30 

CONFERENCIA Biodrama, entre realidad y Ficción.
Por Viviana Tellas, Argentina. 

Miércoles 29 de Septiembre
9:00 - 10:00 am 

CONVERSACIÓN Eugenio Barba (Italia), diálogo sobre 60 años 
de teatro, con Jorge Dubatti (Argentina)

escribió un ensayo sobre Kathakali el cual fue 
inmediatamente publicado en Italia, Francia, 
Estados Unidos y Dinamarca. Escribió el 
primer libro sobre Grotowski, En busca del 
teatro perdido, que apareció en 1965 en Italia 
y Hungría.

A su regreso a Oslo, en 1964, Barba quiso 
convertirse en un director de teatro 
profesional, pero su condición de extranjero 
le impidió encontrar trabajo. En octubre 
1964 fundó el Odin Teatret con un pequeño 
grupo de jóvenes que no habían sido 
aceptados en la Escuela Estatal de Teatro. 
Todo el aprendizaje se desarolló a través de 
un entrenamiento basado sobre ejercicios 
físicos y vocales. Ensayaron en un refugio 
antiaéreo su primer espectáculo, Ornitofilene, 
del autor noruego Jens Bjørneboe, y fue 
presentado en Noruega, Suecia, Finlandia y 
Dinamarca. En junio 1966 fueron invitados por 
el pequeño municipio danés de Holstebro 
que le ofreció una reducida suma de dinero 
y una granja fuera de la ciudad para crear allí 
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10 am a 11:15  am.  
Mesa Creación - Investigación.
 

Daniel Calderon Arana
Colombia

La metamorfosis de la industria del 
entretenimiento.  

DECA Teatro
DECA Escuela de Formación Actoral 

Director, Actor, Productor y Licenciado 
en Teatro de la Universidad de Antioquia. 
Fundador y director de DECA escuela de 
formación actoral, compañía de teatro  y 
productora artística con la cual ha realizado 
más de 45 montajes profesionales y ha 
graduado a más de 530 estudiantes (27 
promociones) de procesos de dos años y 
medio de formación entre niños, jóvenes y 
adultos. 

Fue considerado por los medios como el 
director escénico más joven de Colombia 
(2003) y actualmente se desempeña como 
gestor cultural y productor independiente 
participando activamente en la movida 
teatral de Bogotá con  obras como “Mía 
sobre ella misma”, “Impresentable”, “El 
Hostal”, “Flores Muertas” y el formato de 
Teatro por WhatsApp “Sin puño y letra” 
que realiza su primera representación 
internacional con elenco panameño (2021).

Realizó sus estudios en el Instituto 
Departamental de Bellas Artes en Cali y en 
la Escuela de Arte Dramático de la Casa 
del Teatro Nacional de Bogotá. Es el actual 
representante del sector de los Agentes 
Culturales y Productores en el Congreso 
Nacional de Teatro después de haber 
participado en el Encuentro de Gestores y 
Productores Conexión Hemisferio realizado 
en Madrid España (2019) como premio del 
Ministerio de Cultura a su desarrollo como 
Productor con los nuevos lenguajes creativos.

En el campo televisivo ha participado 
en series y novelas como La dama del 
pantano,  Las profesionales y Club 10 
con el Canal Caracol, Victoria con RTI 
Televisión y en la serie A mano limpia de 
RCN.  Actor de la película El carro de Dago 
García Producciones. Actualmente es actor 
protagónico de la nueva comedia de Mario 
Ribero para Caracol Televisión “Manual para 
ninjas”. 

Daniel Calderón está convencido que toda 
idea se puede llevar a cabo y, con base en 
su experiencia, sabe que la realidad de los 
proyectos artísticos solo dependerá del acto 
de la gestión y la producción; las diferentes 
etapas y procesos por los que debe pasar 
independientemente al formato, género 
o público objetivo. Todo arte es un gran 
producto el cual logra circular y proyectarse 
si detrás de él hay un ente ejecutor en este 
importante campo.

un teatro-laboratorio. Desde entonces Barba y sus 
colaboradores han tenido en Holstebro la base de 
sus múltiples actividades.

Durante los últimos cincuenta años Eugenio Barba ha 
dirigido 76 producciones con el Odin Teatret y con 
el conjunto intercultural Theatrum Mundi Ensemble.

Desde 1974 Eugenio Barba y el Odin Teatret han 
concebido su propio modo de estar presentes en 
diferentes contextos sociales a través del “trueque”, 
un intercambio de expresiones culturales con una 
comunidad o una institución estructurado como un 
espectáculo.

En 1979 Eugenio Barba fundó la ISTA, International 
School of Theatre Anthropology, la cual abrió un 
nuevo campo de estudio: la Antropología teatral.
Barba es miembro del consejo editorial de revistas 
como “The Drama Review”, “Performance Research”, 
“New Theatre Quarterly”, “Teatro e Storia” y 
“Urdimento”. Entre sus publicaciones más recientes 
en diferentes idiomas están: La canoa de papel, 
Teatro: Soledad, oficio, revuelta, La tierra de cenizas 
y diamantes. Mi aprendizaje en Polonia, seguido de 
26 cartas de Jerzy Grotowski a Eugenio Barba, Arar el 
cielo, La conquista de la diferencia, Quemar la casa. 
Orígenes de un director y El arte secreto del actor. 
Diccionario de antropología teatral en colaboración 
con Nicola Savarese.

Eugenio Barba es Doctor honoris 
causa de las universidades de 
Aarhus, Ayacucho, Bolonia, Habana, 
Varsovia, Plymouth, Hong Kong, 
Buenos Aires, Tallin, Cluj-Napoca, 
Edimburgo y Shanghai, y ha recibido 
el “Reconnaissance de Mérite 
Scientifique” de la Universidad 
de Montreal y el “Sonningpris” de 
la Universidad de Copenhague. 
Entre numerosos reconocimientos 
cuentan el “Kjeld Abell-prisen” de la 
Academia de Dinamarca, el “Premio 
internazionale Luigi Pirandello” 
de Italia y “The Thalia Prize” de la 
International Association of Theatre 
Critics (IATC).

De los artistas que han marcado la 
historia de la segunda mitad del 
siglo XX, Eugenio Barba ha sido el 
único que ha trabajado de forma 
innovadora en todos los campos de 
la cultura teatral: la creación artística, 
la reflexión teórica, la transmisión de 
las técnicas del saber profesional, el 
trabajo sobre la memoria histórica, 
la investigación científica, el uso del 
teatro en contextos sociales como 
instrumento transcultural para activar 
relaciones entre grupos sociales y 
étnicos diferentes.
Holstebro, 2017
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Leidy Marcela Castaño Bermúdez , Jonathan 
Ortiz García  , Carlos Alberto Molano 
Monsalve 
Colombia

Etnografía Performativa en la Creación Colectiva de 
Memorias. Reflexión de la experiencia de creación de 
obra efímera con la Asociación de Víctimas del Resguardo 
Indígena de Origen Colonial Cañamomo Lomaprieta y el 
proceso Casa de la Memoria en Riosucio, Caldas.

Universidad de Caldas (Proyecto Hilando Capacidades 
Políticas para las Transiciones en los Territorios)
Antropología y Licenciatura en Artes Escénicas

LEIDY MARCELA CASTAÑO
Profesional en Gestión Cultural y Comunicativa. Estudiante 
del programa de Antropología, Universidad de Caldas. 
Monitora del proyecto Hilando capacidades políticas para 
las transiciones en los territorios.

JONATHAN ORTIZ GARCÍA
Estudiante del programa de Licenciatura en Artes 
Escénicas, Universidad de Caldas. Monitor de Artes 
del proyecto Hilando capacidades políticas para las 
transiciones en los territorios.

CARLOS ALBERTO MOLANO
Licenciado en Artes Escénicas. Magister en Educación. 
Candidato a doctor en Pensamiento Complejo. Director del 
Departamento de Artes Escénicas, Universidad de Caldas. 
Coordinador de Artes del Proyecto Colombia Científica.

En 2019, crea Compañía Errante, junto a 
Alejandro Ramos. Actualmente dirige la 
Compañía donde da clases y dirige sus 
propias producciones. En paralelo se 
desarrolla como actriz invitada en diferentes 
proyectos de la ciudad de Córdoba. 

Su próximo estreno como actriz será “Nada 
volverá a ser como antes” del CUENCO 
TEATRO, dirigida por Rodrigo Cuesta. 
Coordinadora de la Escuela de Espectadores 
Córdoba desde 2016. 

Integrante del grupo de investigación 
“Dramaturgia de la actuación, redefiniciones 
de una práctica.”  Proyecto Consolidar, 
SECYT. UNC. 2018/2021. Dirigido por 
Cipriano Arguello Pitt.

(Inglés y Francés: Habla, lee y escribe)

Valentina Etchart
Argentina

Laura ¿Sos vos_ La pregunta de quién está detrás 
del barbijo. Análisis y resonancias a partir de 
dicho fotomontaje de cuatro piezas audiovisuales 
realizado por Compañía Errante.

Compañia Errante (Teatro de Máscaras) –  Escuela 
de Espectadores Córdoba (Argentina)

Artista interdisciplinaria.  Me vinculo con las Industrias 
creativas desde la docencia, la investigación, la 
actuación y la gestión  y dirección de proyectos. 

Actriz, formada en la Escuela Internacional de Teatro 
Jacques Lecoq, París, Francia. Especialidad: Estudio 
del movimiento y comprensión del cuerpo humano. 
Magister en Teatro, Mención Actuación, de la 
Universidad Nacional del Centro de la Provincia de 
Bs As (UNICEN). Se ha formado con maestros/as 
como Jorge Dubatti, Renato Ferracini, Gabriela Peréz 
Cubas, Mauricio Kartun, José Luis Valenzuela, Julia 
Lavatelli, Marcelo Savignone, Cabuia Teatro, Clarisa 
Ema Cabrera, Julieta Ghibaudo, entre otros/as. 
Licenciada en Comunicación Social (UNC), con 
especialización en audiovisual. 

Se formó en la facultad de Ciencias Económicas de 
la Universidad Nacional de Córdoba, realizando dos 
posgrados en Producción Cultural y en Gestión de 
Emprendimientos Creativos.
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10:00 am a 11:00 am.    
Mesa Análisis de Espectáculos.

Macarena Andrews Barraza 
Chile

El afecto de una manada

Pontificia Universidad Católica de Chile
Doctorado en Artes mención Estudios y 
Prácticas Teatrales

Candidata a Doctora en Artes Estudios y 
Prácticas Teatrales, PUC (Santiago, Chile). MLitt 
Dramaturgia y Dramaturgismo, Universidad de 
Glasgow (U.K). Licenciada en Letras. Literatura y 
Lingüística Hispanoamericanas. PUC. 

Actriz, dramaturga, dramaturgista y directora. 
“Devenir-Bruja. Soberanía territorial sobre la 
imagen de un cuerpo de mujer” es su tesis 
de doctorado en Práctica Artística como 
Investigación.

Laura Derpic Burgos
Bolivia

La virtualidad y los límites del teatro (1)
Artista independiente

Dramaturga. Gestora Cultural y Docente.
Tiene un Máster en Creación Teatral de la 
Universidad Carlos III de Madrid (ES). Se 
formó como Dramaturga en la Escuela de 
Arte Dramático de Bs. As. (AR). 
Publicó las obras “Del polvo de las esquinas” 
y “Los Rubiecitos”, entre otras. 

Su trabajo se mostró en Argentina, Bolivia, 
Chile, Grecia, España y México, donde 
también ha generado diferentes proyectos 
y sinergias, además de recibir diferentes 
premios y reconocimientos. 

Percy Encinas Carranza
Perú

Experiencia y neurociencia: apuntes sobre dos obras 
tecnomediadas peruanas.

Asociación Iberoamericana de Artes y Letras (AIBAL) / 
Universidad Nacional Mayor de San Marcos
Fac. Letras y Ciencias Humanas 

Doctorando por la Universidad de Buenos Aires en 
Teoría e Historia de las Artes; Magíster en Gerencia 
Social por la Pontificia Universidad Católica del Perú 
(PUCP); Licenciado en Literatura por Universidad 
Nacional Mayor de San Marcos con tesis calificada 
Sobresaliente. 

Diseñó la Carrera de Artes Escénicas de la Universidad 
Científica del Sur, de la que fue su primer director.
Ha fundado y dirigido el Festival UCSUR de 
Teatro Internacional durante 7 años consecutivos, 
actualmente dirige el Festival Internacional de Saberes 
Escénicos (FISABES). Ha sido director de Investigación 
de la ENSAD. Conferencista en Congresos, eventos 
y universidades de Estados Unidos, Europa y 
Latinoamérica. 

Preside el Congreso Internacional de Estudios Teatrales 
que  coorganiza con UNMSM, PUCP y ENSAD. 
Docente de Dramaturgia, Gestión Cultural y del Taller 
de guiones literarios en la Universidad Nacional de 

San Marcos. Docente de Creación 
Literaria en el Posgrado de la 
Universidad Ricardo Palma. Más 
de 70 publicaciones en revistas y 
medios escritos.

Actualmente, dirige los proyectos 
de la Asociación Iberoamericana 
de Artes y Letras (AIBAL) desde 
donde dirige investigaciones 
interdisciplinarias, programas 
como Escuela de Espectadores 
(ganador del concurso de 
proyectos 2018 del Ministerio de 
Cultura) o Literaturas peruanas 
del Bicentenario, primer estudio 
orgánico de la producción literaria 
peruana del siglo XXI en cuatro 
géneros. 

Es consultor senior del Ministerio 
de Educación. Su proyecto 
Introducción a la Cultura 
Comunitaria (INCULCO) ganó, 
entre 225 concursantes, el premio 
Hagamos Historia en julio 2020.
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11:15 a 12:00 mm.
Mesa Creación - Investigación.
 

Juana Del Mar Gómez 
Colombia

La composición escénica
Un espacio para la dramaturgia del convivio.
Artes Escénicas, Universidad Javeriana 

Maestra en Artes Escénicas de la Universidad 
Javeriana. Ha  profundizado estudios en 
investigación en el CELCIT. Se ha vinculado 
con la dramaturgia con los maestros Víctor 
Quesada y Rafael Spregelburd. Trabajó como 
asistente de dirección en la obra “La Triste 
Vida de Joaquín Florido”, en el proyecto 
Cicatrizar del Teatro Julio Mario Santo 
Domingo, y en la obra La Princesa Ligera, del 
Teatro de Juguete Y el Teatro Colón. 

Actualmente hace parte del Colectivo Regia.

Sandra Massera Bordoni
Uruguay

Para que los personajes no nos olviden.
EMAD -Escuela Multidisciplinaria de Arte 
Dramático/Teatro del Umbral.

Directora teatral -27 obras estrenadas y una 
ópera-, dramaturga -32 textos-, docente de 
artes escénicas, actriz. 

Fundadora y directora de Teatro del Umbral 
-1998/2021- participando con puestas 
en escena, dramaturgia, master classes y 
coloquios en Uruguay, Argentina, Chile, Brasil, 
Estados Unidos, Perú, Italia, México, Francia, 
España.

Premios: Florencio Mejor Texto Autor Nacional, 
Juan Carlos Onetti, Nacionales de Literatura, 
COFONTE, Museo Vivo del Títere, FEFCA.

Miguel Ángel Nigro
Argentina

El objeto del close-up en la escena virtual.
UNA, Universidad Nacional de las Artes.

Profesor Nacional de Bellas Artes y 
Escenografía. Licenciado en Escenografía, 
UNA. Actual doctorando y docente de 
la Licenciatura en Escenografía, UNA. 
Director y Codirector de proyectos de 
investigación. Expositor en Congresos, 
Jornadas, Encuentros, autor y coautor de 
artículos académicos publicados en revistas 
especializadas en teatro. Participa de 
Festivales, Ciclos y Encuentros de teatro.
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Miembro de la Comisión 
Académica de Posgrado de la 
Maestría en Arte y Sociedad en 
Latinoamérica (FA – UNICEN), 
miembro del Comité Académico 
de La Escalera/Anuario de la 
Facultad de Arte (UNICEN).

Ha desempeñado los siguientes 
cargos de gestión en la Facultad 
de Arte (UNICEN):
Secretaria de Investigación y 
Posgrado, Consejera Académica, 
Directora del Departamento de 
Historia y Teoría del Arte.

Coordinadora de la Colección 
Dramaturgias, que dirige Mauricio 
Kartun en Arte Publicaciones (FA – 
UNICEN).

Es autora de numerosas 
publicaciones en libros, artículos 
y actas sobre las artes escénicas 
en el sudeste bonaerense.

11:15 am a 12:00 mm.  
Mesa Análisis de Espectáculos.

Teresita María Victoria Fuentes
Argentina

Teatro en Pandemia en una ciudad intermedia de 
Latinoamérica (Tandil 2020 - 2021).

Facultad de Arte – Universidad Nacional del Centro de 
la Provincia de Buenos Aires (UNICEN).

Licenciada en Teatro por la Facultad de Arte de la 
Universidad Nacional del Centro de la Provincia de 
Buenos Aires (FA – UNICEN).

Magister en Teatro argentino y latinoamericano por 
la Facultad de Filosofía y Letras de la Universidad de 
Buenos Aires (UBA).

Profesora Titular Ordinaria en las cátedras: -Historia de 
las Estructura Teatrales II – Seminario de Investigación 
e integración teatral, en la Carrera de Profesor y 
Licenciado en Teatro y aLiteratura Latinoamericana en 
la de Realización Integral en Artes audiovisuales, en la 
Facultad de Arte de la UNICEN.

Directora del Núcleo de Investigación Teatro Educación 
y Consumos Culturales -TECC- (FA- UNICEN), y del 
proyecto de Investigación Artes escénicas en el campo
socio cultural de la región centro-sudeste de la 
provincia de Buenos Aires (2000–2020).

Andrés Gaitán Duarte
Colombia

La pandemia: una oportunidad de expansión de lo 
teatral. El caso de Campus Stellae.
Magna Fraternidad Teatral.

Licenciado en Artes Escénicas. Magister en escrituras 
creativas. Actor. Director. Guionista. 
 
Inicia su experiencia teatral en el año 1997 en la 
Facultad de Ciencias Humanas de la Universidad 
Nacional, representándola en los festivales 
universitarios de 1997 a 2000.  Entre los años 
2002 y 2007 trabaja como actor en la Corporación 
Colombiana de Teatro dirigida por Patricia Ariza y 
recibe un taller de dirección escénica dictado por 
Santiago García.

En 2005 participa como actor  en la película 
colombiana “La Sombra del Caminante” de Ciro 
Guerra. 

Obtiene la Distinción Meritoria por su trabajo de grado  
“Teatro simbolista en el Teatro Matacandelas”. 
Co-director del montaje “El viaje de la Niña Álbum” 
proyecto ganador de la beca para jóvenes directores 
de la Orquesta Filarmónica de Bogotá 2009. 

Dramaturgo de varios 
proyectos escénicos 
de teatro ciencia con 
Asociación Cultural 
Velatropa para Maloka 
y el Planetario Distrital. 
Fundador de la productora 
de contenidos Inmaculada 
films art transmedia con 
quienes produce, escribe 
y dirige varios proyectos, 
entre ellos el espectáculo 
Campus Stellae, ganador 
del estimulo de la SRCD 
de Bogotá 2020 y  
mención de honor en la 
convocatoria Crea Digital 
2021 por la calidad e 
innovación del proyecto. 
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Francisca Hono Olmos 
Chile

Sigo Acá: Propuesta performativa para el 
convivio y la memoria.

Pontificia Universidad Católica de Chile

Magíster en Artes, mención Estudios y 
Prácticas Teatrales

Artista escénica. Ha profundizado en 
disciplinas como la dirección teatral, 
investigación y docencia (Teatro Aplicado). 
La hegemonía de los cuerpos dentro del 
circuito teatral, las distintas formas de 
comprender los feminismos y la ética 
del convivio en la puesta en escena son 
cuestionamientos constantes dentro sus 
obras e investigaciones.

Actualmente se desempeña como docente 
ayudante de la Escuela de Teatro de la 
Pontificia Universidad Católica de Chile.

12:15 - 13:00 pm

CONFERENCIA Déjame que te 
cante yo también…, por Rosa 
Luisa Márquez (Puerto Rico)

Teatrera puertorriqueña, actriz y directora. 
Catedrática de la Universidad de Puerto Rico, 
1978–2011. Genera el proyecto pedagógico 
de Brincos y Saltos, el juego como disciplina 
teatral con montajes, talleres y publicaciones 
que multiplican miles de sus estudiantes en 
escuelas, comunidades y hasta en teatros. 
En 2018 recibe los reconocimientos de 
El Gallo de la Habana en Mayo Teatral y 
del Trabajo de una vida del 33 Festival 
Internacional de Teatro Hispano de Miami. 

Durante la pandemia, publica “Memorias 
de una teatrera del Caribe, conversaciones 
con Miguel Rubio Zapata”, accesible 
gratuitamente en la página de Teatro Público 
Puerto Rico.

Jueves 30 de Septiembre

9:00 - 10:00 am

CONFERENCIA “Artes conviviales, 
artes tecnoviviales y artes liminales 
en pandemia: mediaciones, 
invenciones, migraciones, 
transformaciones (y algunas 
refutaciones)” por Jorge Dubatti, 
Argentina

Doctor del Área de Historia y Teoría de las Artes, 
en la Universidad de Buenos Aires. Profesor Titular 
Regular de Historia del Teatro Universal / Historia 
del Teatro II (Carrera de Artes, UBA). 
Director Regular del Instituto de Artes del 
Espectáculo “Dr. Raúl H. Castagnino”,  de la 
Facultad de Filosofía y Letras de la UBA. 

Co-coordina el Diplomado Internacional de 
Creación-Investigación Escénica, de la Universidad 
Nacional Autónoma de México (UNAM). 

Fundó y dirige desde 2001, la 
Escuela de Espectadores de 
Buenos Aires. Ha contribuido en 
abrir 61 escuelas de espectadores 
en diversos países. Co-coordina 
la Escuela Internacional de 
Espectadores de Iberoamérica y el 
Caribe (EIEC, Festival Internacional 
de Teatro de Manizales, Colombia). 
Entre sus libros recientes: Teatro 
y territorialidad (2020) y Estudios 
de Teatro Argentino, Europeo y 
Comparado (2020). Es presidente 
de la Asociación Argentina de 
Espectadores de Teatro y Artes 
Escénicas (AETAE, período 2019-
2021). Premio Konex 2007 y 2017 en 
Periodismo-Comunicación. Conduce 
el programa “El Tiempo y el Teatro” 
en Radio Nacional AM870.
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10:00 a 10:45  am.
Mesa Creación - Investigación.
 

Andrea Gutierrez Álvarez
Colombia

Afectaciones de la pandemia en los 
procesos de creación escénica en contextos 
comunitarios.

Corporación Tapioca

Maestra en artes escénicas, con estudios de 
posgrado en gestión cultural y una amplia 
experiencia en desarrollo de proyectos 
artísticos con comunidades en la región de la 
orinocoamazonía.

Ania Páez Peláez
México

Exploración de Espacio No. 5.
Escuela de Artes, Universidad Anáhuac México.

Licenciatura en Teatro y Actuación.

Ania Páez se graduó de la Licenciatura en 
Danza de la Universidad de las Américas-
Puebla.

Estudió la Maestría en Dance Theatre: The 
Body in Performance, en Trinity Laban, 
Londres, Inglaterra; investigando nociones 
de género, identidad, performatividad, 
muerte del autor, autobiografía y demás 
problematizaciones del cuerpo. 

Este programa de Maestría le otorgó la beca 
ERASMUS para viajar a Berlín, Alemania, al 
encuentro Practicing Composition: Making 
Practice. Además ha participado en otros 
programas intensivos como Rencontres 
Internationales des Ècoles de Danse, en 
Francia; One Body, One Career en Holanda y el 
American Dance Festival en EUA. 

En el 2017 concluyó su Certificación como 
Educadora de Movimiento Somático en el 

Centro de Body Mind Movement México.
Como creadora ha presentado su obra de 
danza y performance en México, Estados 
Unidos, Inglaterra y Francia. 

Como bailarina ha sido miembro de diversas 
compañías y ha colaborado con artistas 
nacionales e internacionales como Charlotte 
Boye-Christensen, Jan Erkert, Sunny Savoy, 
Rip Parker, Ray Schwartz, Holly Williams, 
Moti Mark Zemelman, Helena Hunter, Simon 
Vincenzi. 

Representó a México como ponente invitada 
en el 2012, con la conferencia La Identidad 
como Política del Cuerpo, en la Universidad 
de San Juan, Puerto Rico.

Fue docente a nivel medio superior en 
escuelas del Instituto Nacional de Bellas 
Artes de 2012 a 2017, donde fue miembro del 
Consejo Académico, y Coordinadora de la 
Academia de Danza.

Es Académica de la Escuela de Artes de 
la Universidad Anáhuac México desde el 
2015, y Directora de la Compañía de Danza 
Contemporánea de la misma Institución, 
y desde el 2020 es Coordinadora del 
Diplomado de Historia de la Danza.

Maggi Persíncola
Argentina

Proceso de crecimiento y evolución del 
grupo teatral “El puente” conformado por 
trabajadoras del Puente Nicolás Avellaneda 
de Buenos Aires.

Centro Cultural El Puente.

Maggi Persincola desde 1987 actuó en obras 
de teatro, performances en la calle y subtes, 
murgas y cine. Escribe y dirige obras de 
teatro, cuentos y poemas.

Estudia la carrera Artes en la UBA.

Es periodista de la revista Con Fervor.  

Realizó cursos de Arte escénica, Teatro 
callejero, expresión corporal, danza, circo, 
mimo, fotografía y Acrobacia. 

Coordina desde el 2013 el Centro cultural El 
puente y el grupo teatral El Puente.
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Ángela Patricia Jiménez Castro
Colombia

Gabriel Calderón como protagonista de una 
renovación generacional, tanto del lenguaje 
teatral como del público.

Comunicadora social y periodista, 
especialista en Gerencia de la Comunicación 
Corporativa, próxima a iniciar una Maestría en 
Literatura. 

Tiene experiencia en redacción, edición de 
textos, corrección de estilo, coordinación 
editorial, manejo de medios y periodismo 
cultural. Se ha desempañado tanto en el 
área periodística como organizacional, en los 
sectores público y privado.

Actualmente trabaja como coordinadora 
editorial en la Universidad de Caldas. 
Desde hace 10 años escribe para TEXTOS, 
el periódico oficial del FIT Manizales, y, 
eventualmente escribe artículos sobre temas 
culturales de Manizales y especialmente de 
teatro para Papel Salmón de La Patria. 

Es una espectadora teatral apasionada, 
en constante formación para la lectura y 
escritura crítica de las obras teatrales que 
llegan a la ciudad.

10:00 a 10:45 am.  
Mesa Análisis de Espectáculos.

Gabriela Javier Caballero
Perú

La performance y la necesidad de “poner el 
cuerpo” frente a sucesos políticos.

Docente de Investigación de la Escuela 
Nacional Superior de Arte Dramático (ENSAD)

Es magister en Artes Escénicas por la 
Pontificia Universidad del Perú y bachiller en 
Literatura por la Universidad Nacional Mayor 
de San Marcos. Ha participado en diversos 
eventos relacionados con la investigación 
literaria y teatral. 

Es miembro del equipo de investigadores 
e investigadoras de la Asociación 
Iberoamericana de Artes y Letras – AIBAL. 
Actualmente se desempeña como docente 
de investigación en la Escuela Nacional 
Superior de Arte Dramático (ENSAD). 

Carlos Dimeo
Polonia
Alimañas, COVID y otras bestias en el teatro 
iberoamericano

Doctor Habilitowany en la Universidad de Łódź 
(Facultad de Filología), Doctor en Ciencias Sociales, 
Mención Estudios Culturales (Universidad de 
Carabobo – Venezuela). Máster “Gestión de la 
Comunicación y la Cultura” (FLACSO-Argentina) y 
Máster en “Literatura Venezolana” (Universidad de 
Carabobo). Estudios en el Máster del CENDES-UCV 
(Centros de Estudios del Desarrollo – Universidad 
Central de Venezuela) “Estudios del desarrollo y 
Políticas Públicas”.

Ha impartido clases en: Universidad Marie Curie-
Skłodowska (Lublin – Polonia) también director 
de la unidad de investigación de: Teatru i Dramatu 
Krajów Romanskich. Ha dictado clases en 
Universidad de Łódź (Łódź – Polonia), Profesor en la 
Universidad Central de Venezuela en el Postgrado 
de Teatro Latinoamericano. También profesor en la 
Universidad Pedagógica Experimental Libertador 
(en las áreas de postgrado y grado). Profesor en 
la Universidad Católica Andrés Bello (Caracas – 
Venezuela), Escuela de Educación y Escuela de 
Letras de la misma. Profesor de postgrado y grado 
en la Universidad de Carabobo y en la Universidad 
Nacional Experimental “Rómulo Gallegos”. 
Conferencista invitado de la Universidad de 

Estrasburgo (Francia), Universidad 
de Valladolid (España), Universidad 
de Tartu (Estonia), Universidad 
Complutense de Madrid (España) y 
Universidad Matej Bel (Eslovaquia), 
entre otras. Actualmente es 
miembro del Consejo Asesor 
del Instituto de las Artes del 
Espectáculo (Facultad de Filosofía y 
Letras de la Universidad de Buenos 
Aires – Argentina).Editor y fundador 
del sello editorial «La Campana 
Sumergida». Director-Editor de la 
revista digital «Dramateatro» (http://
www.dramateatro.com). Desarrolla 
su actividad académica y de 
investigación en la Universidad de 
Bielsko-Biała (Akademia Techniczno-
Humanistyczna w Bielsku-Białej).
Especialidades: Corrector de Estilo 
y de textos literarios y científicos, 
teatro hispanoamericano, 
literatura hispanoamericana, editor 
de libros, enseñanza del Español 
como 2ª lengua (ELE2).
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Ewerton dos Santos Silva
Brasil

Efectos de la presencia: herramientas del cine teatro de Cia Nissi.

Compañía de Artes Nissi.
Faculdade Venda Nova do Imigrante.

Licenciada en Administración de Empresas por la UESPI. Artes 
Dramáticas y Danza por la Escuela Técnica de Teatro Gomes 
Campos. Postgrado en Arteterapia, Docencia Artística y MBA en 
Dirección de Arte. 

Ha estado haciendo teatro durante 13 años en Brasil. Fue actor en la 
Compañía de Teatro UFPI durante 4 años, donde investigó teatro y 
literatura. 

Fue profesor del Curso Técnico de Teatro, donde impartió clases 
de Interpretación Dramática, Montaje Teatral, Diseño de Vestuario, 
Maquillaje y Expresión Corporal.

Ha presentado varios artículos en congresos, simposios y reuniones 
en instituciones como UESPI, UFPI, UNICAMP y UFBA. 
Miembro del comité organizador del Festival Internacional de 
Teatro de Campinas-Brasil. 

Ha ganado varios premios, incluido el de Actor Revelación 2017 en 
el Troféu Melhores do Teatro Piauiense. Ha participado en varios 
festivales de teatro, nacionales e internacionales, como actor y 
director. 

Actualmente es actor y productor de Cia de Arte Nissi, considerado 
el grupo de teatro más grande de Latinoamérica.

11:00 am a 12:00 mm.
Mesa Creación - Investigación.
 

Mario Sánchez Vanegas
Colombia

Teatro de la obsolescencia.
Compañía Fractal Teatro de Medellín.

Arte dramático.
 
Maestro en arte dramático de la Universidad de Antioquia 
con dos maestrías, una en Dramaturgia de la Universidad 
Nacional de las Artes (Arg.) y otra en Escrituras Creativas 
de la Universidad Eafit (Col.)

Fundador de la compañía Fractal Teatro de Medellín, lugar 
de creación que ha sido reconocido con becas para la 
creación, la dramaturgia y la puesta en escena, desde 
hace 15 años.

Co-fundador del Festival Universitario de Teatro 
Aficionado, Escénica.

Director actual del grupo Madriguera Teatro de la 
universidad Eafit.

Docente de teatro en la Universidad de Antioquia.
Reconocido en la mirada de dos gatos: Ortega y Gasset.
Y agradecido con el FITM por su persistencia y resistencia 
ante el desmoronamiento existencial del mundo. Gracias.
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Daniel Ariza, Jorge Dubatti, Isabel 
Hernández, Luis Loaiza y Xavier Escribano

Presentación libro “El hombre flor”.

11:00 am a 12:00 mm.    
Mesa Análisis de Espectáculos.

Juan Sebastián Peralta 
Uruguay

La expansión de las fronteras real - 
ficcional en la utilización de plataformas 
no convencionales para presentaciones 
escénicas y la emergencia de nuevas formas 
de creación en el contexto de la virtualidad 
escénica pandémica.

Universidad de la República.
Tecnicatura Universitaria en Dramaturgia.

Actor, dramaturgo y director teatral. 
Profesor de filosofía. Master en Teoría e 
Historia del Teatro. 

Desarrolla su trabajo artístico en un abanico 
que abarca desde el teatro en esquema 
tradicional, pasando por la performance, 
hasta la instalación y el audiovisual. 
Desarrolla una labor docente tanto a nivel 
nacional como internacional, ya sea en 
el ámbito de la filosofía como en el de la 
dirección escénica y dramaturgia. 

Paula Inés Tortosa 
Argentina

Teatralidades sobre el Terrorismo de Estado 
en Argentina: entre el covivio y tecnovivio.

CONICET- IIGG UBA/ Facultad de Psicología 
UBA

Licenciada en Psicología y Profesora en 
enseñanza media y superior de psicología de 
la Universidad de Buenos Aires. 

Magister en Epidemiología, Gestión y 
Políticas en Salud de la Universidad Nacional 
de Lanús- Maestranda en Estudios y Políticas 
de Género de la Universidad Nacional de Tres 
de Febrero- Doctoranda en Ciencias Sociales 
de la Universidad de Buenos Aires.

Becaria doctoral de CONICET con el tema 
“Construcción de la memoria histórica 
sobre el Terrorismo de Estado en Argentina 
en Intervenciones performáticas desde la 
perspectiva de género”. 

Docente e investigadora de la Facultad 
de Psicología de la UBA y el Instituto de 
Investigaciones Gino Germani FSOC UBA. 

Florencio Sánchez) y “La farsa de 
los ausentes” (adaptación de “El 
desierto entra a la ciudad” de R. 
Arlt).

Dirigió “La Señora Macbeth”, 
de Griselda Gambaro, “Medea” 
de Eurípides y “Antígona Vélez” 
de Leopoldo Marechal y actuó 
y codirigió junto a Rodrigo de 
la Serna y Andrés Mangone, “El 
Farmer” de Andrés Rivera. 

Recientemente ha publicado el libro 
“El piedrazo en el espejo, teatro 
de la fuerza ausente”, donde hace 
un recorrido por su técnica de 
formación teatral y sobre obras de 
su autoría. En la actualidad, como 
actor y director, presenta en el 
Centro Cultural de la Cooperación: 
“Habitación Macbeth”, versión 
para un actor de su autoría, sobre 
Macbeth de W. Shakespeare.

12:00 mm. a 13:00 pm 

CONFERENCIA Pensar el después: qué 
saberes de experiencia deja la pandemia 
a las artes Escénicas, por Pompeyo 
Audivert (Argentina), Marianella Morena 
(Uruguay), Alberto Villareal (México) y 
Johan Velandia (Colombia)

Pompeyo Audivert.
Actor, director teatral, dramaturgo y docente. Desde 
1990 dirige el Teatro Estudio El Cuervo, donde dicta 
clases de actuación.

Como actor, entre muchas otras obras, se destacó 
en “Postales argentinas” y “Hamlet o la guerra de los 
teatros”, en ambos casos con dirección de Ricardo 
Bartís; en “Esperando a Godot”, de Beckett, con 
dirección de Leonor Manso; en “La hija del aire”, de 
Calderón de la Barca, y “El Rey Lear”, de Shakespeare, 
ambas con dirección de Jorge Lavelli; en “Fin de 
partida”, de Beckett, compartiendo dirección junto a 
Lorenzo Quinteros; en “Heldenplatz”, de Bernhard, con 
dirección de Emilio García Wehbi y en “Marathon” de 
Monti, con dirección de Villanueva Cosse.

Entre las obras que realizó como dramaturgo y 
director, se destacan: “Museo Ezeiza 20 de junio 
de 1973, instalación teatral” y “Edipo en Ezeiza”. 
También, “Muñeca” (versión libre de la obra de A. 
Discépolo), “Trastorno” (adaptación de “El Pasado” de 
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Marianella Morena.

Dramaturga-Directora de escena- Docente.Es 
una de las artistas de la escena uruguaya con 
mayor proyección internacional. Sus obras 
giran  por : Argentina, Brasil, Bolivia, Ecuador, 
Colombia, Venezuela, EE.UU, España, 
Alemania, Francia, Paraguay, Chile, México. 
Incluida en investigaciones  uruguayas, 
argentinas, norteamericanas, italianas, 
francesas, y cubanas.  Dialoga con lo real 
desde el presente personal/político,  con 
proyectos  que atraviesan lo social, género y 
una creación latinoamericana. Su formación 
actoral la inicia en Uruguay especializándose 
luego en Polonia, Francia, Argentina.  

Premiada por Francia con el Premio Moliere, 
por el CCE(Centro cultural de España) en 
dos ocasiones, por la UBA(Universidad de 
Buenos Aires)  con el Premio  a espectáculo 
extranjero, nominada en dos oportunidades a 
los premios ACE-Crítica argentina. El Instituto 
Goethe la elige como personalidad teatral y 
la beca en Berlín. Obtiene becas nacionales 
como creadora y ha ganado subsidios 
estatales para su desarrollo artístico. 

Ha dado charlas en Universidades de EE.UU, 
Argentina, Perú, Colombia, Chile, España, y 
Francia. Lleva montados 25 espectáculos. 
Se destacan, Don Juan, El lugar del beso,  
Las Julietas,   Antígona Oriental(con un 
coro de 20 expresas políticas en escena),  
No daré hijos, daré versos, Ella sobre Ella, 
BICENTENARIA, una intervención escénica 
con 200 mujeres en la plaza pública en 
Lima-Perú, Naturaleza Trans, con chicas 
de la frontera con Brasil, en un formato de 
teatro documento. 

Sus textos dramáticos se han publicado  en 
Uruguay, España, Cuba, Francia, y México.  
Estrenó en Uruguay en 2021 Muñecas 
de Piel, inspirada en casos reales de 
explotación sexual. Obra que fue llevada a 
la justicia con intenciones de ser censurada, 
generando un gran impacto mediático, sin 
precedentes en la historia judicial uruguaya. 
Ganó el juicio. 

Actualmente está dirigiendo en España una 
reescritura propia de FUENTEOVEJUNA/
Historia del maltrato, que estrena en 
octubre en el festival de Cádiz y hace 
temporada en noviembre en Madrid en el 
teatro de La Abadía.

por compañías como la “Compañía 
Nacional de Teatro” de Costa Rica. 
En Ópera ha dirigido escena en 
“Bufadero” producida por el “Festival 
Internacional Cervantino” y “La 
finta semplice” de W. A. Mozart con 
la “Orquesta de Cámara de Bellas 
Artes”. En su trabajo como ensayista 
ha escrito para revistas de arte 
como “Letras Libres”, “Tempestad” 
y “Theater der Zeit” (Alemania). Ha 
impartido cursos en ciudades como 
La Habana, Madrid y Sao Paulo. De 
2001 a 2011 fue director artístico de 
la compañía “Artillería Producciones” 
y del Teatro “La Madriguera”. En 2015 
formó parte de los artistas invitados 
al festival de teatro “Heidelberger 
Stückemarkt” dedicado ese año 
especialmente a México.

Algunos reconocimientos son el 
“Premio Internacional de Ensayo 
Teatral CITRU-Paso de Gato” (2006); 
el “Aurora Theatre Company Third 
Global Age Project” en San Francisco 
California (2008); el “Premio Nacional 
de Literatura: José Fuentes Mares” 
por su libro “Siete años en ensayos” 
(2013) y en 2014 la UNAM le concede 
el “Reconocimiento Distinción 
Universidad Nacional para Jóvenes 
Académicos en el campo de Creación 

Alberto Villareal.
Escritor; Autor y Director de Teatro, de Ópera, 
Creador de Instalaciones Escénicas, e Investigador 
académico. Su trabajo creativo abarca más de 
cincuenta puestas en escena, la mayor parte de 
su autoría, con presencia artística en 14 países. 
Está traducido al alemán, chino, inglés, francés y 
portugués. 

Es “Licenciado en Literatura Dramática y Teatro” 
por la UNAM con medalla “Gabino Barreda” y 
Maestro en “Teoria e Prática do Teatro” por la 
“Universidade de Sao Paulo” Brasil. Ha cursado 
residencias de especialización en el “Royal Court 
Theatre” de Londres; la “Fundación Carolina” en 
España o el Seminario “Latin America & Caribbean 
Directors Workshop” con Declan Doneland en 
Buenos Aires. 

Sus textos están publicados en editoriales como 
“Nick Hern Books” de Londres; “Cierto Pez” de 
Santiago de Chile; “Le Miroir qui fume”, “Actualités 
editions” ó “Les cahiers de la Maison Antoine Vitez” 
en París; Ediciones “Alarcos” de Cuba y “El Milagro” 
o “Teatro Sin Paredes” en México. 

Invitado a festivales como el “Transamerique” 
de Montreal, El “Santiago a Mil” de Chile, el 
“Iberoamericano” de Cádiz, El “Internacional” de la 
Habana o el “Mirada” de Santos Brasil. Comisionado 
para escribir para teatros como el “Vila Flor” en 
Guimaraes Portugal y sus obras se han montado 
en teatros como el “Arcola Theatre” de Londres y 
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Artística y Extensión de la Cultura”; ese 
mismo año fue seleccionado por la “Shanghai 
Writers Association” como autor para 
realizar una residencia de creación en China 
y formar parte del congreso internacional 
de escritores “Simposium of Sino-Foreing 
Writers exchanges” en HangShou. En 2016 
participó como ensayista en el en el libro 
internacional conmemorativo del trabajo de 
Frank Castorf editado por “Theater der Zeit” 
de Alemania. 

Recientemente fue invitado por el “Royal 
Court Theatre” de Londres para una 
residencia creativa; fue convocado por el 
“Kammerspiele” de Múnich para colaborar 
en una reflexión de varios directores 
internacionales sobre 1968 y fue invitado 
por el “Schauspiel” de Leipzig para dirigir 
“Paradies Fluten” de Thomas Köck. En 
2019 obtuvo el segundo lugar del “Premio 
de Crónica de la Ciudad de México” y en 
2020 fue seleccionado entre los ensayistas 
ganadores del “Concurso nacional de ensayo 
sobre el estado actual de las artes escénicas 
y la música en México” convocado por la 
UNAM.

Johan Velandia.
Actor, Dramaturgo y Director teatral. 
Egresado de la Academia Superior de Artes 
Asab (2004). Cursa el máster oficial en Artes 
escénicas en la Universidad Rey Juan Carlos 
(2010). 

Director y fundador de la compañía teatral 
bogotana La Congregación. En este espacio 
de creación escénica concibe espectáculos 
de su autoría donde integra diferentes 
disciplinas artísticas, transita por varios 
géneros dramáticos e indaga en temáticas 
que abordan problemáticas sociales, 
principalmente. En esta búsqueda continua 
aparecen títulos como: Camargo, El Ensayo, 
Rojo, El libro de Job, Trio Concierto payaso, 
Fin, Omisión, Solo me Acuerdo de Eso, La 
Ceguera del Halcón entre otros.

El consejo académico del 3er Congreso Iberoamericano 
del Teatro resuelve la aceptación para publicación, sin 
lectura durante el evento, de las ponencias propuestas 
de los/as siguientes autores/as, en un capítulo especial 
al mérito y la calidad logrados.

El orden impuesto es alfabético por país y nombre de 
pila, no evidencia jerarquía calificativa.

TRABAJOS INVITADOS A PUBLICACIÓN

Triunfo

Algán

VILLAVICENZIO 

Sória

Fávero / Aten-cio

Fuentes

García Sánchez

Argentina

Argentina

Brasil

Brasil

Brasil

Chile

Colombia

Universidad Nacional de las 
Artes UNA y NODO 
Centro Cultural Digi-tal.

CONICET-UADE

Conexão Latina de Teatro

Colectivo Madeirite Rosa

Tercer Abstracto

The University of 
Huddersfield / pasantía 
en el Doctorado en Ar-tes 
Universidad Católica de 
Chile

Bellas Artes institución 
Universitaria / Instituto 
Popular de Cultura

María Romina

Raul Santiago

HUGO

Liz Nátali 

Mateus / David

Cristina

Alba Yulieth

1

2

3

4

5

6

7

NOMBRE(S)No APELLIDO(S) PAÍS
ORGANIZACIÓN A LA QUE 
PERTENECE/REPRESENTA
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Duque Montoya

Martínez Coro-nel

Martínez Mejía

Carmona Patiño

Velazco García

Castaño Hoyos /  
Sánchez Ruíz

Ayala Herrera

Chávez Riaño

Mina

Agudelo Ramírez

Cortes Torres

Flórez Medina

Lazo Castañeda

González

Obrador Rosselló

Matienzo Frasquet

Vieites García

Pallarès Elias

Pascual Rodrí-guez

Alcalá

Molina de la Rosa

Reyes Botello

Maza

Gómez Martínez

Llanos Argumanis

Yangali Vargas

Colombia

Colombia

Colombia

Colombia

Colombia

Colombia

Colombia

Colombia

Colombia

Colombia

Colombia

Colombia

Colombia

Colombia

España

España

España

España

España

México

México

México

México

México

Perú

Perú

Instituto Popular de Cultura IPC

Teatro Villa Mayor

Escénica, Festival Universitario 
de Teatro Aficionado

Los Chicos del Jardín

Colectivo artístico la otra puerta

Colegio Santa Francisca Romana 
y Colegio Colsubsidio Norte

Universidad La Gran Colombia

Fundación Teatro Musical 
Lati-noamericano

Instituto Departamental de 
Bellas Artes, Cali

Semillero de Investigación en 
Improvisación Teatral KOKEN

Universidad Manuela Beltran

Corporación Teatro PFU en 
Collor

Taller de Dramaturgia 
Permanente de Manizales

La Casa de los Oficios

Tshock Cultura Emocional

Escarramán Teatro

Universidad de Vigo

Teatro del Sí

MIT - Mostra Internacional de 
Teatro de Ribadavia

ESCEN4 44

Universidad Anáhuac México

MoS

Universidad Anáhuac México

Universidad Nacional Autónoma 
de México

Asociación Iberoamericana 
de Artes y Letras (AI-BAL)/
Universidad Nacional Mayor 
de San Marcos (UNMSM)/
Universidad Nacional Agraria 
La Molina (UNALM)/Universidad 
Tecnológica del Perú

Asociación Iberoamericana de 
Artes y Letras (AIBAL)

Alex Andrei  

Álvaro Andrés

Carlos Mario

David 

David Julián

Diana Cristina / 
Ivonne Tatiana

Fredy Alexan-der 

Iván Andrés

Jesús María

Jorge Luis

Jose Eduardo

Lizardo Evelio

Mauricio

Walter

Jeroni

Jose Luis

Manuel Francisco

Marina

Roberto

Abraham

Adriana Araceli

Julián Alfredo

Rafael

Rosa María 

Ernesto Walter

Jorge Luis
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Paredes Morales

Velarde Fernández

Bruzzoni Giovanelli

Carbajal Spagnuolo

Casabella Martínez

Martins

Manrique Pérez

Perú

Perú

Uruguay

Uruguay

Uruguay

Venezuela

Venezuela

Asociación Iberoamericana de 
Artes y Letras (AIBAL)

Asociación Iberoamericana de 
Artes y Letras (AIBAL)

Consejo de Formación en 
Educación

Asociación de Críticos Teatrales 
del Uruguay (ACTU)

ninguna

Escuela de Espectadores. 
Venezuela

UNEARTE 

Judith Mavila

Sergio

Lucía

María Rosa

Pilar

Juan

Nora Isabel
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JUNTA DIRECTIVA

Elvira Escobar de Restrepo
Matilde Cuartas Villegas
Samuel Guillermo Gómez Mejía
Mariana Villegas Gómez
Nicolás Llano Naranjo
Luz María Calderón Uribe
Julia Inés Gómez Springstube
Valentina Vallejo Arango
Natalia Marulanda Mejía
Octavio Escobar Giraldo
Carlos Adolfo Escobar Holguín
Clara Lucía López de Estrada
Jorge Alberto Gutiérrez Jaramillo
Luz Adriana Trujillo Gálvez

EQUIPO ORGANIZADOR

PUBLICIDAD

DISEÑO

DESARROLLO WEB

PRENSA

CONGRESO

Octavio Arbeláez Tobón
Martha Cecilia Franco García
Mariangela Mendoza Figueroa
Julian Arbelaez Tobón
Sergio Arenas
Alexander Tobón
Nataly Moreno Tirado

Elena Mejía Echeverri
Juan Pablo Morales Pescador

Humberto Jurado Grisales
María del Rosario Vallejo Gómez
Mateo Orozco

César Augusto Valencia Quecano

Diana María Botero Giraldo
Andrés Mauricio Arango
Diego Fernando Jiménez
Juan David Rivera
Santiago Ramírez

Angélica Castillo Mejía
Paola Cuartas
Angélica Escobar
Yurany Giraldo

Paula Andrea Leguizamón
Ariel Pineda

Martha Giraldo

Rafael valencia

Angela Yauri

Luis Alfredo Cuesta
Carlos Eduardo Giraldo

Director
Directora ejecutiva
Asistente de la Dirección Ejecutiva
Productor General
Coordinador de Producción General
Coordinador Técnico
Auxiliar de contratación

Jefe de publicidad
Asistente de publicidad

Diseño visual
Asistente diseño visual
Producción audiovisual

Técnico de T.I.

Coordinadora de prensa
Fotografía
Camarógrafo
Fotógrafo
Camarógrafo

Coordinadora de eventos teóricos
Asistente de eventos teóricos
Asistente de eventos teóricos
Asistente de eventos teóricos

Coordinador de Escenografía y Montaje
Coordinador Utilería

Coordinador Alojamiento y Alimentación

Coordinador de Transporte

Coordinadora de  Guías

Coordinador de Logistica
Asistente de Logistica

TALLER

ALOJAMIENTO Y ALIMENTACIÓN

TRANSPORTE

GUIAS

LOGÍSTICA



Coordinadora eventos academicos
Asistentes de eventos academicos
Asistentes de eventos academicos
Asistentes de eventos academicos

Jefe de Sala
Jefe Tecnico sala
Servicios Generales
Servicios Generales

Jefe de Sala
Servicios Generales

Jefe de Sala
Tramoya
Tramoya

Jefe de Sala
Tramoya
Tramoya
Servicios Generales
Asistente espacio
Asistente espacio
Asistente espacio
Asistente espacio

Angelica Castillo
Paola Cuartas
Angelica Escobar
Yurany Giraldo

Germán Camilo Díaz
Santiago Sanchez Perez
Alba Lucia Gómez
Jose Miguel Gómez

Edgar Barona
Hilda Zamir Gaviria

Natalia Rios
Jose Luis Vallejo
Claudia Viviana Salinas Pineda

Bredy Yeins Gallego
Jorge Augusto Martinez
Jhonny Ruiz Cardona
Luz Adriana Gavira
Manuel Alejandro Calderon
Jose Manuel Serna Rico
Paola Andrea Vargas
Alejandra Martínez

ESPACIO NO 
CONVENCIONAL

CALLE

BODEGA

EVENTOS TEORICOS

FUNDADORES

AUDITORIO U. NACIONAL

CONFA

Stefania Gonzales Vargas
Braian Camilo Rodriguez Suarez
Jairo Steven Calvo
Iban  de Jesus Alarcón Marín

Dany Grimaldo Flórez
Carlos Andres Daza Rios
Robert Adrian Durán Castro
Giovanni Torres Muñoz
Claudia Viviana Arroyave Chaura
Carlos Eduardo Gómez Hermosa
Por confirmar
Oscar Gutierrez Mejia
Luis Enrique Pérez Rengifo
Luis Alberto Grisales Dallos
Daniel Eduardo Gonzalez Gaviria
Oscar Antonio López Londoño
Jairo Orozco Carvajal
Rodrigo de Jesús Berrio Orozco
Jhon Jairo Galarza Cardona

Asistente Calle
Asistente Calle
Asistente Calle
Asistente Calle

Asistente Taller
Almacenista 
Carpintero
Carpintero
Auxiliar de Utilería
Auxiliar de Utilería
Auxiliar de Utilería
Auxiliar de Bodega 
Auxiliar de Bodega 
Auxiliar de Bodega 
Auxiliar de Bodega 
Auxiliar de Bodega 
Auxiliar de Bodega 
Auxiliar de Bodega 
Auxiliar de Bodega 



CANAL RCN


