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Hemos pensado este espacio a modo de coreografia, como una composicion
de piezas de diversas disciplinas artisticas. Entre ellas el teatro y la danza,
no reconocidas hasta hace bien poco por el museo. Piezas hibridas por su
naturaleza, por el ambito en la que se ha situado a quien las creay por estar
descontextualizadas, pero con algo siempre en comun, el cuerpo y el gesto
performativo como materia prima. El cuerpo interviene para transformar la
materia, como campo de accidn, como obra sometida al gesto.

Ponemos el foco en las fricciones al relacionar las artes escénicas y los museos
evidenciando una artificialidad ante las ausencias de las denominadas artes
vivas, y cuyas fronteras con otras manifestaciones artisticas no son tan claras.
Bajo un mismo espacio expositivo se integran piezas materiales e inmateria-
les, voces y gestos, restos de acciones, pero también piezas escénicas y filmi-
cas, asi como los cuerpos de los intérpretes —archivos de la memoria— junto
a los propios movimientos de los visitantes que activan las obras.

¢Qué ocurre al poner estas piezas en didlogo? pero de tu a td, en un mismo
espacio, ¢Qué ocurre si colocamos una escenografia a modo de instalacion
artistica en una sala expositiva? ;Podemos proyectar en el museo la graba-
cion de una obra de teatro del mismo modo que una pieza de videoarte?
¢Qué diferencia existe entre el video de una performance cuyo creador pro-
viene de las artes visuales y la grabacién de una pieza de danza por parte de
un coreografo? ¢Cudl es el valor en el mercado de la escenografia de un ar-
tista visual y la escenografia de un director de escena? O ¢qué lugar ocupan
las piezas escénicas frente al arte de accién o el happening en la coleccion
de un museo?

En este sentido el objetivo no es reclamar un espacio de lo escénico dentro
del museo sino el didlogo de una disciplina artistica con el resto, de modo
que se enriquezca una institucion que pretende ser el reflejo de la sociedad
y el tiempo en que vivimos. De ahi que el titulo de la exposicion quede como
un final abierto: Este puede ser el lugar.

Natalia Alvarez Simdy Javier Arozena
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Esta narracion comienza con la instalacion Altar concebida ori-
ginalmente como la escenografia de la obra de teatro La Plaza,
de la compania El conde de Torrefiel, y que recrea el espacio
publico. El monumento conmemorativo de los atentados de
Bruselas en 2016 sube al escenario. Ahora, en estas salas ese
Altar ha cambiado de contexto y se situa en el espacio museis-
tico como manifestacion artistica independiente. El dialogo ya
no se establece con el teatro, sino con el cubo blanco donde la
instalacion toma otra dimension y otro significado. Lo mismo
ocurre con el fragmento de la obra de teatro 7he Scarlet Letter
de la dramaturga y directora Angélica Liddell. Esta grabacion
se situa en el museo dotada de un valor estético en si mismo.
Los desplazamientos de significados juegan, como lo hacen las
ilusiones teatrales: ;qué son realmente esas piezas?

La exposicion contintia en un ambito en el que la geometria espa-
cial es la que vincula lo cartografico y lo coreografico, el mapa
del cuerpo yla notacién de la danza. En esta sala se presentan los
dibujos de las notaciones de la coredgrafa Lucinda Childs que
unidos a los audios de las piezas nos llevan a la reconstruccion
por parte del espectador de sus composiciones espaciales. Otro
ejemplo del uso de patrones geométricos es la pieza 0.734 de
Radouan Mriziga quien utiliza su cuerpo como herramienta de
medicioén a través de movimientos coreografiados. Situadas en
el espacio central, vinculadas ambas a lo escultérico y también
a la partitura, se encuentran la artista plastica Laia Estruch, con
una suerte de escultura hinchable de formas redondeadas frente
al coredgrafo norteamericano William Forsythe, con una pieza
de angulos rectos que se integra en el suelo. El objeto escultdrico
de Estruch se activa con el cuerpo y la voz de la propia artista,
mientras que el objeto coreografico de Forsythe debe activarse
por el cuerpo del espectador, que pasa a ser intérprete.

Las propuestas de los dos artistas plasticos, el espanol Isidoro
Varcarcel Medinay el norteamericano Bruce Nauman, ponen en el
centro el cuerpoy lo coreografico desde las artes visuales mientras
que la piel, como elemento corporal y membrana contenedora de
memorias, toma cuerpo en un ambito compartido por la obra de
la artista suiza Heidi Buchery el pintor canario Manolo Millares.

ActolV

Acto final

En el Gltimo ambito planteamos algunas cuestiones relativas a
las ausencias y al canon de los museos. Compartiendo espacio
dos coreodgrafas: la espanola La Ribot y la alemana Pina Bausch.
La Ribot, que desarrolla también su trabajo como artista visual,
toma la pieza de Bausch, Café Miiller, como inspiracion para su
instalacion. La Ribot durante su trayectoria ha tenido muy pre-
sente los desplazamientos entre las artes visuales y las escénicas,
tanto en los aspectos formales como los conceptuales, de ahi que
por ejemplo su serie Piezas Distinguidas fuesen piezas cortas
que vendia y que tienen propietario. La Ribot ha entrado en las
colecciones de museos con piezas como § Liquide (2000), adqui-
rida por el Museo Reina Sofia, un trabajo que se activa pero que
no tiene ninguna parte material. Mientras, si alzamos la mirada
desde las sillas de Walk the Authors, nos encontramos con las
sillas de Café Miiller, creacion fundamental en la historia de la
danza de todos los tiempos, y que sin embargo no ha entrado
en el ambito museistico. Otros temas atraviesan la exposicion
como el concepto de lo popular a través de Big Spender de Bob
Fosse, esencial dentro del género de los musicales y coetaneo
de Lucinda Childs. Trajal Harrel en su pieza Made to Mesure se
cuestiona la altayla baja cultura a través de fenémenos paralelos
como fueron el voguing y la danza minimalista norteamericana
que compartieron un mismo tiempo pero no los mismos espa-
cios. El concepto de lo popular y social atraviesan también las
obras de Jerome Bel y Lia Rodrigues.

Esta multiplicidad de formatos desborda las salas del museo
y las disciplinas, ejemplo de ello es el dialogo que que se esta-
blece entre el artista visual Pipo Hernandez Rivero y el bailaor
y coredgrafo Israel Galvan, una pieza a cuatro manos en el que
el suelo flamenco espera al cuerpo — al bailaor de sombras
como diria Didi-Huberman —que nunca llega. Una exposicién
de cuerpos, espectros, sombras y restos, que ponen en comun
la forma en la habitamos nuestras propias historias, asi como
nuestros propios espacios.

Esta exposicion junto con Lo que pesa una cabeza en la sala B deben enten-
derse entre el conflicto y el didlogo, un tdndem en el que la esculturay las artes
vivas juegan un papel fundamental como escenario de nuevas formas artisticas.
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Israel Galvan /
Pipo Hernandez Rivero

(Sevilla 1973 / Telde 1966)

Esquinitas /La Pastilla 2023

Suelo de madera, suelo de goma, tambor, vibrador, toboganes infantiles

Esquinitas / La Pastilla es resultado del didlogo cruzado entre
el coreografo y bailaor Israel Galvan y el artista plastico Pipo
Hernandez Rivero sobre cdmo dar forma a la ausencia del bai-
laor. Encuentran una posible respuesta a través del cruce entre una
vibrante trama sonora y la redonda superficie que Galvan usé en su
celebrada pieza “Arena”. Muestran un escenario vacio, un espacio a
la espera. Sobre ese escenario, un tambor escondido entre estruc-
turas de parques infantiles amontonadas; y sobre éste, un vibrador
que activa sobre una caja un turbador redoble, que se extiende en el
tiempo a la espera la entrada del intérprete.
La instalacion esta compuesta por un suelo que resignifican ambos artistas
al traerlo al ambito museistico, y convertirlo en objeto de arte. Esta tarima
fue rescatada de entre las arenas de la Real Plaza de Toros de La Maestranza
de Sevilla, donde Israel Galvan ejecuto la que fuera la primera actuacion
de un bailaor en esta Plaza. Por eso, este suelo es para Galvan algo mas que
un tambor. Para Hernandez es materia fetichizada, poseedora de multiples
posibilidades simbdlicas.
La pieza la acaban de componer una serie de cupulas y toboganes.
Lugares en los que la imaginacién y lo repetitivo conviven en el espec-
tro del juego infantil. Estos toboganes comparten escenario con un
vibrador, un juguete adulto por antonomasia. Un complejo encuentro
de las materialidades de los ocios de nifiez y adultez contenidos en un
mismo ruedo, convocados para mantener de alguna forma, la erotica
de la espera.
Las piezas del artista canario Pipo Hernandez Rivero se mueven en el terri-
torio de la sospecha y la opacidad. Sefialando la complejidad de las posibi-
lidades de la pintura en el siglo XXI, su trabajo ofrece una reconsideracion
de lo pictorico referenciando al fracaso de las vanguardias culturales. Con
una destacada trayectoria ha expuesto en galerias de Milan, Berlin, Madrid,
Barcelona, Tenerife y Las Palmas. También ha participado en las bienales de
Canariasy La Habana.



Israel Galvan es coredgrafo y bailaor de flamenco, con apenas 5 afios comen-
z6 a bailar de la mano de sus padres, José Galvan y Eugenia de los Reyes.
Con un lenguaje expresivo muy personal basado en fragmentaciones, suma
de gestos y mezclas ha renovado la tradicion del flamenco. Israel Galvan es
Premio Nacional de Danza 2005.
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Les Luthiers

(Buenos Aires 1967)

El Lago Encantado (ballet leido), 1974

Registro sonoro

El Lago Encantado es una pieza de ballet leido. En ella el espectador,
o en este caso el oyente, debe imaginarse cada escena y cada uno de
los movimientos de los distintos personajes siguiendo atentamente
el relato del narrador. Pausadamente y con todo detalle, se va expli-
cando todo cuanto acontece en el transcurso del libreto, disparando
asi la imaginacion del oyente que va recreando para siy desde si, lo
oido pero no lo visto.
La accidn esta contenida en las palabras, las escenas se van construyendo con
el texto, y a la vez van dotando de sentido y corporeidad lo narrado. Los hu-
moristas utilizan todos los arquetipos del ballet romantico del siglo XIX en
cuanto a construccion de los personajes, argumento y al lenguaje técnico de
la danza clasica.
“Adoramos la milsica de ballet. Cada vez que incluimos en nuestro
espectdculo el ballet leido “El lago encantado” sentimos que se nos van
los pies (para cualquier lado), que se nos va el alma (a los pies) y, sobre
todo, que se nos va el publico”. Les Luthiers

Con mas de cincuenta afios en activo, el grupo argentino Les Luthiers es un
referente del humor gracias a su original tratamiento del lenguaje, de los ins-
trumentos musicales y de la accion escénica. Ha logrado posicionarse en un
sitial tinico dentro de la lengua hispana. Sus letras establecen multiples juegos
con el lenguaje y ademas de un espejo critico a la sociedad contemporanea.
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El Conde de Torrefiel

(Tania Beyeler, Lugano 1980. Pablo Gisbert, Ontinyent 1982)

ALTAR (2018-2023)

Instalacion escenografica con flores artificiales, velas LED

ALTAR es una instalacion, concebida por la compaiia de teatro con-
temporaneo El Conde de Torrefiel. Esta gran composicion de flores
y velas a modo de memorial, es la protagonista del primer acto de la
obra de teatro La Plaza (2018), como elemento escenografico al servi-
cio de una narracion dramatica.
Aqui ALTAR se desliga de su funcién escénica para migrar a un medio di-
ferente para el cual fue concebido del teatro al museo. En este proceso de
transformacion, la instalacion deviene una pieza independiente que entra
en dialogo con el publico desde su potencia material, visual y conceptual.
Su presencia conmemora una ausencia latente, genera un ambiente de ex-
traflamiento, una sensacion espeluznante y singular donde el limite entre
imagen y materia, entre apariencia y esencia, se confunden.
ALTAR traslada mediante su inmovilidad la esencia de un mundo
alienado y alienante, cercano a la muerte, donde los otros alcanzan
la categoria de imagen: una imagen artificial que apenas se puede
ya tocar. Se presenta asi como paradigma reducido de la imagen del
mundo, un retrato impresionista y de caracter espectral del espacio
publico. Un espacio y un tiempo que pertenecen a una realidad inal-
canzable, una realidad que se construye en la acumulacién de vidas
invisibles, subjetividades solitarias que conviven.

Tanya Beyelery Pablo Gisbert dirigen el proyecto artistico El Conde de Torre-
fiel, que inicia su trayectoria en 2010. Sus propuestas escénicas se caracteri-
zan por una estética visual y textual alejada de convencionalismos, resultado
de una oscilacion entre literatura, artes plasticas y movimiento coreografico.



A
Lucinda Childs

(New York, 194.0)

Radial courses, 1976
Bocetos a color, audio

Melody Excerpt, 1977

Bocetos a color, audio

A principios de la década de 1970, Childs desarrolla una nueva forma
de danza, a menudo descrita como minimalista o repetitiva. Partiendo
de movimientos cotidianos, estas obras se basaron en patrones geomé-
tricos y estructuras ritmicas. Utilizando un método grafico simple, es
capaz de crear recorridos basados en estructuras seriales y desarrollar
lalégica de repeticion de cada movimiento.
El cuarteto Radial Courses sigue el trazado de un circulo, donde las tres frases
de movimiento (una caminandoy dos saltando) se miden por la geometria del
mismo, atravesando la mitad o las tres cuartas partes del perimetro. Debido
a la naturaleza compleja de su coreografia, Childs idea métodos para que los
bailarines se “reinicien” si pierden la nocién de su lugar en la partitura du-
rante la actuacién. En caso de necesidad de reiniciar la secuencia, uno de los
intérpretes debe hacerlo saber dando un grito e indicando el lugar de la coreo-
grafia desde donde comenzar de nuevo.
Melody Excerpt (extracto melddico) es una pieza de danza para cinco
intérpretes. En silencio deben repetir tres frases de 10 tiempos en un
orden sistematico, permaneciendo sus caminos fijos a lo largo de la
actuacion. En el transcurso de la pieza no se repite ningtin patrén o
combinacion exactamente de la misma manera, por lo que cada sec-
cion de 10 tiempos es Unica. Los recorridos se ensayan a conciencia
para adaptarlos a cada elenco. Los intérpretes deben ejecutar la estruc-
tura coreografica sin modificar el camino ni dudar del ritmo ya que
este trabajo solo puede realizarse si cada intérprete mantiene la con-
centracion y ejecuta fielmente la partitura que le toca interpretar. Lo
que a veces puede parecer un caos es, de hecho, un movimiento perfec-
tamente coreografiado.
Su titulo hace referencia al fraseo de 10 tiempos de la obra. Debido a que las
frases comtinmente ocurren en ocho tiempos en la musica occidental, este fra-
seo de 10 tiempos deja uno musicalmente suspendido. Por lo tanto, la melodia
se convierte en “extracto”, un extracto melodico.

=
Bob Fosse

(Chicago 1927 — Washington D.C. 1987)

Big Spender, 1969
Video (fragmento de la pelicula “Sweet Charity”)

duracion: 4:13 min.

Esta escena de la pelicula “Sweet Charity” se sitiia en un club de alterne
neoyorquino, un lugar al que todos acuden pero del que nadie quiere
hablar. Este momento algido de la pelicula de Fosse lo protagonizan
figuras femeninas que ilustran el recurrente interés del director por
humanizar las marginalidades en un género de masas como el musical.
A menudo Fosse desplaza la mirada hacia bastidores, para mostrar lo que
sucede detras y queda oculto. Asi dota de voz, foco y cuerpo a esas historias
populares que la industria del entretenimiento consideraria irrelevantes; y
no validas para estar en escena. En un gesto radical para alejarse de los ca-
nones de la industria, Fosse desposee a sus coreografias de lo que conven-
cionalmente se entiende como espectacular o virtuoso para dotarlas de una
serie de movimientos elementales como caminar, correr o sentarse. Gestos
minimos que remiten a pequefas acciones cotidianas que Fosse deforma
para dislocarlos y conseguir “colarlos” en sus creaciones escénicas y filmi-
cas. Su estilo fue enormemente influenciado por sus experiencias formativas
bailando en clubes burlescos y profesaba que su coreografia a menudo se
basaba en “los trucos de stripper mds antiguos del mundo.”
Segtin el propio Fosse, su estilo provenia de su inhabilidad para hacer
ciertas posiciones técnicas. Pero a pesar de estas limitaciones, lo
cierto es que éstas dieron forma a su vocabulario y estilo personales.
El relieve que es capaz de otorgarle a acciones pequenias muy locali-
zadasy la forma en que resuelve con materiales minimos, son algunos
de los recursos habituales en su hacer coreografico.

Sweet Charity fue su debut como cineasta y un fracaso comercial y de critica,
pero permitid a Fosse explorar el potencial de la camara para presentar la
danza en el cine. Bob Fosse, fue coredgrafo, bailarin, director de teatro y de
cine. Es uno de los referentes mas importantes del género musical de las tlti-
mas décadas con obras como Chicago, All that Jazz o Cabaret donde sobre-
paso las reglas habituales de este género.
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William Forsythe

(Nueva York, 1949)

Himmel und Holle, 2019

Instalacion, pintura en spray

William Forsythe sitiia su obra en la intersecciéon de la performance,
la escultura y la instalacion. Desde 1989, paralelamente a sus produc-
ciones escénicas, ha desarrollado un conjunto de piezas denominadas
Choreographic Objects (Objetos coreograficos). Estas extensiones fisi-
cas y objetuales son obras experimentales e interactivas que invitan al
espectador a comprometerse con las ideas fundamentales de la coreo-
grafia y expanden las exploraciones coreograficas de Forsythe, mas alla
del escenario y de los profesionales cualificados, a los espacios publicos.
Segun el artista, la coreografia y el baile son dos practicas distintas y muy
diferentes. La coincidencia de ambas hace que, a menudo, la coreografia sir-
va como elemento canalizador del deseo de bailar. A través de los objetos
coreograficos cuestiona la necesidad de cuerpo para la experiencia coreo-
grafica. “Himmel und Holle” (cielo e infierno), es uno de sus “objetos coreo-
graficos”, una estructura que remite al juego de la rayuela o tejo, pero que se
aleja de lanaturaleza azarosa del juego, ya que presenta una serie de instruc-
ciones de uso. Dichas instrucciones quedan sujetas a la interpretacion de las
personas visitantes, que podran decidir de qué forma activar la pieza, ya sea
interpretando y ejecutando la partitura propuesta o simplemente imaginan-
do la posibilidad coreografica de la misma. En cualquier caso las figuras de
intérprete y espectador quedan superpuestas en la persona visitante.
La lectura de cada recorrido espacial determina la preexistencia de
una trayectoria en la que se van inscribiendo de forma acumulativa
cuerpos, recorridos y memorias. La pieza es archivo de esa memoria
espacial y va sufriendo el desgaste de la friccion de suelas con suelo.
“Himmel und Holle” irA menguando con el tiempo, dando lugar a su
probable y completa desaparicion.
Sin duda uno de los coredgrafos mas importantes del siglo XX, el bailarin
y coreografo estadounidense William Forsythe es un gran investigador del
movimiento y de todas las capacidades biomecanicas del cuerpo. La prin-
cipal caracteristica de su trabajo es la ruptura de los codigos de la danza
clasica pero sirviéndose al mismo tiempo de todo su potencial técnico. En
estas décadas de trabajo ha creado un universo propio, con coreografias in-
novadoras, piezas de danza experimentales, partituras digitales e instalacio-
nes que convierten sorpresivamente a la persona visitante en protagonista.
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Bruce Nauman

(Fort Wayne, Indiana 1941)

Dance or Exercise on the Perimeter of a Square
(Square Dance), 1967-1968
Registro audiovisual

film 16 mm transferido a video, b/n, sonido, 10 min

Walking in an Exaggerated Manner Around the
Perimeter of a Square, 1967-1968
Registro audiovisual

film 16 mm transferido a video, b/n, sin sonido, 10 min

“cQué es lo que hace un artista cuando se queda solo en el estudio? Mi
conclusion fue que siyo era un artistay yo estaba en el estudio, entonces
todo lo que estuviera haciendo en el estudio deberia ser arte... A partir de
este punto el arte se convirtio mds en una actividad y menos en un pro-
ducto.” Bruce Nauman.

Hacia finales de los afios sesenta, Nauman se instala en un estudio vacio en
Southampton donde comienza a explorar con su cuerpo el espacio que le
rodea. Frente a una caAmara fija ensaya movimientos simples dando forma a
acciones sencillas y repetidas, esbozando en el aire esculturas y arquitectu-
ras efimeras con la minima expresion de material que puede, el de su propio
cuerpo. En Dance or Exercise on the Perimeter of a Square el artista ha marca-
do un cuadrado con cinta adhesiva en el suelo delimitando asi su espacio de
accion; la designacion de lugar. Las dimensiones del cuadrado estan deter-
minadas por la propia antropometria del artista. Partiendo desde el centro
y siguiendo el estricto ritmo de un metrénomo, con cada compas alterna el
movimiento de sus piernas. Hacia un lado y hacia otro.
Alintervalos regulares se traslada al lado adyacente, avanzando met6-
dicamente alrededor del perimetro de la figura. En cada nueva vuelta
orienta su cuerpo primero hacia afuera, después hacia adentro. Esta
doble orientacién del cuerpo confiere un valor semejante al exteriory
al interior del espacio de ejecucion.
Walking in an Exaggerated MannerAround the Perimeter of a Square, es un re-
gistro filmico sin sonido dénde el artista camina alrededor del perimetro de
un gran cuadrado de dimensiones mayores que el anterior, en un intento de

expandir el espacio de ejecucion. Mueve las caderas exageradamente mien-

tras coloca un pie delante del otro, desplazandose con cuidado alrededor

de la figura.
En estos dos trabajos se presentan algunos de los temas fundamen-
tales de la estética de Nauman: circularidad, repeticién, minima-
lismo, conciencia corporal. Estos recorridos predeterminados tienen
un cierto aspecto ritualista. Al repetir una accion o una frase una y
otra vez, la accion pierde su significado inicial y se convierte en algo
diferente, como un ritual o un mantra. En lo que podemos considerar
anti-pelicula, la camara opera reductivamente solo como un simple
dispositivo de grabacidn, despojada de su poder para manipular la
imageny se ve reducida a su funcion mas elemental a modo de obser-
vador desapasionado.

Bruce Nauman es un artista fundamental para entender el arte a partir de
la segunda mitad del siglo XX. La naturaleza conceptual de su practica hace
hincapié en los procesos de creacidn. Sus propuestas se materializan en gran
variedad de soportes lo que hace dificil clasificar su obra en el marco de un
movimiento concreto.
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Pedro Garhel

(Tenerife 1952-2005)

Escultura viva, 1977
Serie de 8 dibujos, guache
Video

“Escultura viva”es una de sus primeras performances documentadas. Es
también el origen del Grupo Corps (1977-1984), que Pedro Garhel forma
junto a Rosa Galindo (Tenerife, 1952) con quien experimento a través del
arte de accion a lo largo de mas de veinte afios y con quien formaria otros
colectivos de accién en comun.
En “Escultura viva” Garhel nos muestra una serie de cuerpos cubiertos con
un tejido de algodon blanco que habitan un lugar entre el dinamismo y la
quietud, entre lo escultérico y lo vivo. Situada en el contexto historico de la
transicién democratica, en esta accion Garhel propone individuos “imper-
sonalizados”y cuerpos deshumanizados. Apunta a un sujeto, que al margen
de reglas, puede transformarse en un organismo fluido, mutable y vivo. La
accion de fuga del cuerpo para proyectarse y pensarse en otras formas iden-
titarias, definiéndolo a partir del espacio. La accion se acompana de musica
en vivo que al igual que el cuerpo no sigue ninguna partitura preexistente,
con lo que contribuye a la co-creacion de ese organismo fluido.
La obra de Pedro Garhel se ocupa frecuentemente de cuestiones
como lo identitario y lo relacional, poniendo la mirada en una condi-
cion de humanidad que cuestiona y que desea proyectar hacia otros
modos artisticos de entender lo vivo y lo contemporaneo. Su hacer
esta atravesado por un tiempo que transiciona de la era analégica a la
digital. Garhel lo hace buscando otras formas y volumenes posibles,
asi como desde la atencion a los procesos de creacién siempre ubi-
cado en tiempo presente, lo que lo convierte en una figura radical-
mente contemporanea.

Artista polifacético y multidisciplinar, Pedro Garhel fue pionero en el cam-
po de la performance, la musica, el arte electronico y la accion multimedia
en los anos de postfranquismo. Su ESPACIO P, en Madrid, es considerado
como uno de los referentes historicos de los espacios de experimentacion
artistica autogestionados. En él se propiciaron numerosos encuentros que
han resultado definitivos para el desarrollo de la performance y la experi-
mentacion mediante el cuerpo.

(@Y
Laia Estruch

(Barcelona, 1981)

Moat 111, 2016-2017

Estructura hinchable que se activa con el cuerpo, la vozy la palabra.

La pieza Moat-III pertenece al proyecto Moat concebido por la artista
catalana Laia Estruch como una practica escénica experimental que se
activa a través de una exploracion relacionada con la palabra, la voz,
la melodia, el tacto y el cuerpo. Para esto, disefia una estructura de
plastico hinchable que funciona como escena, partitura, instrumento
sonoro y archivo. Este set es creado a partir de la recuperacion de dife-
rentes elementos y de los espacios de juego en los parques infantiles.
A través de una relacion directa entre cuerpo y estructura, la artista busca
experimentar, fijar sonidos y recorridos generados por cuerpo y voz toman-
do como referencia los comportamientos corporales y acusticos de dichos
espacios de recreo. De este modo el volumen escultorico se convierte en un
espacio de convivencia transversal, mediante la realizacién de una serie de
performances, cuyo registro sonoro da lugar a una investigacion audible. Un
dialogo con el objeto, experimentando un juego de resistencias entre dos
cuerpos: el suyo propio, guiado por la voz, y un cuerpo volumétrico, una es-
cultura hinchable transitable.
Comenta la artista:
“Llego a la accién desde el mundo del arte con mi cuerpo y para
mi esto ya es escultorico. Entiendo la performance como un acto
de volimenes. Cuando nuestro cuerpo se mueve genera llenos y
vacios, como los sonidos crean materialidades y volimenes en el
espacio, texturas, dimensiones, lo que para mi es escultura en un
sentido abstracto y personal. Luego estarian las estructuras con las
que trabajo, que tienen a su vez un volumen que me pide y permite
performatizar el cuerpo. Para mi todo es escultura y accion, no las
puedo entender de forma separada”.

Laia Estruch es artista y performer. Su practica artistica se inscribe en el
marco de la performance y la escultura desde donde trabaja el lenguaje del
cuerpoy lavoz



1 N
Nora Chipaumire

(Zimbabwe,1965)

#PUNK (registro sonoro)

Grabado en vivo el 13/01/2018 en el Abrons Art Center, New York. Edicion

especial 38/100

#PUNK (hashtag punk), es una performance enérgica y provocativa
que trata sobre la identidad y que, animada por el caracter contracul-
tural del movimiento punk, lucha contra los estereotipos racialesy de
género. Chipaumire es artista de marcado activismo y compromiso
con los conflictos de este tiempo (minorias, decolonizacion, etc). En
esta performance pone a prueba métodos de autosuficiencia, incum-
plimiento o no complacencia, recurriendo a la destruccion y la reuti-
lizacion para crear formas de arte hibridas (coreograficas, sonoras,
visuales), con el fin de reclamary dar valor a la contribucién africana
al mundo de las ideas.

Como punto de partida se inspira en sus anos de formacion en su pais natal,

Zimbabwe, durante las décadas de los 8oy go.
El pais consigue la independencia en 1980, algo que Chipaumire
relaciona con el movimiento punk, surgido a mediados de los 70;
un rechazo radical a lo preestablecido o la resistencia a través de la
busqueda de soluciones creativas. La artista piensa la revolucion o
el levantamiento de la guerrilla que planté cara a los blancos rode-
sianos en términos “punk”. Resistencia es punk, un rechazo que la
artista reconoce como parte del cardcter nacional, ya que este giro
fue propiciado por todo el pueblo africano. Rechazo al dominio de un
gobierno extranjero que la creadora considera como definitorio de
su personalidad y estilo. Segun sus palabras:

“Utilizo mi trabajo para cuestionar como el estatusy el poder se experimentan

2y se presentan con el cuerpo para mi'y para otros nacidos sin propiedad, nom-
bre o clase. El cuerpo humano plantea una posible salvacion, un manifiesto o
un vehiculo para una potencial auto-invencion y autodeterminacion. #PUNK
es una continuacion de mi investigacion a lo largo de mi carrera sobre el retrato
yel autorretrato, sobre biografia, subjetividad, liberacion e independencia.

a I
Isidoro Varcarcel Medina

(Murcia, 1937)

En funcion de 1,2,3, 2021
Registro videografico del 8 de septiembre de 2021

Duracién: 70 minutos

En funcion de 1,2,3 es la primera aproximacion de Valcarcel al mundo
de la danza y la coreografia, campos totalmente desconocidos para
él. El artista conceptual realiza una coreografia con todos los elemen-
tos que la componen tradicionalmente: en un teatro, utilizando baila-
rines, con la presencia de los recorridos en el espacio que trazan una
notacion, los nimeros o las cuentas para bailar, el espacio sonoro, la
repeticion etc.
Se trata de un ejercicio coreografico contenido donde el término funcion
puede referirse tanto a representacién escénica como a férmula matemati-
ca. Esta pieza danzada parte de labase de una idea globalizada de la relaciéon
de todos con el movimiento: Todos somos bailarines. Y en ella se explora las
relaciones entre numerosy cuerpos.
En escena, los intérpretes reaccionan a lo que remite a una parti-
tura coreografica preexistente y previsible a partir de la repeticion
de algunas cifras. Lo que produce una alteracion de la secuencia que
propone el artista. Tanto nimeros como movimiento comparten una
serie de cualidades como la capacidad de migrar o cambiar de lugar,
la reiteracion, la agrupacidn o la dimension ritmica.

Isidoro Valcarcel Medina es un artista clave para entender el arte conceptual
en Espana. Su obra desarrollada a lo largo de 40 anos, se caracteriza por el
rupturismo de los esquemas convencionales del arte. Su practica artistica se
centra en la creacidn de situaciones, intervenciones, acciones o proyectos,
que dan cuenta de su actitud comprometiday alejada de los aspectos comer-
ciales del arte. Premio Nacional de Artes Plasticas en 2007.



4
Radouan Mriziga

(Marrakesh, 1985)

0.13A, 2023

Instalacion coreografica, cinta azul, video, audio

En la serie “0.” Radouan Mriziga quiere traducir y transformar el
conocimiento de un medio a otro. De la coreografia a las artes visua-
les, y de la coreografia a la arquitectura. Al hacerlo, pone a prueba la
jerarquia tradicional entre estas formas de arte, sehalando una cons-
tante tension entre intelecto y espiritu.
El punto de partida de Mriziga es el cuerpo. A través de movimientos cuida-
dosamente coreografiados, produce patrones geométricos y sirve como he-
rramienta de medicion. El cuerpo crea asi un espacio imaginario que rivaliza
con el real y lo complementa.
Los poemas y textos que originalmente sirvieron como punto de par-
tida para las instalaciones “0.” se han ido acumulando hasta for-
mar un cuerpo de trabajo que afiade otra capa a la construccion de
estos espacios imaginarios. “0.T'3A” también modifica el espacio exis-
tente de la sala en un aspecto minusculo, pero importante: una de las
puerta de acceso se reduce ligeramente para sugerir una reverencia
a los visitantes antes de entrar, como un espacio/movimiento coreo-
grafiado para el ptblico y un gesto de humildad, bien conocido en las
arquitecturas norteafricanas. Hace que el visitante sea consciente de
que esta a punto de entrar en un espacio de naturaleza poco comun.

Bailarin y coreégrafo marroqui formado en Ttnez, Marrakesh y gradua-
do en la escuela de PA.RT.S en Bruselas. En su practica artistica Radouan
Mriziga explora la relacion entre coreografia, construccién, arte islamico,
arquitectura, artesania, asi como rituales, bailes tradicionales, narraciones,
poemas y memorias colectivas de los pueblos del norte de Africa que han
sido ignoradas durante mucho tiempo y que, para el artista, contienen la
semilla de un nuevo futuro.




4 Z
Alberto Portera

(Zaragoza, 1928 Madrid 2019)

Manolo Millares, 1966

Registro filmico transferido a video

Registro filmico realizado por el neurélogo Alberto Portera, espe-
cialista en psiquiatria y amigo personal de Manolo Millares y otros
miembros del grupo El Paso. A mediados de los afios 60 realiza una
serie de cortos documentales protagonizados por artistas como
Saura, Mompo, Chillida, Bonifacio o el propio Millares.
Portera se interesa en registrar al artista en su proceso de creacidn para cap-
tar todos los detalles posibles de su gestualidad. En €l le propone coserse a
uno de sus cuadros de arpillera para transformarse en una de sus piezas de
arte o encarnar una momia guanche, permanentemente presentes en su obra.
“Las envolturas de las momias, que eran de tela de saco, me atraian
—escribio— en el Museo Canario descubri lo que el hombre es y sobre
todo algo importante: la finitud del hombre”.
Millares se cose materialmente a una de sus obras integrandose en ella. Con
la aguja parece querer reparar las roturas, unir los pedazos separados para
sanar alguna herida en un proceso interminable de destruccioén y sanacion.
La marca de la reparacion, en la cultura occidental, siempre tiende a quedar
invisibilizada. No asi en la obra de Millares donde el remiendo queda visible
para senalar la incomoda proximidad de lo terrible, como archivo de las ex-
periencias traumaticas que quedan inscritas en la piel.
El artista sostiene la materialidad de sus cuadros por el hilo con que
los cose. Asi parece querer senalar la precariedad vital de la existencia
humana. Segun la mitologia griega la vida humana toma la forma de
un hilo mistico que tejen las Moiras. En esta accidn, al coserse, Millares
parece querer cerrar sus propias heridas y ser el duefio de su propio
destino. Como acto profético de su paso a abandonar este mundo.

1 A

Heidi Bucher

(Winterthur, Suiza 1926-1993)

Men skin, 1986

Gasa, latex, vello, textil. Instalacion

Man haut, 1986

Video, duracion: 23 minutos

Desde mediados de los afios 70, la artista Heidi Bucher comenzé a
experimentar con una técnica que consistia en empapar mallas de gasa
con latex liquido, las cuales utilizaba para cubrir muros y moldear inte-
riores de habitaciones, objetos y ropa. Se centraba principalmente
en espacios privados cargados de poder paternalista, arquitecturas
domesticadas habitadas por la huella de las experiencias y la memo-
ria individual o colectiva. Pero su practica no solo consistia en recu-
brir las estructuras murarias con latex, sino en la propia accion. El acto
fisico y violento de arrancar enérgicamente las capas que habia apli-
cado anteriormente sobre las diferentes superficies. El método habi-
tual de Bucher suele ser un acto intimo en el que pone el cuerpo y los
esfuerzos necesarios para arrancar las “pieles” de las paredes para
luego cubrirse con ellasy asi recibir toda la carga memorial que éstas le
transmiten, en un acto transformador de performar el espacio.
“Men skin” y “Man Haut” exponen la primera y unica accién de “desolla-
miento” que la artista lleva a cabo directamente sobre la piel de un cuer-
po vivo. La piel, cuelga inquietante y ausente, desprendida de su cuerpo. La
acompaina del registro filmico de la accion.
En este documento podemos observar como Bucher teatraliza la
escena y la convierte en un ritual donde cada uno de los presentes
interpreta un papel. La contiene dentro de una de sus instalaciones
vistiendo a todos los asistentes para la ocasion. La particularidad del
evento hace que los procedimientos habituales no sean los adecuados
ya que peligra la integridad fisica del cuerpo que yace tendido sobre
una mesa y se ha ofrecido voluntariamente a ser “despellejado”. La
artista, decide proceder con extrema delicadeza, cuidado y paciencia.
Lo que debia ser una escena de enérgica violencia deviene un ritual
poetizado, en una accion coreografica, metodica y repetitiva de des-
pender y cortar, con sumo cuidado, vello a vello.



La camara participa como testigo de los movimientos de Bucher y sus co-
laboradores, asi como de la inmovilidad del cuerpo tendido. Como un ojo
curioso recorre la estancia observando y entrando en los deta
Bucher concibi6 la piel como una interfaz con el mundo, un almacén
sensorial de la memoria, de experiencias. Con su trabajo performa-
tivo dirige la atencion al cuerpo en el espacio, en el que se inscriben
vivencias, relaciones y emociones.

Interesada en la exploracién del cuerpo y el espacio a través de la escultura,
la artista suiza Heidi Bucher amplio su trabajo al incluir lugares cargados de
historia, donde la arquitectura aparecia como testigo de la politica social, la
ideologiay el ejercicio del poder, a través de una obra profundamente arrai-
gada en la tradicion textil.



1 £

Pina Bausch

(Solingen 1940 — Wuppertal 2009)

Café Miiller, 1978

Video

Café Miiller es una de las grandes obras maestras de la danza del
siglo XX. Fue creada e interpretada por Pina Bausch para su compa-
nia de danza Tanztheater Wuppertal. Esta pieza, con musica de Henry
Purcell, fue estrenada en 1978 y continta representandose hoy en dia.
Pina Baush se considera la maxima figura de la denominada Tanztheater
(“danza-teatro” ) y cuyo término se origina en los afios 20 por el expresio-
nismo aleman. Cafe Miiller marcé un hito en su carrera, y en la historia de
la danza, puesto que en ella sent6 las bases de los procedimientos del tea-
tro-danza. La obra se sitiia en un espacio indeterminado, con sillas y mesas
como elementos que interrumpen y acogen a 6 personajes que entrany salen
del espacio. Conformado por elementos como la indefiniciéon de lugar, la
repeticion, la circularidad, la no progresion en el argumento ni en la accion,
es decir, desaparece el relato. Mientras aparecen en sus personajes, maneja-
dos como titeres, sentimientos profundamente humanos como la angustia,
el amor, la soledad o la incomunicacion.
Sentimientos que estan en relacién con una sociedad cuestionada
como tal, y que mantenia la Segunda Guerra Mundial en su memoria.
La multitud de sillas puede ser huella de presencias y ausencias
humanas, elementos de materialidad resistente frente a los cuerpos
de las intérpretes que aparecen como figuras espectrales sin espesor.
Corporalidades difusas y atemporales, otros modos de ser del cuerpo
que se superponen y cuestionan la idea de presente. Estos cuerpos
actiian como interferencia los unos de los otros, dejando las posibles
tramas inconclusas.
Bausch desarrolla una nocién corporal que se aleja cada vez mas de ser un
simple cuerpo intérprete o danzante, homogéneos entre si (tanto en la dan-
za clasica como en la Alemania del nazismo ) para destacar sus singularida-
desy transformarlo en un cuerpo performativo.

Pina Bausch es una de las creadoras mas influyentes en el panorama de la
danza contemporanea del siglo XX y una pieza clave para comprender la
creacion escénica actual. Discipula de maestros como Kurt Joos, Antony Tu-
dor o José Limon. En 1972 asume el cargo de directora artistica del Wupper-
tal Opera Ballet, que mas tarde rebautizaria como Tanztheater Wuppertal.
En ella Bausch desarrolla trabajos dando un lugar a los cuerpos diversos y
maduros de sus intérpretes y asi cuestionar las convenciones de longevidad
y caducidad de cuerpos en la danza de su tiempo.



4 O
La Ribot

(Madrid 1962)

Walk The Authors, 2018 — en curso

Instalacion

19 sillas plegables de madera, pirograbado, alambre, cinta adhesiva,
rotulador negro sobre pared

La silla como elemento simbélico dentro del contexto de las artes escé-
nicas, es por si misma soporte, elemento organizador del espacio y ele-
mento constitutivo de lugar. Su sola presencia vacia remite al cuerpo
ausente, como asi mismo a la posicion del espectador en la escena.
Esta instalacion es la tercera de una serie de tres instalaciones creadas por
La Ribot con decenas de sillas plegables, las cuales estan enriquecidas con
inscripciones grabadas en la madera. Con Walk the Chair (2010), Walk the
Bastards (2017) y Walk the Authors (2018), la artista crea obras participativas
donde los intérpretes son los propios visitantes del museo. Tomando como
punto de referencia Café Miiller, de Pina Bausch, dispone una marana de
sillas plegables de madera que “invaden” los espacios expositivos.
Las sillas que conforman Walk the Authors tienen voz, son autorasy
sus historias solo se conocen si son leidas, ya que sobre la superficie
de cada una hay un mensaje, un texto cuyo punto de partida esta mar-
cado con cinta adhesiva o alambre. Sus historias son veridicas, vividas
o escuchadas por La Ribot. Para leerlas hay que implicar el cuerpo y
por lo tanto la propia silla, que debe ser desplegada, puesta en verti-
cal, girada y movida por el espacio.
Desempenian la funcién de conseguir actuaciones improvisadas de sus ma-
nipuladores, entre las que se incluye el sencillo acto de sentarse y mirar. Los
visitantes se convierten asi en intérpretes pero tambien en observadores de
otros visitantes (intérpretes) mientras elucubran sobre las inscripciones.
La artista pretende invitarnos a reflexionar sobre como nos relacionamos,
dentroy fuera de las salas de exposiciones, con nuestra propia fisicidad, con
los objetos y con los lugares.

La Ribot es coredgrafa, bailarina y artista. Su obra desafia los mar-
cos y los formatos de la escena y del museo, tomando prestado
libremente el vocabulario del teatro, de las artes visuales, de la per-
formance, del cine y del video para llevar a cabo un desplazamiento
conceptual de la coreografia.




1 7
Angelica Liddell

(Figueras, 1966)

The Scarlet Letter, 2018

Montaje de video en bucle (fragmento gentileza de la artista)

La directora, escritora y actriz, Angélica Liddell se sirve de la novela
“The Scarlet Letter” de Nathaniel Hawthorne para crear una obra de
teatro homdnima. Este fragmento de la obra teatral es trasladado al
ambito museistico para presentarse como una videoinstalacién auté-
nomay adquirir un valor propio.
En ella podemos ver s6lo unos segundos de la pieza escénica reproducida en
bucle, donde la protagonista pasa por debajo de telones, elementos consti-
tutivos del espacio escénico. Estos caen insistentemente, como obstaculos a
vencer. La protagonista deviene una suerte de Sisifo en femenino que debe
repetir incansablemente la tarea, para volver a comenzar desde el principio.
Laimagen del teldn, separa el escenario de la salay se mantiene cerrado has-
ta el inicio de la funcion. Es la ventana hacia lo escénico. Su caida marca el
final de un acto o de una obra; la aparicion de la figura humana, el principio
de la accidn. Por tanto, este fragmento es principio y fin.
Escribe Angelica Lidell :
«Somos las flores negras de una sociedad civilizada», dice Hawthorne
en La letra Escarlata. Seguimos rebeldndonos contra la violencia de la
hipocresia moral en tiempos de puritanismo. Hemos perdido en el arte
la fuerza de la naturaleza salvaje para siempre. Hemos ganado en paca-
teria, en estupidez y en embuste. La cobardia y la mojigateria son mds
agresivas que nunca. Antes era la religion. Ahora la ideologia. En los
tiempos de Hester la religion y la ley eran una sola cosa. Hoy se pretende
que la ideologia y la ley sean una misma cosa, y se exige al arte que sea
ideologia, y por tanto que sea la misma cosa que la ley.

Escritora, dramaturga, directora de escena, actriz, Angélica Liddell es una de
las autoras espanolas mas controvertidas del panorama escénico actual. En
sus puestas en escena apuesta por un teatro de fuerte contenido ritual y fisico.
En ellas retrata los aspectos mas oscuros de la realidad contemporanea: la
muerte, el sexo, el poder, la corrupcion, la locura, asi como también los mitos
antiguos y modernos. Premio Nacional de Literatura Dramaticay Leon de Pla-
ta de la Bienal de Venecia 2012.”




4 O PERFORMANCE
Trajal Harrell

(Douglas 1973)

Judson Church is Ringing in Harlem (made to
measure) / Twenty looks or Paris is burning in
Judson Church (m2m), 2012

Pieza viva, Activacién: 11 de abril en horario por confirmar

A principios de la década de 1960, dos estilos de baile independientes
conviven y evolucionan en la ciudad de Nueva York. Por un lado, en
la Judson Memorial Church de Greenwich Village, un grupo de artis-
tas comienza a explorar movimientos de la vida cotidiana, de modo
que analizan caminar, sentarse en una silla, o la accién de barrer con
una escoba, entre otras. Reaccionan asi a la espectacularidad, narra-
tividad y expresividad de la Danza Moderna, dando lugar a la danza
postmoderna norteamericana.
En clubes de Harlem, el otro extremo de Manhattan, surge un nuevo baile que
se inspira en el caminar de las modelos y sus poses fotograficas en editoriales
de moda. Se populariza dentro de la comunidad queer y LGTB afrodescen-
diente y latina. Con el tiempo se dara a conocer como voguing. Tomando esta
circunstancia como inspiracion Trajal Harrel se pregunta qué hubiera suce-
dido si en 1963 alguien de la escena del voguing y los balls hubiera bajado al
centro de Manhattan a compartir practica con los posmodernos de la Judson
Church. Esto no era posible ni en los Balls ni en Judson. En lugar de represen-
tar una ficcion histdrica, traslada esta cuestion a un contexto contemporaneo
ofreciéndonos la tercera posibilidad del aqui y ahora. Esto da lugar a su pro-
yecto “Twenty looks or Paris is burning at the Judson Church”, serie de pro-
ducciones que formaliza en 7 formatos duracionales distintos.
El formato made to measure (hecho a mediada) o Judson Church is
Ringing in Harlem presenta la propuesta de Harrell de forma inver-
tida preguntandose qué hubiera sucedido si uno de los primeros pos-
modernos de Judson Church hubiera ido a la parte alta de la ciudad
para actuar en la escena de los Ballrooms de moda en Harlem. El
coredgrafo realiza una pieza de espesor variable para tres intérpre-
tes recurriendo a la energia devastadora del voguing en friccién con
el formalismo minimal de los posmodernos norteamericanos. De esta
forma plantea una pregunta provocadora y especulativa con el fin de
explorar cdmo se construye e interpreta la historia. Ademas, pone en
primer término conflictos de clase, raza, género e identidad.

4 n PERFORMANCE

Cecilia Bengolea,
Francois Chaignaud

(Buenos Aires 1979) / (Rennes 1983)

Sylphides, 2009

Pieza viva, Activacion: 22 de abril en horario por confirmar

El poder metaférico de esta pieza se activa desde lo paraddjico, una
pieza de danza donde las intérpretes selladas en sacos de latex negro
ven su respiracion y su movimiento reducidos a minimos vitales .
Asi, al borde de la asfixia, evocan a las silfides, espiritus femeninos
del aire, seres inmateriales suspendidos entre la vida y la muerte, la
fantasia y la realidad, que tanto dinamizaron la creacidn literaria y
coreografica de los siglos XVIII y XIX.
La figura de la silfide sigue apareciendo hoy en dia como clave y enigma de
nuestra imaginacién. Al plantear la cuestion de la materialidad del cuerpo,
de la vida después de la muerte y de la relacion que mantenemos con los
muertos y sus envolturas corporales, las silfides cuestionan algunas de las
grandes invariantes del pensamiento occidental: dualismo, tiempo lineal,
racionalismo. Sylphide se situa en una linea difusa entre rito funerario y ce-
remonia de nacimiento.
Bengolea y Chaignaud investigan una nueva comprension de los cuer-
pos, de su posible aniquilacidn y renacimiento para dar paso a un
nuevo organismo y asi a otros modos de moverse, una nueva danza.
Un lugar que permite a estas formas fisicas envasadas al vacio despla-
zarse continuamente entre sujeto y objeto.

Labailarinay creadora multidisciplinar argentina Cecilia Bengoleay Francois
Chaignaud, coredgrafo e historiador de la danza radicado en Paris, han co-
laborado y producido obras que abarcan el ballet, el voguing, el twerking, el
dancehall jamaicano, el hula hooping y el clubbing.



Programa filmico
Este puede serel lugar.
Performar el museo

Jérome Bel Veronique Doisneau (pelicula)

Jérome Bel pertenece a una generacion de coredgrafos de la escena
europea cuya produccion cobro importancia en la década de los
noventa junto a Xavier Le Roy, Marten Spangberg, Tino Sehgal, Boris
Charmatz entre otros a los que se les donominé como la no danse en
Francia o la danza conceptual, término del que ellos renegaron. Sus
trabajos tomaron una linea en el que desaparecian los elementos que
tradicionalmente se asociaban a la danza como lo espectacular, la
ilusion, el virtuosismo... reduciéndose a los elementos minimos.

Después de enfocarse en aplicar el estructuralismo a la danza, su interés
se trasladé hacia el propio intérprete en una serie de retratos de bailarines
(Véronique Doisneau, Cédric Andrieux, Isadora Duncan...) en los que abor-
dala danza a través de las narraciones de quienes la practican. Véronique
Doisneau fue la invitacién de la directora del Ballet de la Opera de Paris,
para hacer una pieza en el Palacio Garnier. Esta pieza fue filmada por el
propio Jéréme, durante el ultimo dia laboral de Veronique.

Lia Rodrigues Encantado

Creado en el contexto de la crisis sanitaria ocasionada por el Covid-
19, este espectaculo se llama Encantado porque refleja el deseo de
emplear la magia y los sortilegios como guias del proceso creativo
que tiene lugar en los momentos tan dramadticos que se viven en
Brasil. ;Como podemos encantar nuestros miedos y situarnos en
el ambito colectivo, cerca los unos de los otros? ;Coémo podemos
encantar nuestras ideas y nuestros cuerpos para transformarlos en
imagenes, danzas y paisajes?



Nacida en Sao Paulo, Lia Rodrigues formé parte de la compania Maguy
Marin en Paris. Al volver a Brasil, fundé la Lia Rodrigues Companhia de
Dancgas en Rio de Janeiro, que ofrece actividades, laboratorios de danza,
producciones, clases y ensayos durante los doce meses del afo. En 1992
creo el Panorama Festival, que dirigié durante catorce afosy que se ha con-
vertido el mas importante de Rio de Janeiro.
Desde 2004, la compania crea actividades educativas y artisticas
para la favela Maré de Rio de Janeiro, en colaboracion con la ONG
Redes de Desenvolvimento da Maré. A partir de esta colaboracion,
en 2009 naci6 el Centro de Artes da Maré y en octubre de 2011 se
creo la Escola Livre de Dangas da Maré. Lleva 40 ainos creando siner-
gias entre los procesos sociales y el arte.

Dimitris Papaionnau Nowhere

Nowhere es una obra sobre el espacio fisico del escenario teatral. Constan-
temente cambiante y definido por los hombres y mujeres que lo habitan,
puede ser innumerables lugares diferentes mientras esta diseiado para no
ser ninguna parte en absoluto. Esta pieza se realizé para la inauguracion del
nuevo edificio Ziller, en el que exprime el equipamiento del escenario y lo
desnuda. Esta pieza de veintiséis interpretes se ideo sabiendo que no podria
volver a repetirse.
Nacido en Atenas en 1964, Dimitris Papaioannou gané reconoci-
miento como pintory dibujante de comics, antes de que su carrera se
enfocara hacia las artes escénicas, en las que ha ejercido de director,
coredgrafo, intérprete, disenador de decorados, vestuario, maqui-
llaje o iluminacion. En 2004, Papaioannou se hizo mundialmente
conocido por la direccion de las Ceremonias de Aperturay Clausura
de los Juegos Olimpicos de Atenas de aquel afo. Es considerado uno
de los grandes creadores de la escena actual.

Maria Jerez The Movie

Una sala. Un boligrafo. Una cocina. Una grapadora. Una plancha. Una galleta.
Un secador. Un embudo. Cuatro pésters. Un misterio que hay que resolver. La
pelicula The Movie (2008, 55 min) forma parte del proyecto 7he Neverstarting
Story, realizado en colaboracion con Cristina Blanco, Amaia Urray Cuqui Je-
rez, con quienes Maria Jerez ha trabajado en diversas ocasiones.

Maria Jerez (Madrid, 1978) trabaja principalmente en Europa, en los
ambitos del cine, la coreografia, el teatro, la arquitectura y las artes
visuales. Se interesa por el limite. Ha producido las piezas £l caso del
espectador (2004), This Side Up (2006) y La coartada perfecta (2011-
2012). Ha colaborado con Juan Dominguez, Gary Stevens y Jeréme
Bel, entre otros. Ha formado parte del grup de trabajo EL CLUB.
Organiza el Living Room Festival (Madrid). Ha recibido los encargos
de la Capital Cultural Europea Linz og (Austria), CAMPO (Bélgica)
y VIA 2018 (Maastricht) para realizar los proyectos / Like to Move It
Move It, Five People y The School Project, respectivamente.



Curaduria Natalia Alvarez Simé y Javier Arozena Artistas Israel Galvan,
Pipo Hernandez Rivero, Les Luthiers, El Conde de Torrefiel, Lucinda Childs,
Bob Fosse, William Forsythe, Bruce Nauman, Pedro Garhel, Laia Estruch,
Nora Chipaumire, Isidor Valcarcel Medina, Radouan Mriziga, Alberto Por-
tera, Manolo Millares, Heidi Bucher, Pina Bausch, La Ribot, Angélica Liddell,
Trajal Harrel, Cecilia Bengolea, Frangois Chaignaud, Dimitris Papaioannou,
Lia Rodriges, Jéréme Bel, Maria Jeréz

Gerencia Jerénimo Cabrera Direccion Artistica Gilberto Gonzalez Conser-
vadorde exposiciones temporales Néstor Delgado Morales Produccion Estiba-
liz Pérez, Amanda Valdivia*, Tatiana Hernandez* Comunicacion Mayte Mén-
dez Prdcticas Externas Fundacion General de la Universidad de La Laguna
Sara Pérez Marquez, Aurembiaix Ainsa i Bertran Registro Vanessa Rosa Se-
rafin*y Sara Lima* Equipo de montaje Fernando Pérez*, Abraham Riverén*,
Miguel Vera*, Jorge Méndez* lluminacion Serveo Equipos de produccion Mi-
guel de Taoro*, Miguel Angel Falcon*, José Soriano*, Lourdes Gonzalez Au-
diovisuales Emilio Prieto Pérez, Simone Marin* Alejandro Cedrés* Transpor-
tes Haas & Company, Rodolphe Haller SA, Movilpack, Pax 4Events, Loyter,
World Pack-Art & Services Pintura Celso Gonzalez Cruz*, Aythami Gonza-
lez* Textos y Edicion Gino Senesi* Diserio This Side Up, Cristina Saavedra
Impresion Somos imagen, Onda Corta ( Lucia Dorta*, Mai Diallo*, Rebeca
Hernandez*)

*Personal Externo
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