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ARTE NAS MARXES,
PONTEVEDRA NO
CENTRO

A Bienal de Artes Vivas de Pontevedra non
xorde da nada. Nace e medra como unha
extensién natural da Bienal de Arte, que
na sda ultima edicién xa incorporara as
artes vivas como unha das sudas lifias mdis
estimulantes. O que daquela era unha
apertura convértese agora nun proxecto
propio, cunha identidade definida e unha
clara vocacién de continuidade. Non é sé
unha nova cita cultural: é a confirmacién
dun camifio.

Desde a Deputacién de Pontevedra
entendemos a cultura como unha aposta
estratéxica, un motor de cohesién,
identidade e desenvolvemento. Neste
compromiso, o Museo de Pontevedra
desempefia un papel fundamental como
instituciéon de referencia, capaz de activar
propostas que dialogan co presente e
proxectan o noso territorio cara ao futuro.
A Bienal de Artes Vivas forma parte desa
mirada ambiciosa e transformadora.

Falamos dunha cultura que se expande,

que se achega & cidadania e que atopa
Novos espazos para acontecer. Que fala

da creacién e dos relatos nas marxes e das

marxes, pero que sitia a Pontevedra no
centro.
Neste sentido, aincorporacién do

a nosa estratexia de descentralizacién e
proximidade cultural.

Este proxecto non seria posible sen
avisién e o impulso do vicepresidente da
Deputacién, Rafa Dominguez. Tampouco sen
0 compromiso e o rigor do equipo do Museo
de Pontevedra. Persoas e entidades que
con entusiasmo e profesionalidade estdn
a facer do Museo, da cidade e da provincia
de Pontevedra un epicentro global para a
cultura e a creacién artistica.

Con esta primeira edicién da Bienal de
Artes Vivas, Pontevedra consolidase como
un territorio dindmico e efervescente, onde
a cultura non sé se contempla, senén que
se vive. Un espazo aberto & creacién, ao
encontro e d emocién. Un lugar onde a arte,
simplemente, acontece.

Luis Lépez Diéguez
Presidente da Deputacién de
Pontevedra

convento de Santa Clara & rede museistica
marca un fito especialmente significativo. A
sUa apertura ao publico é a confirmacién de
que a sta apertura a cidadania da provincia
estd en marcha. Un simbolo para unha nova
forma de entender o patrimonio: non como
algo estdtico, senén como un lugar vivo,
aberto & creacién contempordnea e ao
desfrute colectivo.

A Bienal de Artes Vivas situase
precisamente nese punto de encontro
entre espazo, corpo e experiencia. Unha
proposta que convida a vivir a arte en
presente, a compartila e a sentila como algo
préximo. Unha programacién que dialoga
co territorio e coa sUa xente, reforzando
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SANTA CLARA:
ABRIR PARA
TRANSFORMAR

A Bienal de Pontevedra non foi un regreso
puntual. Foi, en realidade, o inicio dunha
mutacién madis profunda, case silenciosa,
COmOo esas mareas que parecen retirarse
sen facer ruido pero que, ao volver,
cambiaron a forma de toda a costa.

Durante anos, moitas cidades caeron
nunha tentacién comprensible: converter
a cultura nunha sucesién de eventos
brillantes e fugaces, fogos artificiais que
iluminan o ceo durante un instante para
desaparecer sen deixar rastro. Pontevedra
optou por algo menos espectacular, pero
moito mdis esixente: construir unha politica
cultural sostida. Pasar do acontecemento
ao sistema. Do excepcional ao estrutural.

Tras a recuperacién da bienal, o seguinte
paso non era repetir, senén avanzar. Asi,
nace a Bienal de Artes Vivas, non como
un engadido, senén como unha extension
natural. Porque, cando a cultura se
entende como politica publica, necesita
abrirse, expandirse e, en ocasiéns,
incomodarse. Non pode ficar quieta sen
empezar a perder sentido.

As artes vivas introducen precisamente
ese elemento de tensién. Son efémeras,
imprevisibles, dificiles de encaixar en
marcos rixidos. Funcionan como o reverso
do museo: onde este conserva, elas
transforman; onde un fixa, as outras
desbordan. E, con todo, nesa aparente
contradicién escéndese unha alianza fértil.

Pontevedra decidiu non elixir entre
tradicién e contemporaneidade, senén
obrigalas a convivir. Como duas correntes
que chocan e, en lugar de anularse,
ensanchan a canle. E, no medio dese
proceso, aparece Santa Clara.

Durante séculos foi un espazo pechado,
case alleo ao ritmo da cidade, como un
cuarto que se mantén intacto por respecto
ou por medo a alteralo. A sia apertura non
é sé unha operacién urbanistica, nin
sequera exclusivamente cultural. E, sobre
todo, unha decisién politica.
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Porque abrir Santa Clara implica cambiar
unha léxica: o que antes se protexia
illdndoo, agora presérvase compartindoo.
Aironia é tan evidente como reveladora.
Durante xeraciéns, o valor do lugar residia
na sda clausura; hoxe, o seu sentido emerxe
precisamente do contrario.

Non foi un camifio sinxelo. Transformar
un espazo asi esixe algo mdis que vontade.
Require planificacién, recursos e unha
determinacién que de raro en raro se
celebra, porque non produce titulares
inmediatos. Hai que decidir como intervir sen
borrar, como adaptar sen desfigurar, como
facer Gtil un espazo histérico sen convertelo
nun decorado.

A Bienal de Artes Vivas marca un deses
momentos nos que un proxecto deixa de
ser unha promesa para converterse en
experiencia. Santa Clara xa non é sé unha
idea ben formulada nun plan estratéxico.

E un lugar activo. A arte ocorre. A cidade
entra. E, nese cruzamento, algo —dificil
de medir, pero imposible de ignorar— se
transforma.

Santa Clara xa estd aberta. E, con ela,
tamén unhaidea de cidade mdis permeable,
mdis complexa, mdis consciente de que o
futuro non se improvisa: construese.

A Bienal de Artes Vivas é, nese sentido,
algo mdis ca un evento. E unha declaracién
en marcha.

E apenas estamos empezando a enten-
der o que significa.

Rafa Dominguez

Presidente da Bienal de Pontevedra e
vicepresidente primeiro da
Deputacién de Pontevedra
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NAS MARXES

No contexto da Bienal de Arte de
Pontevedra de 2025, recentemente
recuperada, tivo lugar un primeiro intento
de incorporar un programa de artes vivas
dentro da sUa estrutura xeral. Aquela
programacién, despregada ao longo dos
meses de apertura en distintos espazos da
cidade e da provincia, funcionou como un
campo de probas, como unha aproximacién
inicial s formas en que as prdacticas
performativas podian entrar en didlogo co
contexto da bienal e cos seus publicos.

Mdis que un ensaio en sentido estrito,
aquela experiencia pode lerse como un
xesto de insistencia. Samuel Beckett
escribiu “Try again. Fail again. Fail better”
(Volve intentalo, fracasa de novo, fracasa
mellor). Nesa léxica inscribese o impulso
que atravesou esa proposta, non tanto
baseado nunha idea de ensaio, senén na
vontade de insistir, de afinar e de ir mdis
lonxe nesa convivencia co marco da bienal,
ao desprazar os limites do que unha bienal
pode acoller.

En 2026 damos un paso mdis coa
presentacién da primeira Bienal de Artes
Vivas de Pontevedra, titulada Nas marxes.
Nas beiras, nos bordos, nos limiares onde as
categorias se dilden e as prdcticas atopan
outras formas de aparecer. O titulo remite a
eses espazos de friccion e de trdnsito entre
disciplinas, entre o visual e o escénico, entre
o instituido e aquilo que ainda busca o seu
lugar. Tamén sinala aquelas obras dificiles
de conter nos circuitos habituais, pezas que
non terminan de pertencer nin ao teatro nin
ao museo e que atopan aqui un contexto
propicio para despregarse.

Construir un programa implica articular
unha constelacién de voces que, en
principio, non estaban destinadas a
coincidir. Programar é activar un espazo
de aproximacidns, de encontros entre
prdcticas, corpos e imaxinarios que, ao
entrar en relacién, xeran novas formas
de lectura. Non se trata s6 de ordenar
propostas segundo unha léxica pechada,
sendn de soster un territorio onde o
heteroxéneo poida convivir sen resolverse.
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O programa configdrase, asi, como un
campo de tensiéns entre linguaxes,
temporalidades e modos de facer. Nese
cruzamento emerxen fricciéns, afinidades
inesperadas, zonas de incerteza e
momentos de revelacién. Alén de trazar
un percorrido estable, proponse abrir un
espazo no que cada peza dialogue coas
demais e con quen a atravesa.

Neste marco, o papel do publico
resulta fundamental, pois preséntase
unha implicacién activa que supén ollar,
interpretar, cuestionar, deixarse afectar.

O sentido non estd dado de anteman e
construese nese transito compartido, para
que o programa deveia nunha estrutura
aberta, en constante transformacién, onde
0 que aconteza non se limite @ escena e se
expanda nos encontros, nas preguntas e
nas formas de estar xuntos que se xeren
tamén en relacién co Convento de Santa
Clara, sede do evento. Fundado no século
xiii @ habitado durante mdis de setecentos
anos por unha comunidade de monxas de
clausura, deixa de ser unicamente un lugar
de silencio e recollemento para converterse,
logo da sta reapertura como sede da Bienal
de Pontevedra, nun corpo activo que recibe
e modula estas experiencias, nun lugar
atravesado por outras presenzas, corpos
en movemento, voces, xestos e resonancias
que reconfiguran a sGa memoria.

Nesta primeira edicién, a igrexa, o coro,
os xardins e outros espazos do convento
transférmanse en lugares de encontro
entre artistas e publicos. Acceder a
lugares durante tanto tempo clausurados
abre, tamén, novas posibilidades para
as prdcticas contempordneas. A carga
histérica e simbdlica destes espazos actiua
como materia activa coa que traballar.
Moitos dos artistas desenvolveron pezas
especificas para estes contextos ou
adaptaron traballos existentes para
dialogar coa arquitectura, coa memoria e
coa atmosfera do lugar. O programa inclie,
asi mesmo, procesos en curso, traballos en
desenvolvemento que se mostran no seu
devir e lle permiten ao publico asistir & sta
construcién. Estas propostas articldlanse en
relacién con iniciativas coma Residencias
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Paraiso, o festival Citemor de Montemor-o-
Velho ou TNT, Terrassa Noves Tendéncies,
coas que esta bienal establece vinculos e
complicidades.

As artes vivas son prdcticas artisticas
que suceden no aqui e no agora. Relinen
précticas tan diversas coma a danza
contempordnea, a performance, o teatro
mdis experimental, a musica en vivo,

a arte sonora, as prdcticas vocais ou
coreogrdficas, o circo e outras formas
hibridas que se sitdan entre as artes

visuais e as artes escénicas. Desde esta
condicién aberta e procesual, atravesada
pola incerteza e a experimentacién, inscribir
unha léxica de tentativa continua; unha
l6xica baseada na secuencia de Beckett,
ese intentar, fallar, volver tentar. Cada xesto
e cada accién son unha exploracién do que
ainda non sabemos. Esta bienal propén,
nese sentido, volver habitar o convento de
Santa Clara desde o movemento, a presenza
e a experiencia compartida dos corpos que
o activan.

Ifaki Martinez Antelo
Comisario

6 GAL

O CONVENTO
DE SANTA CLARA

A primeira edicién da Bienal de Artes Vivas
ten lugar no antigo convento de Santa
Clara, un enclave histérico que forma parte
do Museo de Pontevedra. Fundado en 1271
e transformado ao longo de sete séculos,

Santa Clara é hoxe un espazo en transiciéon:

da clausura & apertura, do silencio
conventual & activacién cultural.

As dreas escollidas do conxuntoi—
espazos interiores e exteriores elixidos
pola sua singularidade, pola sda acustica,
pola sua dimensién e polo seu cardcter
evocador— ofrecen un marco excepcional
para despregar prdcticas artisticas que
dialoguen co tempo, coa arquitectura e
coa memoria do lugar.
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ARTE EN LOS MARGENES,
PONTEVEDRA EN EL
CENTRO

LaBienal deArtes Vivas de Pontevedra
no surge de lanada. Lo hace como una
extension natural de laBienal de Arte, que
en su Ultima edicion ya habia incorporado
las artes vivas como una de sus lineas mas
estimulantes. Lo que entonces era una
apertura se convierte ahora en un proyecto
propio, con una identidad definida y una
clara vocacion de continuidad. No es solo
una nueva cita cultural: es la confirmaciéon
de un camino.

Desde la Diputacion de Pontevedra
entendemos |la cultura como una apuesta
estratégica, un motor de cohesion, identidad
y desarrollo. En este compromiso, €l
Museo de Pontevedra desempefia un papel
fundamental como institucion de referencia,
capaz de activar propuestas que dialogan
con el presentey proyectan nuestro territorio
hacia el futuro. LaBienal de Artes Vivas
forma parte de esa mirada ambiciosay
transformadora.

Hablamos de una cultura que se
expande, que se acerca a la ciudadaniay
gue encuentra nuevos espaci os para suceder.
Que hablade lacreacion y de los retos de
los méargenes y en los margenes, pero que
sitla a Pontevedra en el centro.

En este sentido, laincorporacion del
convento de Santa Claraalared museistica
marca un hito especialmente significativo.
Su apertura al publico es la confirmacion
de que su apertura ala ciudadania de la

provincia estd en marcha. Un simbolo de una

nueva forma de entender el patrimonio: no
como algo estatico, sino como un lugar vivo,
abierto ala creacion contemporéneay a
disfrute colectivo.

LaBiena deArtesVivas se sitla
precisamente en ese punto de encuentro
entre espacio, cuerpo y experiencia. Una
propuesta que invitaavivir € arteen
presente, a compartirlo y a sentirlo como

algo cercano. Una programacién que dialoga

ESP

con €l territorio y con su gente, reforzando
nuestra estrategia de descentralizacion y
proximidad cultural.

Este proyecto no seriaposible sin la
visiény el impulso del vicepresidente de
la Diputacion, Rafa Dominguez. Tampoco
sin el compromisoy el rigor del equipo del
Museo de Pontevedra. Personasy entidades
gue, con entusiasmo y profesionalidad, estan
haciendo del Museo, de laciudad y dela
provincia de Pontevedra un epicentro global
paralaculturay lacreacion artistica

Con esta primera edicién de laBienal
de Artes Vivas, Pontevedra se consolida
como un territorio dinamico y efervescente,
donde la cultura no solo se contempla, sino
que se vive. Un espacio abierto ala creacion,
al encuentro y alaemocion. Un lugar donde
el arte, simplemente, sucede.

Luis L6pez Diéguez

Presidente de la Diputacion de
Pontevedra

ESP 7



SANTA CLARA:
ABRIR PARA
TRANSFORMAR

La Bienal de Pontevedra no fue un regreso
puntual. Fue, en realidad, el inicio de una
mutacién mas profunda, casi silenciosa,
COMO esas mareas que parecen retirarse
sin hacer ruido pero que, a volver, han
cambiado la forma de toda la costa.

Durante afios, muchas ciudades han
caido en unatentacion comprensible:
convertir la cultura en una sucesion de
eventos brillantes y fugaces, fuegos
artificiales que iluminan el cielo durante
un instante para desaparecer sin dejar
rastro. Pontevedra ha optado por algo
menos espectacular, pero mucho mas
exigente: construir una politica cultural
sostenida. Pasar del acontecimiento al
sistema. De lo excepcional alo estructural.

Tras larecuperacion de labienal,
el siguiente paso no erarepetir, sSino
avanzar. Asi, nace laBienal de Artes
Vivas, ho como un afiadido, sino como
una extensiéon natural. Porque, cuando la
cultura se entiende como politica publica,
necesita abrirse, expandirse y, en ocasiones,
incomodarse. No puede quedarse quieta
sin empezar a perder sentido.

Las artes vivas introducen
precisamente ese e emento de tension.
Son efimeras, imprevisibles, dificiles de
encagar en marcos rigidos. Funcionan como
€l reverso del museo: donde este conserva,
ellas transforman; donde uno fija, las otras
desbordan. Y, sin embargo, en esa aparente
contradiccion se esconde una alianza fértil.

Pontevedra ha decidido no elegir
entre tradicion y contemporaneidad, sino
obligarlas a convivir. Como dos corrientes
que chocan y, en lugar de anularse,
ensanchan el cauce.

Y, en medio de ese proceso, aparece
Santa Clara.

Durante siglos fue un espacio cerrado,
cas geno al ritmo de la ciudad, como una
habitacion que se mantiene intacta por

8 ESP

respeto o por miedo a alterarla. Su apertura
no es solo una operacion urbanistica, ni
siquiera exclusivamente cultural. Es, sobre
todo, una decision politica.

Porque abrir Santa Claraimplica
cambiar unalégica: lo que antes se
protegia aisandolo, ahora se preserva
compartiéndolo. Laironia es tan evidente
como reveladora. Durante generaciones, €
valor del lugar residia en su clausura; hoy, su
sentido emerge precisamente de lo contrario.

No hasido un camino sencillo.
Transformar un espacio asi exige algo
mas que voluntad. Requiere planificacion,
recursosy una determinacion que rara vez
se celebra, porgue no produce titulares
inmediatos. Hay que decidir como
intervenir sin borrar, como adaptar sin
desfigurar, como hacer util un espacio
histérico sin convertirlo en un decorado.

LaBienal de Artes Vivas marca uno
de esos momentos en |os que un proyecto
deja de ser una promesa para convertirse
en experiencia. Santa Clarayano es
solo unaidea bien formulada en un plan
estratégico. Es un lugar activo. El arte
ocurre. Laciudad entra. Y, en ese cruce,
algo —dificil de medir, pero imposible
de ignorar— se transforma.

Santa Claraya esta abierta. Y, con dla,
también una idea de ciudad més permeable,
mas compleja, més consciente de que €
futuro no seimprovisa: se construye.

LaBienal de Artes Vivases, en ese
sentido, algo més que un evento. Es una
declaracion en marcha.

Y apenas estamos empezando
a entender lo que significa.

Rafa Dominguez

Presidente de la Bienal de Pontevedra
y vicepresidente primero

de la Diputacion de Pontevedra
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En el contexto de laBienal de Arte de
Pontevedra de 2025, recientemente
recuperada, tuvo lugar un primer intento
de incorporar un programa de artes vivas
dentro de su estructura general. Aquella
programacion, desplegada alo largo delos
meses de apertura en distintos espacios de
laciudad y laprovincia, funcioné como un
campo de pruebas, como una aproximacion
inicial alasformas en que las préacticas
performativas podian entrar en didlogo con
el contexto delabienal y sus publicos.

Mas gque un ensayo en sentido estricto,
aquella experiencia puede leerse como un
gesto de insistencia. Samuel Beckett escribio
“Try again. Fail again. Fail better” (Vuelve
aintentarlo, fracasa de nuevo, fracasa
mejor). En esaldgica se inscribe el impulso
que atravesd esa propuesta, no tanto basado
en unaidea de ensayo, sino en la voluntad
de insistir, de afinar y de ir mas lejos en esa
convivencia con el marco de labienal, al
desplazar los limites de lo que una bienal
puede acoger.

En 2026 damos un paso mas con la
presentacion de la primera Bienal de Artes
Vivas de Pontevedra, titulada Nas marxes.
En los margenes, en |os bordes, en los
umbrales donde | as categorias se desdibujan
y las précticas encuentran otras formas de
aparecer. El titulo remite a esos espacios
defriccion y de transito entre disciplinas,
entrelo visual y lo escénico, entrelo
instituido y aquello que alin busca su lugar.
También sefiala aquellas obras dificiles de
contener en los circuitos habituales, piezas
gue no terminan de pertenecer ni a teatro ni
al museo y que encuentran agqui un contexto
propicio para desplegarse.

Construir un programaimplica articular
una constelacion de voces que, en principio,
no estaban destinadas a coincidir. Programar
es activar un espacio de aproximaciones,
de encuentros entre préacticas, cuerpos
eimaginarios que, a entrar en relacion,
generan nuevas formas de lectura. No se
trata solo de ordenar propuestas segiin una

ESP

|6gica cerrada, sino de sostener un territorio
donde lo heterogéneo pueda convivir sin
resolverse. El programa se configura, asi,
COmo un campo de tensiones entre lengugjes,
temporalidades y modos de hacer. En

ese cruce emergen fricciones, afinidades
inesperadas, zonas de incertidumbre y
momentos de revelacion. Més alla de trazar
un recorrido estable, se propone abrir un
espacio en el que cada pieza dialogue con
las demas y con quienes la atraviesan.

En este marco, €l papel del publico
resulta fundamental, pues se plantea una
implicacién activa que supone mirar,
interpretar, cuestionar, dejarse af ectar.

El sentido no esta dado de antemano y se
construye en ese transito compartido, para
gue el programa devenga en una estructura
abierta, en constante transformacion, donde
lo que acontezca no se limite alaescenay
se expanda en los encuentros, las preguntas
y las formas de estar juntos que se generen
también en relacion con el Convento de
Santa Clara, sede del evento. Fundado en

el siglo xiii y habitado durante més

de setecientos afios por una comunidad de
monjas de clausura, deja de ser Unicamente
un lugar de silencio y recogimiento para
convertirse, tras su reapertura como sede de
laBienal de Pontevedra, en un cuerpo activo
gue recibe y modula estas experiencias,

un lugar atravesado por otras presencias,
cuerpos en movimiento, voces, gestosy
resonancias que reconfiguran su memoria.

En esta primeraedicion, laiglesia,
el coro, losjardinesy otros espacios del
convento se transforman en lugares de
encuentro entre artistas y publicos. Acceder
alugares durante tanto tiempo clausurados
abre, también, nuevas posibilidades para las
précticas contemporaneas. La carga histérica
y simbdlica de estos espacios actlia como
materia activa con la que trabajar. Muchos
de los artistas han desarrollado piezas
especificas para estos contextos o adaptado
trabajos existentes para dialogar con la
arquitectura, lamemoriay la atmaésfera
del lugar. El programaincluye, asimismo,
procesos en curso, trabajos en desarrollo
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gue se muestran en su devenir y permiten
a publico asistir a su construccion. Estas
propuestas se articulan en relacién con
iniciativas como Residencias Paraiso, €l
festival Citemor de Montemor-o-Velho

0 TNT, Terrassa Noves Tendencies, con
las que esta bienal establece vinculosy
complicidades.

Las artes vivas son practicas artisticas
gue suceden en €l aqui y el ahora. Relinen
précticas tan diversas como la danza
contemporanea, la performance, el teatro
mas experimental, lamusicaen vivo, €l arte
sonoro, las practicas vocales o coreograficas,
€l circoy otras formas hibridas que se
sitdian entre las artes visuales y las artes
escénicas. Desde esta condicién abiertay
procesual, atravesada por laincertidumbre
y la experimentacion, se inscribe unaldgica
de tentativa continua; unalogica basada
en |la secuencia de Beckett, ese intentar,
fallar, volver aintentar. Cada gesto y cada
accion son una exploracion de lo que
ain no sabemos. Esta bienal propone, en
ese sentido, volver a habitar el convento
de Santa Clara desde el movimiento, la
presenciay la experiencia compartida de
los cuerpos gque lo activan.

IAaki Martinez Antelo
Comisario

10 ESP

EL CONVENTO
DE SANTA CLARA

Laprimeraedicion delaBienal deArtes
Vivas tiene lugar en el antiguo convento de
Santa Clara, un enclave historico que forma
parte del Museo de Pontevedra. Fundado
en 1271y transformado alo largo de siete
siglos, Santa Clara es hoy un espacio en
transicion: de la clausura ala apertura, del
silencio conventual ala activacion cultural.
Las areas escogidas del conjunto —
espacios interiores y exteriores elegidos por
su singularidad, su acustica, su dimension
y su carécter evocador— ofrecen un marco
excepcional para desplegar practicas
artisticas que dialoguen con el tiempo,
laarquitecturay lamemoria del lugar.
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BLANCA TOLSA.
MICRODESFASE:
DESAJUSTE PARA VOZ
Y ESPACIO

Danza. Estrea en Galicia

Microdesfase é un dispositivo escénico no que dous
intérpretes activan a acustica de arquitecturas
reverberantes para producir un espazo
caleidoscépico mediante a danza e a voz, modulada
en vivo. Unha presenza desprega notas que pofien
en vibracién a sala, mentres a outra modela, en
tempo real, a resposta técnica do sistema. Xuntas
configuran un organismo expandido no que corpo,
son, tecnoloxia e espazo se afectan mutuamente.
A peza propén unha experiencia perceptiva maltiple
e envolvente, onde o son parece provir tanto do
corpo coma do aire que o rodea, dilde a fronteira
entre emisidn, eco e reflexo, e convida a habitar un
territorio de ilusién auditiva e alteracién sensorial.
Blanca Tolsd desenvolve a sda prdactica
como bailarina e coredgrafa en Barcelona. A sta
investigacion articldlase ao redor da relacién entre
voz, movemento e son, e atende de forma especifica
as stas asincronias. A través das sdas pezas,
construle situaciéns perceptivas que desprazan o

publico cara ao ilusorio, ao dislocado e ao disonante.

Foi artista residente en centros de creacién
contempordnea coma La Caldera, Graner, Fabra i
Coats, entre outros. Entre os seus traballos destacan
Ecoica (2022) e Parafonias (2025). Na actualidade,
expande a sUa prdctica cara a contextos non
teatrais e investiga en arquitecturas de alta
reverberacion.

Ficha técnica: Voz e movemento: Blanca Tolsd/Son:
Finn McLafferty/Desefio sonoro: Albert Tarrats

GAL

2.7.26 — 20H

Microdesfase es un dispositivo escénico en

e que dosintérpretes activan la aclstica de
arquitecturas reverberantes para producir un espacio
caleidoscopico mediante ladanzay lavoz, modulada
en vivo. Una presencia despliega notas que ponen

en vibracion la sala, mientras la otramodela, en
tiempo real, larespuesta técnica del sistema. Juntas
configuran un organismo expandido en el que
cuerpo, sonido, tecnologiay espacio se afectan
mutuamente. La pieza propone una experiencia
perceptiva multiple y envolvente, donde el sonido
parece provenir tanto del cuerpo como del aire que
lo rodea, desdibuja la frontera entre emisién, eco

y reflejo, e invita a habitar un territorio de ilusion
auditivay alteracién sensorial.

Blanca Tolsa desarrolla su practica como
bailarinay coredgrafa en Barcelona. Su investigacion
se articulaen torno alarelacion entre voz,
movimiento y sonido, y atiende de forma especifica
asus asincronias. A través de sus piezas, construye
situaciones perceptivas que desplazan al publico
hacialo ilusorio, lo dislocado y 1o disonante.

Ha sido artista residente en centros de creacion
contemporanea como La Caldera, Graner, Fabra

i Coats, entre otros. Entre sus trabajos destacan
Ecoica (2022) y Parafonias (2025). En la actualidad,
expande su préctica hacia contextos no teatrales e
investiga en arquitecturas de alta reverberacion.

Fichatécnica: Voz y movimiento: Blanca Tolsa/
Sonido: Finn McL afferty / Disefio sonoro:
Albert Tarrats

ESP 13



XARDINS

CLO PLAS, DIEGO VITES
E JAVI ALVAREZ:
CLO PAU PLAS PEDRA

Concerto-accién. Estrea absoluta

Clo Pau Plas Pedra é un concerto-accién creado
para a Bienal de Artes Vivas de Pontevedra que
reline a Berio Molina, Diego Vites, Javi Alvarez
e Xiana Arias: catro artistas que ainda cren no
poder do tremer da voz e da man. Diego e Javi
intervefien no concerto de Clo Plas —Berio e Xiana—
e desprazan a sta léxica interna. Javi Alvarez
expande o plano acustico desde a experimentacion
musical, mentres Diego Vites introduce xs Placudxs,
unha deriva dos cabezudos populares cos que
activa no escenario diferentes escenas. Xs Placudxs
remiten a esas personaxes do imaxinario festivo
que se anunciaban co son das gaitas ao lonxe, pero
son outra cousa. Son un cisma desas figuras rituais
relegadas hoxe a non sair dun himido almacén
municipal. Agora, ao non ir coa banda, aprenderon
atocar.

O traballo de Clo Plas xorde da oralidade,
dese falar que é ao tempo intimo e estrafio, e que
transporta o peso do lugar ao que pertencen. Clo
Pau Plas Pedra é unha expansién da sta proposta
na que os sintetizadores, samplers, scratchs e
demais cacharrada de Javi Alvarez levan ese falar
e esas melodias crdas a un novo lugar.

14 GAL

2.7.26 — 21H

Clo Pau Plas Pedra es un concierto-accién creado

paralaBienal de Artes Vivas de Pontevedra que
retine a Berio Molina, Diego Vites, Javi Alvarez

y Xiana Arias: cuatro artistas que alin creen en el
poder del vibrar delavoz y lamano. Diegoy Javi
intervienen en e concierto de Clo Plas—Berioy
Xiana— y desplazan su |6gicainterna. Javi Alvarez
expande el plano aclstico desde la experimentacion
musical, mientras Diego Vites introduce xs Placudxs,
una derivacion de los cabezudos populares con los
gue activaen € escenario diferentes escenas. Xs
Placudxs remiten a esos persongjes del imaginario
festivo que se anunciaban con el sonido de las gaitas
aloslejos, pero son otra cosa. Son un cismade

esas figuras rituales relegadas hoy a no salir de un
himedo almacén municipal. Ahora, a noir con la
banda, aprendieron atocar.

El trabajo de Clo Plas surge de laoralidad, de
ese hablar que esalavez intimoy extrafio y que
transporta el peso del lugar al que pertenecen. Clo
Pau Plas Pedra es una expansion de su propuesta en
laque los sintetizadores, samplers, scratchsy demas
cacharros de Javi Alvarez llevan ese hablar y esas
melodias crudas a un nuevo lugar.
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MARTIN FLORES
CARDENAS (CASA
TEATRO ESTUDIO):
LA FUERZA DE LA

GRAVEDAD

Teatro. Estrea en Galicia

Despois de anos sen verse, unha actriz e un director
de teatro deciden volver traballar xuntos cunha
condicién: deixar atrds os vicios que noutrora
fracturaron a sta relacién. A peza articilase ao
redor dunha idea de coexistencia forzada, onde
unha mesma forza sostén e agrupa a infinita
diversidade que atravesa o ser humano (ricos,
pobres, maricas, paquis, peronistas, gorilas, zurdos,
demécratas, republicanos, israelis, palestinos...) e
as formas de vida de animais, insectos, centenares,
miles, milléns de especies, vexetacién, organismos
de calquera tipo, seres microscépicos... todos 4 vez
expostos e vinculados na sua relacién con aquilo
que é o outro. Nese campo compartido, o vivo vese
atravesado por relaciéns de dependencia, conflito
e exposicién mutua. Unha léxica que organiza o
material e tamén estrutura o simbélico, un territorio
comun que se comparte, se invade e se conquista.

O arxentino Martin Flores Cardenas é director
e dramaturgo. Os seus textos foron traducidos a
distintos idiomas e estredronse en teatros e festivais
da Arxentina, Alemafia, Bélxica, Francia, Suiza,
Polonia, Italia, Estados Unidos, Grecia, Espafia,
Portugal, Brasil, México, Uruguai, Chile e Pert. Recibiu
recoflecementos coma os Premios Teatro do Mundo e
foi nomeado aos premios ACE, Martin Fierro, Florencio
Sdnchez e Trinidad Guevara. Entre os seus traballos
mais recentes atépanse No hay banda, Love me
(cocreado xunto a Marina Otero) e La fuerza de la
gravedad, todos concibidos e estreados en Casa
Teatro Estudio, espazo que xestiona co escenégrafo
brasileiro Ruslan Alastair Silva.

Ficha técnica: Interpretacién: Laura Lépez Moyano/
Desefio de iluminacién: Matias Sendén/Desefio
espacial: Ruslan Alastair Silva/Musica: Martin
Flores Cardenas/Colaboracién en vestiario: Lara
Sol Gaudini/Colaboracién en musica: Maga Clavijo/
Colaboracién en texto: Tomds Masariche/Producién
xeral: Casa Teatro Estudio/Dramaturxia e direccién:
Martin Flores Cardenas/Producién xeral: Casa
Teatro Estudio

GAL

3.7.26 — 18H / 20H

Después de afios sin verse, unaactriz y un director
deteatro deciden volver atrabajar juntos con una
condicién: dejar atraslos vicios que en otro tiempo
fracturaron su relacion. La pieza se articulaen torno
aunaidea de coexistencia forzada, donde unamisma
fuerza sostiene y agrupa la infinita diversidad que
atraviesael ser humano (ricos, pobres, maricas, pakis,
peronistas, gorilas, zurdos, demdcratas, republicanos,
israelies, palestinos...) y las formas de vida de anima-
les, insectos, centenares, miles, millones de espe-

cies, vegetacion, organismos de cualquier tipo, seres
microscopicos... todos alavez expuestos y vinculados
en su relacion con aquello que es € otro. En ese campo
compartido, lo vivo se ve atravesado por relaciones

de dependencia, conflicto y exposicion mutua. Una
I6gica que organizalo material y también estructura
lo simbdlico, un territorio comdn que se comparte, se
invadey se conquista.

El argentino Martin Flores Cérdenas es director y
dramaturgo. Sus textos han sido traducidos a distin-
tosidiomasy se han estrenado en teatrosy festivales
de Argentina, Alemania, Bélgica, Francia, Suiza,
Polonia, Italia, Estados Unidos, Grecia, Espafia,
Portugal, Brasil, México, Uruguay, Chiley Per. Ha
recibido reconocimientos como los Premios Teatro
del Mundo y ha sido nominado alos premios ACE,
Martin Fierro, Florencio Sanchez y Trinidad Gueva-
ra. Entre sus trabajos mas recientes se encuentran No
hay banda, Love me (cocreado junto a Marina Otero)
y Lafuerza de la gravedad, todos concebidosy estre-
nados en Casa Teatro Estudio, espacio que gestiona
con el escendgrafo brasilefio Ruslan Alastair Silva.

Fichatécnica: Interpretacion: LauraLopez Moyan
/Disefio de iluminacién: Matias Sendon/Disefio espa-
cia: Rudan Alastair Silva/MUsica: Martin Flores Car-
denas/Colaboracion en vestuario: Lara Sol Gaudini/
Colaboracién en musica: Maga Clavijo/Colaboracién
en texto: Tomas Masariche/Produccion general: Casa
Teatro Estudio/Dramaturgiay direccion: Martin Flo-
res Cardenas/Produccion general: Casa Teatro Estudio

ESP 15
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_LARA BROWN:
TORTOLA VALENCIA,
PIENSO EN T
CON MIS MANOS

Conferencia escénica. Estrea en Galicia

“Tértola Valencia, T600ORTOLAaaaValenCia”. Con
esa musica na cabeza, o proxecto articilase como
unhainvestigacién doméstica iniciada hai case
dous anos por Lara Brown ao redor da biografia e
da prdctica artistica da bailarina Carmen Tértola
Valencia e da sta parella, Angels Magret-Vila.
Neste proceso emerxen capas de pensamento
que desprazan a investigacién cara ao terreo da
creacién e a transforman nun proxecto artistico
que se vai despregando co tempo. Durante
este percorrido, a acumulacién de lecturas, a
observacién reiterada de imaxes e a repeticion de
xestos da bailarina —mans que trazan traxectorias
imposibles— abren unha via de intuicién e
imaxinacién da que brotan historias e desenlaces
posibles, tan verosimiles que por momentos
parece que sucedesen de verdade. O proxecto foi
seleccionado na convocatoria Artistas en Residencia
de La Casa Encendida 2025 e en Beques Barcelona
Crea Fabriques de Creacié. Conta, ademais, co apoio
de La Poderosa, Centro de Residencias AADK e Azala
Espazio de Creacién. E beneficiaria das axudas &
creacién contempordnea do Ministerio de Cultura de
2026 e do programa “#Arteporvenir” (2026-2027) da
Fundacién Carasso.

Lara Brown entende a creacién como xeradora
dun xesto poético que opera como un agasallo,
un intercambio de afectos que permite habitar o
mundo de forma mdis amable. Os seus traballos
presentdronse en contextos coma Dansa
Metropolitana, La Casa Encendida, Centro de
Cultura Conde Duque, Festival Dansa Valéncia,
Expo Dubai 2020, Picnic Sessions, Museo CA2M,
Festival Moujuic, Graner Centro de Danza e Artes
Vivas, Fira Mediterrania de Manresa, Teatros del
Canal e Centro de Danza La Caldera, entre outros.
A sta vez, crea contextos de pensamento critico
no dmbito das artes vivas, acomparfia proxectos
artisticos e inventa ferramentas para esvaer e
repensar os limites do escénico.

16 GAL

4.7.26— 18H

“Toértola Valencia, T6ooORTOL AaaavValenCiad'.
Con esamusicaen lacabeza, el proyecto se
articula como unainvestigacion domésticainiciada
hace casi dos afios por LaraBrown entorno ala
biografiay la préacticaartistica de la bailarina
Carmen Tortola Valenciay de su pareja, Angels
Magret-Vila. En este proceso emergen capas de
pensamiento que desplazan lainvestigacion hacia
el terreno delacreacion y la transforman en un
proyecto artistico que se va desplegando con el
tiempo. Durante este recorrido, laacumulacion de
lecturas, la observacion reiterada de imagenesy la
repeticion de gestos de la bailarina—manos que
trazan trayectorias imposibles— abren unaviade
intuicién e imaginacién de la que brotan historias
y desenlaces posibles, tan verosimiles que por
momentos parece que hayan sucedido de verdad.

El proyecto ha sido seleccionado en la convocatoria
Artistas en Residencia de La Casa Encendida 2025
y en Beques Barcelona Crea Fabriques de Creacio.
Cuenta, ademas, con €l apoyo de La Poderosa,
Centro de Residencias AADK y Azala Espazio de
Creacion. Es beneficiaria de las ayudas a la creacion
contemporanea del Ministerio de Cultura de 2026
y del programa “#Arteporvenir” (2026-2027) de la
Fundacion Carasso.

Lara Brown entiende la creacion como
generadora de un gesto poético que opera como un
regalo, un intercambio de afectos que permite habitar
€l mundo de forma mas amable. Sus trabajos se han
presentado en contextos como Dansa Metropolitana,
La Casa Encendida, Centro de Cultura Conde Dugue,
Festival Dansa Valéncia, Expo Dubai 2020, Picnic
Sessions, Museo CA2M, Festival Moujuic, Graner
Centro de Danzay Artes Vivas, FiraMediterrania
de Manresa, Teatros del Canal y Centro de Danza
La Caldera, entre otros. A su vez, crea contextos de
pensamiento critico en el &mbito de las artes vivas,
acompafia proyectos artisticos e inventa herramientas
paradifuminar y repensar los limites de lo escénico.
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ISABEL DO DIEGO:
BESTIA SAGRADA

Concerto. Estrea en Galicia

En Bestia Sagrada, Isabel Do Diego permeabiliza o
quejio flamenco coa fisicalidade vocal de diferentes
liturxias, coma o canto sacro do medievo europeo, a
chamada & oracién en Mesopotamia ou a recitacién
do bunraku xaponés; unha voz encarnada por
diferentes alimarias a modo de bestiario folclérico.
Todo este corpo vocal e orgdnico susténtase sobre
bases electrénicas compostas como “trampas
visuais sonoras”. Espacialmente, Isabel Do Diego
habita un escenario propio onde ritualizar toda esta
viaxe musical: un hdbitat para o cante monstruoso
de electrénica sacralizada, un espazo para a danza
bastarda de movementos sobrenaturais, o corpo
médium que todo o habita. Unha triade de voz,

corpo e instrumentacién que conduce & celebracién
do monstruoso como entidade divinizada. Isabel

Do Diego, alter ego do artista andaluz Juan Diego
Calzada, desenvolve no seu traballo musical e
escénico un folclore austero, brutalista e sacralizado.
O seu quejio electrénico abre un corpo @ fuga,

que traza unha nova perspectiva sobre o folclore
andaluz. A sia musica é unha prétese folclérica

que transcende os espazos que a carne non pode
habitar: un ser hibrido, un corpo que en escena
camifia entre o humano, o animal e o espiritual. Entre
a familiaridade rural e o estrafiamento futurista,
habita un universo escénico de berros e murmurios,
melodias tradicionais xunto a sonoridades crebadas,
ecos rurais e industriais, mensaxes herexes e
oraciéns, fantasias sexuais e emociéns castas.

E moitos beats, samplers e sintetizadores. Publicou os
dalbums Depueblo, Bestia sagrada, Rozadura, A carne
viva, Gozo jondo e Brutalismo.

Ficha técnica: Idea e direccién: Isabel Do Diego/
Creacién e interpretacién: Isabel Do Diego/
Dramaturxia e produciéon musical: Isabel Do Diego/
Iluminacién e son: Antonio L. Pedraza/Fotografia:
Fabrica de Aceite, Natalia Benosilio e Bravastudio/
Producién: Fabrica de Aceite e Isabel Do Diego/
Colaboraciéns: La Caldera (Barcelona) e Ciudad
de las Ideas (Cérdoba)

GAL

4.7.26 — 19:30H

En Bestia Sagrada, |sabel Do Diego permeabiliza el
quejio flamenco con la fisicalidad vocal de diferentes
liturgias, como €l canto sacro del medievo europeo,
lallamada ala oracion en Mesopotamia o lareci-
tacion del bunraku japonés; una voz encarnada por
diferentes alimafias a modo de bestiario folclérico.
Todo este cuerpo vocal y organico se sustenta sobre
bases €l ectrénicas compuestas, esta vez, como “tram-
pantojos sonoros’. Espacialmente, Isabel Do Diego
habita un escenario propio donde ritualizar todo este
vigiemusical: un hébitat para el cante monstruoso

de electronica sacralizada, un espacio paraladanza
bastarda de movimientos sobrenaturales, el cuerpo
médium que todo lo habita. Unatriada de voz, cuer-
po e instrumentacion que conduce a la celebracién de
lo monstruoso como entidad divinizada.

Isabel Do Diego, alter ego del artista andaluz
Juan Diego Calzada, desarrolla en su trabajo musical
y escénico un folclore austero, brutalistay sacrali-
zado. Su quejio electrénico abre un cuerpo alafuga,
que traza una nueva perspectiva sobre el folclore
andaluz. Su musica es una protesis folclérica que
trasciende |os espacios que la carne no puede habitar:
un ser hibrido, un cuerpo que en escena caminaentre
lo humano, lo animal y lo espiritual. Entre lafami-
liaridad rural y el extrafiamiento futurista, habita
un universo escénico de gritosy susurros, melodias
tradicionales junto a sonoridades quebradas, ecos
rurales e industriales, mensagjes herejes y oraciones,
fantasias sexuales y emociones castas. Y muchos
beats, samplersyy sintetizadores. Ha publicado los &l-
bumes Depueblo, Bestia sagrada, Rozadura, A carne
viva, Gozo jondo y Brutalismo.

Fichatécnica: Ideay direccion: |sabel Do Diego/
Creacion e interpretacion: Isabel Do Diego/Drama-
turgiay produccion musical: |sabel Do Diego/llu-
minacion y sonido: Antonio L. Pedraza/Fotografia:
Fabrica de Aceite, Natalia Benosilio y Bravastudio/
Produccién: Fabricade Aceite e Isabel Do Diego/
Colaboraciones: La Caldera (Barcelona) y Ciudad de
las Ideas (Cordoba)

ESP 17
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VACABURRA:
O RARO E QUE BAILAR
SEXA RARO

Danza. Estrea absoluta

O raro é que bailar sexa raro nace como un solo da
compafia VACAburra. Unha gabanza da danza, unha
reivindicacién da figura da bailarina como corpo
pensante e tamén politico. Esta peza abre un espazo
de reflexién sobre a necesidade dunha escena na
que a diversidade corporal e as disidencias estean
representadas e ocupen os lugares centrais dos
discursos escénicos. Esta core-biografia-pirata
presenta por primeira vez na Bienal de Pontevedra
un convite a catro corpos cunha traxectoria creativa
variada e singular: Lez Cameselle, Ailén Kendelman
e Gael Martins Unense a Andrea Quintana para
habitar un espazo de creacién que entende a danza
como algo contaxioso e convida a bailar nun lugar
onde todos os corpos son posibles.

VACAburra nace no ano 2019 como un proxecto
de creacién contempordnea en Galicia, froito da
converxencia entre as traxectorias de Andrea
Quintana e Gena Baamonde. O seu traballo
estd atravesado pola hibridaxe de linguaxes, o
feminismo, a diversidade sexoxenérica o humor e
a investigacion tedrico-prdctica, co corpo como
accionador principal das stas creaciéns. Ao longo
destes anos crearon pezas coma O raro é que
bailar sexa raro, Metodoloxias Carrofieras para
Corpos Invertidos, Familia Nijinska ou Festina Lente,
pezas cunha reflexién critica sobre os corpos e
os relatos hexeménicos, sobre o poético-politico
na creacién escénica, e nas que os danzalismos
(danza e vandalismo) funcionan como ferramentas
metodoléxicas fundamentais.

Ficha técnica: Creacién: VACAburra (Andrea
Quintana e Gena Baamonde)/Interpretacién:
Ailen Kendelman, Andrea Quintana, Gael Martins
e Olga Cameselle/Direccién e coreografia: Andrea
Quintana/Dramaturxia: Gena Baamonde e Andrea
Quintana/Vestiario: Saturna

18 GAL

4.7.26 — 21H

O raro é que bailar sexa raro nace como un solo

de la compafiia VACAburra. Un elogio de ladanza,
una reivindicacion de la figura de la bailarina como
cuerpo pensante y también politico. Esta pieza

abre un espacio de reflexion sobre la necesidad de
una escenaen laque ladiversidad corporal y las
disidencias estén representadas y ocupen los lugares
centrales de |os discursos escénicos. Esta core-
biografia-pirata presenta por primeravez en
laBienal de Pontevedra un convite a cuatro cuerpos
con unatrayectoria creativa variopintay singular:
Lez Cameselle, Ailén Kendelman y Gael Martins
se unen a Andrea Quintana para habitar un espacio
de creacion que entiende |la danza como algo
contagioso e invitaabailar en un lugar donde todos
los cuerpos son posibles.

VACAburranace en el afio 2019 como un
proyecto de creacién contemporanea en Galicia,
fruto de la convergencia entre las trayectorias de
Andrea Quintanay Gena Baamonde. Su trabajo
esta atravesado por el hibridaje de lenguajes, €
feminismo, la diversidad sexogenérica, el humor y
lainvestigacion tedrico-préactica, con el cuerpo como
accionador principal de sus creaciones. A lo largo
de estos afios han creado piezas como O raro é que
bailar sexa raro, Metodoloxias Carrofieras para
Corpos Invertidos, Familia Nijinska o Festina Lente,
piezas con una reflexion critica sobre los cuerpos y
los relatos hegemonicos, sobre o poético-palitico
en lacreacion escénica, y en las que los danzalismos
(danzay vandalismo) funcionan como herramientas
metodol dgicas fundamental es.

Fichatécnica: Creacion: VACAburra (Andrea
Quintana e Gena Baamonde)/I nterpretacion: Ailen
Kendelman, Andrea Quintana, Gael Martinsy Olga
Cameselle/Direccion y coreografia: Andrea Quinta-
na/Dramaturgia: Gena Baamonde y Andrea Quinta-
na/Vestuario: Saturna
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PISTACATRO:
SEN PATRON

Circo. Recomendado para familias

No mundo dos malabares, todo segue un padrén,
unha orde, un ciclo perfecto que garante que as
bélas non caian, que as mazas tracen o seu camifio
no aire e que os didbolos xiren sen fin. Pero, que
sucede cando tres malabaristas tentan levar a
batuta ao mesmo tempo? En Sen patrén, ninguén
manda: sé hai mans que compiten e obxectos que
voan por riba das sdas cabezas nun aparente caos
divertido e fascinante. Tres cémicos que viven e
se moven ao ritmo dos malabares que controlan,
formando ciclos que se repiten ata enredarse sen
sentido. Entre xogos de poder, equilibrios imposibles
e moito humor, descubrirdn que a verdadeira maxia
non reside en quen manda, sendén en aprender a
xogar xuntos.

Pistacatro é a compaiiia e a produtora de
circo mdis relevante das Artes Vivas en Galicia e
Premio Nacional de Circo 2025. Distriblde as stas
propias produciéns, asi como algunhas outras que
nacen da matriz creativa do proxecto Circonove, e
aquelas que considera importantes baixo criterios
de calidade e interese cultural. Tras vinte anos
desde a sua constitucién oficial en 2006, Pistacatro
busca consolidarse como a produtora decana das
novas correntes circenses en Galicia e abrir novos
mercados e publicos. Funciona como un facilitador
de profesionalizacién do circo na nosa terra,
respectando os dereitos das e dos traballadores e
artistas que, dalgun xeito, participan no proxecto.
A sla intencién é ser un catalizador que permita a
comunicacién con outras persoas e proxectos para
xerar cultura en coproducién ou en colaboracién,
e, ao mesmo tempo, manterse fieis d sta
complicidade co publico. Un mecano nas mans
dos seus integrantes para compartir sofios.

Ficha técnica: Direccién: Pablo Reboleiro/

Malabaristas: Aitor Garuz, Santiago Montero
e Pablo Reboleiro/Mdsica: Manuel Fonte

GAL

5.7.26 — 12H

En el mundo de los malabares, todo sigue un patrén,
un orden, un ciclo perfecto que garantiza que las
bolas no se caigan, que las mazas tracen su camino
en el aire y que los didbolos giren sin fin. Pero, ;qué
sucede cuando tres malabaristas intentan llevar
labatuta al mismo tiempo? En Sen patron, nadie
manda: solo hay manos que compiten y objetos que
vuelan por encima de sus cabezas en un aparente
caos divertido y fascinante. Tres comicos que viven
y se mueven al ritmo de los malabares que controlan,
formando ciclos que se repiten hasta enredarse sin
sentido. Entre juegos de poder, equilibrios imposibles
y mucho humor, descubriran que la verdadera magia
no reside en quien manda, sino en aprender a jugar
juntos.

Pistacatro es la compafiiay la productora de
circo méasrelevante de las Artes Vivas en Galiciay
Premio Nacional de Circo en 2025. Distribuye sus
propias producciones, asi como algunas otras que
nacen de lamatriz creativa del proyecto Circonove,
y aquellas que consideraimportantes bajo criterios
de calidad e interés cultural. Tras veinte afios desde
su constitucion oficial en 2006, Pistacatro busca
consolidarse como la productora decana de las
nuevas corrientes circenses en Galiciay abrir nuevos
mercados y publicos. Funciona como un facilitador
de profesionalizacion del circo en nuestratierra,
respetando los derechos de las y los trabajadores
y artistas que, de algin modo, participan en €
proyecto. Su intencion es ser un catalizador que
permita la comunicacién con otras personas y
proyectos para generar cultura en coproduccion o
colaboracion y, al mismo tiempo, mantenerse fieles
asu complicidad con el publico. Un mecano en las
manos de sus integrantes para compartir suefios.

Fichatécnica: Direccién: Pablo Reboleiro/
Malabaristas: Aitor Garuz, Santiago Montero
y Pablo Reboleiro/MUsica: Manuel Fonte

ESP 19
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JAVIER HERNANDO
(LOS BARBAROS):
EXTRANA ALEGRIA

Teatro. Estrea en Galicia

Extrafia alegria convida a mirar o presente desde
outro lugar. A medio camifio entre a conferencia
performativa e o teatro documental, constrde un
arquivo de pequenos xestos de resistencia —moitas
veces esquecidos— onde poesia, memoria e accién
se entrelazan. Esta obra recupera historias de
persoas que, con peguenos xestos, desafiaron o
seu tempo. Persoas coma Lauro Olmo e Pilar Enciso,
que intentaron frear o seu desafiuzamento pintando
unha bandeira de Espafia na porta da sta casa;
Gonzalo Arias, que saiu a camifiar pola rda cun
cartel para pedir elecciéns durante a ditadura; ou
Anita Xirgo, que tirou grans de millo polos camifios
durante unha folga silenciosa. Extrafia alegria
propdn explorar o presente a través da memoria
e da imaxinacién, dialogar cos mortos e rescatar
xestos que nos axuden a pensar con esperanza.
Javier Hernando forma parte, xunto a Rocio Bello
e Miguel Rojo, de Los Barbaros, cos que desenvolveu
proxectos coma Atldntida, Las explicaciones, Obra
inacabada, Obra infinita ou Obra imposible, que en
2026 se publicardn na editorial La Ufa Rota, baixo
o titulo Permiso de extranjeria. Mostraron os seus
traballos en teatros e centros de arte e organizaron
encontros e impartiron obradoiros coma Regreso
ao Pasado ou Imaxina, Debata e Crea un Pais, e
desenvolveron a guia pedagdxica Ejercicios para
la democracia. Pola sia banda, Javier Hernando
publicou varios libros de poesia, entre eles Una
clase de escritura (La Ufia Rota, 2025), a sta obra
mdis recente.

Ficha técnica: Dramaturxia e direccién: Javier
Hernando/Creacién: Los Barbaros/En escena: Rocio
Bello/Iluminacién: Miguel Ruz/Desefio sonoro: Pilar
Calvo/Edicién de video: Aitana Lépez Rodrigo e
Miguel Ruz/Colaboraciéns: Residencias TNT 24-

25, Residencias Paraiso, Colectivo RPM, Xunta de
Galicia, Concello de Lugo, Pazo da Cultura de Narén,
L'Estruch do Concello de Sabadell e Los Barbaros

20 GAL

5.7.26 — 18 / 20H

Extrafia alegria invitaamirar el presente desde otro
lugar. A medio camino entre la conferencia perfor-
mativay €l teatro documental, la obra construye un
archivo de pequefios gestos de resistencia—muchas
veces olvidados— donde poesia, memoriay accion
se entrelazan. Esta obrarecupera historias de perso-
nas que, con pequeflos gestos, desafiaron su tiempo.
Personas como Lauro Olmo y Pilar Enciso, que
intentaron frenar su desahucio pintando una bandera
de Espafia en la puerta de su casa; Gonzalo Arias,
gue salié a caminar por la calle con un cartel para
pedir elecciones durante la dictadura; o Anita Xirgo,
que tird granos de maiz por los caminos durante una
huelga silenciosa. Extrafia alegria propone explorar
el presente através de lamemoriay laimaginacion,
dialogar con los muertosy rescatar gestos que nos
ayuden a pensar con esperanza.

Javier Hernando forma parte, junto a Rocio Bello
y Miguel Rojo, de Los Bérbaros, con los que ha
desarrollado proyectos como Atlantida, Las expli-
caciones, Obra inacabada, Obra infinita u Obra
imposible, que en 2026 se publicaran en la editorial
LaUfia Rota, bajo el titulo Permiso de extranjeria.
Han mostrado sus trabajos en teatrosy centros de
arte y han organizado encuentros e impartido talleres
como Regreso al Pasado o Imagina, Debatay Crea
un Pais, y desarrollado la guia pedagogica Ejercicios
para la democracia. Por su parte, Javier Hernando
ha publicado varios libros de poesia, entre ellos Una
clase de escritura (La Ufia Rota, 2025), su obra mas
reciente.

Fichatécnica: Dramaturgiay direccion: Javier
Hernando/Creacion: Los Barbaros/En escena: Rocio
Bello/Iluminacion: Miguel Ruz/Disefio sonoro: Pilar
Calvo/Edicion de video: Aitana L épez Rodrigo y
Miguel Ruz/Colaboraciones: Residencias TNT 24-
25, Residencias Paraiso, Colectivo RPM, Xunta de
Galicia, Ayuntamiento de Lugo, Pazo da Culturade
Naron, L' Estruch del Ayuntamiento de Sabadel |

y Los Béarbaros
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IGREXA

NOELA COVELO VELASCO
E ELISE MOREAU:
APLAUSO, VICIO

Performance. Estrea en Galicia

Aplauso, vicio é a exposicién dunha mdquina
ilusionista, un aparello performativo que explora os
mecanismos do xénero operistico. Combina procesos
de abstraccién e a referencia & é6pera A frauta
mdxica, de W. A. Mozart. Desde o illamento dos seus
elementos, a referencia transfiglrase e ddlle espazo
& prdctica actualizada e sociopoliticamente situada.
Aplauso, vicio manipula, a través da artesania e da
fantasia precaria, o legado de repertorio na procura
da creacién doutra escena.

Elise Moreau e noela covelo velasco cofiécense
colaborando para a creacién do vestiario de
Perpetua Felicidd (2021), de Iniciativa Sexual
Feminina. Desde entdn, cultivan unha amizade na
que os intercambios profesionais florecen. Aplauso,
vicio é o seu primeiro proxecto en coautoria.

Elise Moreau é bailarina, coreégrafa,
pedagoga e danza movemento terapeuta.
Interésalle particularmente a accién performativa
artesd pola sta potencial universalidade e pola
sUa accesibilidade econdmica, e, polo tanto,
deselitizante. Aspira a unha investigacién intima
e permeable que sexa capaz de cuestionar,
divertir e axitar. O traballo de noela covelo velasco
desprégase desde a composicién sonora, a
performance, a disposicién espacial e os procesos
colectivos. Explora as formas de voz como espazos
para a imaxinacién politica e a organizacién social.
E cofundadora do contorno para a experimentacién
pedagdéxicachoro, consedeen Foc.

Ficha técnica: Unha peza de noela covelo velasco

e Elise Moreau/Colaboraciéns: Victor Ruiz Colomer
(espazo), Julietta Ferrari (son) e Carolina Campos (ollo
externo)/Co apoio do Centro Coreografico Nacional de
Grenoble, LEstruch (Sabadell), La Caldera (Barcelona),
Residencias Paraiso do Colectivo RPM (Galicia) e

Foc (Barcelona). O proxecto formou parte de Si No

Vols Pols No Vinguis a UEra (Mieres, 2025) e recibiu
unha subvencién Barcelona Crea 2025 do Concello

de Barcelona. Aplauso, vicio é unha coproduciéon do
Festival Salmon 2025-2026 (Barcelona)

GAL

6.7.26 — 19H

Aplauso, vicio es la exposicion de una maquina
ilusionista, un aparato performativo que exploralos
mecanismos del género operistico. Combina procesos
de abstraccion y lareferenciaaladpera La flauta ma-
gica, de W. A. Mozart. Desde €l aislamiento de sus
elementos, la referencia se transfigura y da espacio a
la préctica actualizada y sociopoliticamente situada.
Aplauso, vicio manipula, através delaartesaniay la
fantasia precaria, €l legado de repertorio en pos de la
creacion de otra escena.

Elise Moreau y noela covelo velasco se conocen
colaborando paralacreacién del vestuario de Perpe-
tua Felicida (2021), de Iniciativa Sexual Femenina.
Desde entonces, cultivan una amistad en la que los
intercambios profesionales florecen. Aplauso, vicio es
Su primer proyecto en coautoria.

Elise Moreau es bailarina, coredgrafa, pedagoga
y danza movimiento terapeuta. Le interesa particu-
larmente la accién performativa artesana (sin grandes
medios exteriores) por su potencial universalidad y
por su accesibilidad econémica, y, por lo tanto, deseli-
tizante. Aspiraaunainvestigacion intimay permea-
ble que sea capaz de cuestionar, divertir y agitar. El
trabajo de noela covel o velasco se despliega desde la
composicion sonora, la performance, ladisposicion
espacial y los procesos colectivos. Exploralas formas
de voz como espacios paralaimaginacion politicay
la organizacion social. Es cofundadora del entorno
parala experimentacion pedagégicachor o, con
sede en Foc.

Fichatécnica: Una piezade noelacovelo velascoy
Elise Moreau/Colaboraciones: Victor Ruiz Colomer
(espacio), Julietta Ferrari (sonido) y Carolina Campos
(ojo externo)/Con el apoyo del Centro Coreografico Na-
cional de Grenoble, L' Estruch (Sabadell), LaCaldera
(Barcelona), Residencias Paraiso del Colectivo RPM
(Gdlicia) y Foc (Barcelona). El proyecto formd parte
de S No VolsPolsNo Vinguisal’Era(Mieres, 2025)
y harecibido una subvencion Barcelona Crea 2025 del
Ayuntamiento de Barcelona. Aplauso, vicio es una co-
produccion del Festival S&lmon 2025-2026 (Barcelona)
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JEROME BEL:
JEROME BEL

Performance. Estrea en Galicia

Interpretada por Maria Roja. Coproducida coa Mostra
Internacional de Teatro de Ribadavia (MIT Ribadavia)
Jéréme Bel é un coredgrafo e bailarin francés,
considerado unha figura chave na renovacién da
danza contempordnea desde os anos noventa. A stia
traxectoria caracterizase por unha aproximacién
critica e conceptual ao feito escénico, que cuestiona
os cédigos tradicionais do espectdculo e reduce a
escena aos seus elementos esenciais. O seu traballo
evolucionou desde investigacidns formais sobre
a linguaxe coreogrdfica cara a un interese por
quen interpreta como individuo e polas dimensiéns
politicas e sociais da representacién. Recofiecido
internacionalmente, a sia obra foi presentada en
contextos escénicos e artisticos de todo o mundo,
e os seus rexistros forman parte de colecciéns de
importantes instituciéns museisticas.

Na peza que leva o seu nome, Jéréme Bel
conta por primeira vez a sda historia, compartindo
dubidas, compromisos, fracasos e tamén
fascinaciéns. Combinando relato e sentido, a peza
articula fragmentos da sta vida, a sua traxectoria
e o seu proxecto intelectual para revelar as sdas
estruturas comuns.

A obra estd interpretada pola actriz, performer
e artista visual Maria Roja. As stdas inquietudes
artisticas xiran ao redor do corpo como contedor do
intimo e como arquitectura social e politica, asi como
na sta potencia como elemento subversivo e de
resistencia. Foi galardoada con tres premios Maria
Casares & mellor actriz.

Ficha técnica: Texto e videos: Jérédme Bel/Producién
da performance: R. B. Jéréme Bel (Rebecca Lasselin e
Sandro Grando)/Coproducién: La Ménagerie de Verre
(Paris), La Commune, Centro Dramdtico Nacional

de Aubervilliers, Festival de Outono de Paris e R.

B. Jéréme Bel (Paris)./A escritura do texto desta
performance forma parte do proceso creativo de
Sustainable Theatre?, concibido por Katie Mitchell,
Jérdme Bel e Teatro Vidy-Lausanne,

e coproducido por STAGES

22 GAL

7.7.26 — 19H

Interpretada por Maria Roja

Coproducida coa Mostra I nternacional de Teatro

de Ribadavia (MIT Ribadavia)

Jéréme Bel es un coreodgrafo y bailarin francés,
considerado una figura clave en la renovacion de

la danza contemporanea desde | os afios noventa.

Su trayectoria se caracteriza por una aproximacion
criticay conceptual a hecho escénico, que cuestiona
los codigos tradicionales del espectéculo y reduce

la escena a sus elementos esenciales. Su trabgjo ha
evolucionado desde investigaciones formales sobre
el lenguaje coreografico hacia un interés por quien
interpreta como individuo y por las dimensiones
politicasy sociales de la representacion. Reconocido
i nternacional mente, su obra ha sido presentada en
contextos escénicos y artisticos de todo € mundo,

y sus registros forman parte de colecciones de
importantes instituciones museisticas.

En lapieza que |lleva su nombre, Jérdme Bel cuen-
tapor primeravez su historia, compartiendo dudas,
compromisos, fracasos y también fascinaciones. Com-
binando relato y sentido, la pieza articula fragmentos
de su vida, su trayectoriay su proyecto intelectual
pararevelar sus estructuras comunes.

Laobra estainterpretada por la actriz, performer
y artistavisual Maria Roja. Susinquietudes artisticas
giran entorno a cuerpo como contenedor de lo intimo
y, alavez, como arquitectura socia y politica, asi
€omo en su potencia como elemento subversivoy de
resistencia. Ha sido galardonada con tres premios
Maria Casares alamejor actriz.

Fichatécnica: Textoy videos: Jérdme Bel/Produccién
de la performance: R. B. Jérome Bel (Rebecca
Lasselin y Sandro Grando)/Coproduccién: La
Ménagerie de Verre (Paris), La Commune, Centro
Dramético Nacional de Aubervilliers, Festival

de Otofio de Parisy R. B. Jérébme Béel (Paris)./
Laescrituradel texto de esta performance forma
parte del proceso creativo de Sustainable Theatre?,
concebido por Katie Mitchell, Jérbme Bel y Teatro
Vidy-Lausanne, y coproducido por STAGES
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MARIA JURADO:
ANGELICAL

Danza/performance

En colaboracién con TNT-Terrasa Noves Tendéncies
Angelical parte da figura do anxo como simbolo
desde o que pensar a nosa relacién co presente:
un ser que observa, acompafia e dé testemuiio da
realidade sen intervir. Esta condicién de visibilidade
sen accién convértese nunha metdfora do suxeito
e da e do artista contempordneo, atrapados
nunha época que exalta a exposicidon constante,
a neutralidade e o “bo comportamento”, o que
algunhas persoas denominaron “a sociedade da
transparencia” ou “o imperio do ben”. O proxecto
complétase coa exploracién do reverso do anxelical,
o abxecto, aquilo que rexeitamos de nés e que a
cultura expulsa para soster unha aparencia de
pureza e transparencia. Angelical estrearase en
setembro no festival TNT-Terrasa Noves Tendéncies.
Maria Jurado é artista, coreégrafa, performer e
investigadora nos limites entre a danza conceptual
e a performance, cunha mirada singular en cada
creacién e cun interese constante por explorar
os limites do formato. No 2022 estreou Black Sun
no Festival Grec, e a sia segunda peza, Spooky,
presentouse en numerosos espazos do territorio
esparfiol. Actualmente, é compaiia residente, xunto
a David Corral, na Nau Ivanow e El Graner
(Barcelona).

GAL

8.7.26 — 19H

En colaboracion con TNT-Terrasa Noves Tendéncies
Angelical parte de la figura del angel como simbolo
desde el que pensar nuestrarelacion con el presente:
un ser gue observa, acompafiay datestimonio de la
realidad sin intervenir. Esta condicion de visibilidad
sin accién se convierte en una metafora del sujeto

y delay del artista contemporaneo, atrapados en
una época que exalta la exposicion constante, la
neutralidad y el “buen comportamiento”, 1o que
algunas personas han denominado “la sociedad
delatransparencid’ o “el imperio del bien”. El
proyecto se completa con la exploracion del reverso
delo angelical, lo abyecto, aquello que rechazamos
de nosotras y nosotros mismosy que la cultura
expulsa para sostener una apariencia de purezay
transparencia. Angelical se estrenara en septiembre
en el festival TNT-Terrasa Noves Tendencies.

Maria Jurado es artista, coredgrafa, performer e
investigadora en los limites entre la danza conceptual
y la performance, con unamirada singular en cada
creacion y un interés constante por explorar los
Iimites del formato. En 2022 estrené Black Sun en
d Festival Grec, y su segunda pieza, Spooky, se ha
presentado en numerosos espacios del territorio
espafiol. Actualmente, es compariia residente, junto
aDavid Corral, en laNau Ivanow y El Graner
(Barcelona).

ESP 23
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FRAN MARTINEZ:
TRANSFIXION

Danza

En colaboracién co Colectivo RPM-

Residencias Paraiso.

Transfixion é unha peza que xira arredor do acto
de facer, entendida como un exercicio de misticismo
de baixa intensidade, un movemento constante de
ida e volta entre o interior —escuro, opaco—

e un exterior que, de tan visible, se volve dificil de
descifrar. Inspirada na idea de “entrar mdis dentro
na espesura”, a proposta forma parte dun proceso
de investigacién que o artista vén desenvolvendo
desde hai anos e que continda no marco das
Residencias Paraiso. Tras a residencia no Convento
de Santa Clara durante o mes de maio, preséntase
agora ao publico como un traballo aberto.

Fran Martinez é un bailarin e coreégrafo galego.
Formouse en interpretacién e danza en diferentes
escolas de Espafia, Portugal e Bélxica. Recibiu a
bolsa DanceWeb-ImpulsTanz do Festival de Viena de
2019. Traballou con Teatro Ensalle, Tino Sehgal, Dora
Garcia, Amélia Bentes, Berio Molina, Meytal Blanaru,
Jesus Rubio, Voadora-Marta Pazos, Pisando Ovos-
Rut Balbis, Natalia Fernandes, Lucia Estévez, Paula
Quintas, Colectivo Glovo, RosanayAris, Alba Gonzdlez
e Sanna Kekdldinen, entre outros. E cofundador da
compaiia de artes do movemento Pdlido Domingo,
xunto a Diego M. Buceta e Belén Bouzas. Mantén un
idilio artistico con Elena Carvajal: conxuntamente
crearon Somaficcion (2022) e Realmente ahora no ya
no (2024), e acompdnanse de xeito estable noutros
proxectos, encontros e contextos.

Ficha técnica: Creacién e interpretacién: Fran
Martinez/Ollo externo: Natalia Fernandes/
Dramaturxia do corpo e do espazo: Lipi Herndndez/
Fotografia e video: Lucia Estévez/Apoios: Centro
Cultural Conde Duque + Coredgrafos en Comunidade
(Madrid), Centro Danza Canal (Madrid), Teatro
Ensalle (Vigo), Axencia Galega das Industrias
Culturais (AGADIC), La Caldera (Barcelona), Colectivo
RPM-Residencias Paraiso e Bienal de Artes Vivas

de Pontevedra

24 GAL

8.7.26 — 20H

En colaboracién con Colectivo RPM-

Residencias Paraiso.

Transfixion €suna piezaque gira arededor del acto

de hacer, entendida como un gercicio de misticismo

de bagjaintensidad, un movimiento constante de ida

y vudtaentre € interior —oscuro, opaco—

y un exterior que, detan visible, se vuelve dificil

de descifrar. Inspirada en laidea de “entrar mas

adentro en laespesurad’, la propuesta forma parte

de un proceso deinvestigacion que € artistalleva

desarrollando desde hace afios y que contintiaen el

marco de las Residencias Paraiso. Tras laresidencia

en e Convento de Santa Clara durante el mes de mayo,

se presenta ahora al publico como un trabajo abierto.
Fran Martinez esun bailarin y coredgrafo

gallego. Se haformado en interpretacion y danza

en diferentes escuel as de Espafia, Portugal y

Bélgica. Recibié |la beca DanceWeb-I mpulsTanz

del Festival de Vienaen 2019. Hatrabajado con

Teatro Ensalle, Tino Sehgal, Dora Garcia, Amélia

Bentes, Berio Molina, Meytal Blanaru, Jesus Rubio,

Voadora-Marta Pazos, Pisando Ovos-Rut Balbis,

Natalia Fernandes, Lucia Estévez, Paula Quintas,

Colectivo Glovo, RosanayAris, Alba Gonzédlez y

compafiia de artes del movimiento Palido Domingo,

junto aDiego M. Bucetay Belén Bouzas. Mantiene

unidilio artistico con Elena Carvajal: conjuntamente

crearon Somaficcion (2022) Realmente ahora no

ya no (2024), y se acompafian de manera estable

en otros proyectos, encuentrosy contextos.

Fichatécnica: Creacion e interpretacion: Fran
Martinez/Ojo externo: Natalia Fernandes/
Dramaturgia del cuerpoy del espacio: Lipi
Hernandez/Fotografiay video: Lucia Estévez/
Apoyos: Centro Cultural Conde Duque +
Coreografos en Comunidad (Madrid), Centro Danza
Canal (Madrid), Teatro Ensalle (Vigo), Agencia
Gallegadelas Industrias Culturales (AGADIC), La
Caldera (Barcelona), Colectivo RPM-Residencias
Paraiso y Bienal de Artes Vivas de Pontevedra
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ANGELA MILLANO:
ESCARLET

Danza. Estrea en Galicia

Escarlet é un proxecto de investigacion e creacién
coreogrdfica que se sitla entre o performativo
e o expositivo, como un espazo onde o visible se
lle ofrece & mirada en forma de imaxe e volume.
Desde ai, a peza preguntase pola relacién
bidireccional entre corpo e voz, entre garganta e
pelve. Desenvélvese a través de prdcticas corporais
baseadas na escoita, partindo da idea de que nada
estd completamente quieto nin en silencio absoluto.
Neste sentido, inscribir no marco conceptual do raro,
daquilo que, ainda pertencendo a este mundo e
resultdndonos familiar, non termina de encaixar.
Angela Millano (Vitoria-Gasteiz, 1987) é
licenciada en Filosofia e graduada en Danza
Contempordnea, cun mdaster en Practicas Escénicas
e Cultura Visual. O seu traballo céntrase na
creacién e investigacién dentro das prdcticas
artisticas contempordneas, co corpo e coas suas
posibilidades fisicas, politicas e poéticas como
eixe. As sUas pezas en solitario contaron co apoio
de instituciéns e centros artisticos tanto estatais
coma internacionais e presentar en espazos coma
Azkuna Zentroa, Tabakalera Centro Internacional
de Cultura Contempordnea, La Casa Encendida,
Artium, o Museo de Arte Contempordnea do Pais
Vasco, Tenerife.LAV, Dock 11, o centro de coreografia
K3 de Hamburgo, Teatros del Canal e o CCCC Centre
del Carme, entre outros. Colabora regularmente con
artistas coma Julidn Pacomio, Blanca G. Terdn e La
SefAorita Blanco.

Ficha técnica: Concepto e performer: Angela Millano/
Acompafiamento: Nazario Diaz e Julia Rodriguez/
Acompafiamento técnico: Victor Colmenero Mir/
Apoios: Sortutakoak 17 (Dantzagunea), Residencias
(2+2)2 (La Inestable e Espacio Benamil) e In_
Prescindibles #51 (La Poderosa)

GAL

9.7.26 — 19H

Escarlet es un proyecto de investigacion y creacion
coreografica que se situa entre lo performativo y

lo expositivo, como un espacio donde lo visible se
ofrece alamirada en forma de imagen y volumen.
Desde ahi, |a pieza se pregunta por larelacion
bidireccional entre cuerpoy voz, entre garganta

y pelvis. Se desarrolla através de practicas
corporales basadas en |a escucha, partiendo de la
idea de que nada est4 completamente quieto ni en
silencio absoluto. En este sentido, seinscribe en el
marco conceptual delo raro, de aquello que, aun
perteneciendo a este mundo y resultandonos familiar,
no termina de encgjar.

AngelaMillano (Vitoria-Gasteiz, 1987) es
licenciada en Filosofiay graduada en Danza
Contemporanea, con un master en Practicas
Escénicasy Cultura Visual. Su trabajo se centraen
la creacion e investigacion dentro de las practicas
artisticas contemporaneas, con el cuerpoy sus
posibilidades fisicas, politicasy poéticas como gje.
Sus piezas en solitario han contado con el apoyo de
instituciones y centros artisticos tanto estatales como
internacionalesy se han presentado en espacios como
Azkuna Zentroa, Tabakalera Centro | nternacional
de Cultura Contemporanea, La Casa Encendida,
Artium, el Museo de Arte Contemporéaneo del
Pais Vasco, Tenerife.LAV, Dock 11, el centro de
coreografia K3 de Hamburgo, Teatros del Canal y
el CCCC Centre del Carme, entre otros. Colabora
regularmente con artistas como Julian Pacomio,
Blanca G. Teran y La Sefiorita Blanco.

Fichatécnica: Concepto y performer: Angela
Millano/Acompafiamiento: Nazario Diaz y

Julia Rodriguez/Acompafiamiento técnico:
Victor Colmenero Mir/Apoyos. Sortutakoak 17
(Dantzagunea), Residencias (2+2)2 (La Inestable
y Espacio Benamil) e In_Prescindibles #51 (La
Poderosa)
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MANUEL RODRIGUEZ:
ALIEN

Danza. Estrea en Galicia

Dise que, cando as e os astronautas volven & Terra
despois de vela desde tan lonxe, o real adquire
para eles matices de ficcidn. O planeta deixa de
ser unha nocidén abstracta e inalcanzable; mentres
quen observa se volve cada vez mdis pequena ou
pequeno, o planeta faise mdis grande, demasiado
grande. Entén, as palabras comins xa non son
suficientes e a conciencia dun mesmo expdndese
mdis alé dos seus limites. E nesta expansion, neste
corremento do real cara ao ficcional, onde comeza
Alien, un lugar de estrafiamento, resistencia e
transformacién. Aqui, o corpo non sé comunica,
sendn que devén nun espazo no que identidade

e percepcion se suspenden ingrdvidas, abrindose
a novas potencialidades.

Manuel Rodriguez é bailarin, coredgrafo e
artista visual, graduado no mdaster Novas Prdcticas
Performativas pola Universidade das Artes de
Estocolmo. A sUa prdctica interroga as condiciéns
contempordneas de aparicién do corpo, tratdndoo
como un espazo de friccidon onde percepcién,
materia e relacién se entrecruzan. As stas
creaciéns erosionan as estruturas da linguaxe e os
dispositivos que organizan o visible, e abren zonas
de indeterminacién desde as que pensar outras
formas de presenza. Ao longo da sda carreira como
intérprete, colaborou con coreégrafos de proxeccién
internacional coma Marcos Morau, formando parte
da compaiia La Veronal durante dez anos, James
Thierrée ou Carmen Werner. Entre as sias mdis
de quince obras escénicas —alén de proxectos
editoriais, audiovisuais e instalativos— destacan
ZERO, Body on Paper, Alien, Screensaver, R.EM. e
Manu. Recentemente estreou Otra cosa que no es
una conferencia no Mercat de les Flors de Barcelona.

26 GAL
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Se dice que, cuando lasy los astronautas vuelven a
la Tierradespués de haberla visto desde tan Igjos, |0
real adquiere para ellos matices de ficcion. El planeta
deja de ser una nocién abstracta e inasible; mientras
quien observa se vuelve cada vez mas pequefia o
pequefio, €l planeta se hace mas grande, demasiado
grande. Entonces, las palabras comunes ya no son
suficientes y la conciencia de uno mismo se expande
mas alla de sus limites. Es en esta expansion, en
este deslizamiento de lo real hacia lo ficcional,
donde comienza Alien, un lugar de extrafiamiento,
resistenciay transformacion. Aqui, e cuerpo no
solo comunica, sino que deviene un espacio en €l
gue identidad y percepcion se suspenden ingravidas,
abriéndose a huevas potencialidades.

Manuel Rodriguez es bailarin, coredgrafo
y artista visual, graduado en el master Nuevas
Practicas Performativas por la Universidad de
las Artes de Estocolmo. Su précticainterrogalas
condiciones contemporaneas de aparicion del cuerpo,
tratandolo como un espacio de friccion donde
percepcion, materiay relacion se entrecruzan. Sus
creaciones erosionan las estructuras del lenguaje
y los dispositivos que organizan lo visible, y abren
zonas de indeterminacion desde las que pensar
otras formas de presencia. A lo largo de su carrera
como intérprete, ha colaborado con coredgrafos
de proyeccion internacional como Marcos Morau,
formando parte de la compariiaLa Veronal durante
diez afios, James Thierrée o Carmen Werner. Entre
sus mas de quince obras escénicas —ademas de
proyectos editoriales, audiovisuales e instal ativos—
destacan ZERO, Body on Paper, Alien, Screensaver,
R.E.M. y Manu. Recientemente ha estrenado Otra
cosa que no es una conferencia en el Mercat de les
Flors de Barcelona.
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IGREXA

ALEJANDRA POMBO
SU: E OS OCOS
COMEZARON A

PEGARSE

Performance. Estrea absoluta

Alejandra Pombo Su desenvolve unha obra
performativa baseada no berro, explorando a voz
a través de modulaciéns, vibraciéns e intensidades
en relacién con espazos e contextos especificos.

O berro funciona como punto de entrada, como
eixe, cara a unha vasta paisaxe interior cuxa
superficie posde unha forza psicacustica chea

de matices, que se despregan en funcién de cada
situacion. Tratase dunha obra que deconstrie as
relaciéns establecidas entre a voz e a persoaq, entre
quen expresa e quen é expresado, transitando
entre a autoficcién e o devir posthumano. Xera,
ademais, unha dindmica negativa que socava a
conmensurabilidade entre ser e aparencia, en favor
de experiencias perturbadoras, a middo viscerais,
das que resulta imposible escapar.

Alejandra Pombo Su é licenciada en Artes
Visuais pola Universidade Complutense de Madrid e
ampliou os seus estudos cun mdster en Artes Dixitais
pola Universidade Pompeu Fabra e o Programa de
Estudos Independentes do MACBA Museo de Arte
Contempordnea de Barcelona. E doutora en Belas
Artes cunha tese sobre os paradoxos e os efectos
da introducién da nocién de performance na arte
contempordnea. Realizou residencias artisticas
en instituciéns espafiolas e internacionais coma o
Centro Atldntico das Artes (Florida, Estados Unidos),
a Fundacién I-Park (Connecticut, Estados Unidos),
Pact Zollverein (Essen, Alemafia), CA2M (Madrid),

El Ranchito (Matadero Madrid), FMJJ (A Corufia),
Bulegoa z/b (Bilbao) e Tabakalera (San Sebastidn),
entre outras. A sia obra presentouse en festivais,
museos e centros de arte vinculados ds artes
visuais, o cine e as artes escénicas, coma o Museo
Reina Sofia, Fabra i Coats, La Casa Encendida, a
Galeria Municipal do Porto e a Fundacién Serralves.
Actualmente participa como bolseira no programa
DAAD Artistas en Berlin, na drea de artes visuais.

GAL

10.7.26 — 19H

Algiandra Pombo Su desarrolla una obra performativa
basada en el grito, explorando lavoz através de
modulaciones, vibraciones e intensidades en relacién
con espacios y contextos especificos. El grito funciona
como punto de entrada, como gje, hacia un vasto
paisaje interior cuya superficie posee una fuerza
psicoacustica llena de matices, que se despliegan

en funcién de cada situacion. Se trata de una obra

que deconstruye las relaciones establecidas entre
lavoz y lapersona, entre quien expresay quien

es expresado, transitando entre la autoficcion y el
devenir poshumano. Genera, ademas, una dinamica
negativa que socavala conmensurabilidad entre ser

y apariencia, en favor de experiencias perturbadoras,
amenudo viscerales, de las que resultaimposible
escapar.

Alejandra Pombo Su eslicenciadaen Artes
Visuales por la Universidad Complutense de Madrid
y haampliado sus estudios con un master en Artes
Digitales por la Universidad Pompeu Fabray €
Programa de Estudios I ndependientes del MACBA
Museo de Arte Contemporaneo de Barcelona. Es
doctoraen Bellas Artes con unatesis sobre las
paradojasy los efectos de laintroduccion de la
nocion de performance en € arte contemporaneo.
Harealizado residencias artisticas en instituciones
espafiolas e internacionales como el Centro Atlantico
delas Artes (Florida, Estados Unidos), la Fundacion
I-Park (Connecticut, Estados Unidos), Pact Zollverein
(Essen, Alemania), CA2M (Madrid), El Ranchito
(Matadero Madrid), FMJJ (A Corufia), Bulegoaz/b
(Bilbao) y Tabakalera (San Sebastian), entre otras.

Su obra se ha presentado en festivales, museosy
centros de arte vinculados alas artes visuales, €
ciney las artes escénicas, como & Museo Reina
Sofia, Fabrai Coats, La Casa Encendida, la Galeria
Municipal de Oportoy la Fundacion Serralves.

Actual mente participa como becariaen € programa
DAAD Artistas en Berlin, en € areade artes visuales.
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THIAGO GRANATO:
OUT OF SIGHT,
OUT OF MIND

Danza

En colaboracién con Citemor, Festival de Montemor-
o-Velho.

Inspirada naimaxineria simbdlica das naturezas
mortas de vanitas dos séculos XVI e XVII, a obra
reflexiona sobre a transitoriedade da vida, a
fraxilidade da materia e a futilidade da acumulacién.
Estas referencias histéricas conectan con
preocupaciéns contempordneas, en particular coa
ansiedade ecoléxica e coa acelerada desaparicién
de ecosistemas, imaxes e modos de atencién. A peza
preguntase que é o que hoxe xa non vemos e, por
extension, que deixamos de coidar, preservar ou
soster. A través de obxectos efémeros, fragmentos
textuais e xestos que se disipan no mesmo instante
en que emerxen, a coreografia constrie imaxes
inestables que se resisten a fixarse. Lonxe de entender
o efémero como unha carencia, a obra asimeo

como unha forza transformadora. Invita o publico a
entrar nunha ecoloxia da atencién, apelando & sta
capacidade de soster, ainda que sexa por breves
instantes, aquilo que insiste en desaparecer.

Thiago Granato é un artista de danza brasileiro
afincado en Berlin. Os seus traballos son o resultado
de procesos que insisten en promover experiencias
de transformacion politica a través da innovacién
estética. Mdaster en Novas Prdcticas Performativas
pola Universidade das Artes de Estocolmo (2021).
Participou no programa Ex.e.r.ce 8 no Centro
Coreografico Nacional de Montpellier (2008). Xunto a
Catarina Saraiva, comisariou o Festival Internacional
e Laboratorio Linha de Fuga en Coimbra (2022).

No 2023 foi un dos facilitadores de The Listening
Academy de Berlin.

Ficha técnica: Creacién, coreografia e
interpretacién: Thiago Granato/Cocreacién e
asistencia coreografica: Sandro Amaral/Musica:
Hélder Bruno/Iluminacién: Jan Fedinger/Producién:
Sandro Amaral e Thiago Granato/Coproducién:
Teatro Municipal da Lousd e Festival Citemor
(Portugal)/Apoios: DIORAMA (Berlin), Festival Arbola
de Pamplona e Corpo Rastreado (Sdo Paulo)
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En colaboracién con Citemor, Festival de
Montemor-o-Vel ho.

Inspirada en laimagineriasimbdlica de las naturalezas
muertas de vanitas delos siglos XV1 y XVII, laobra
reflexiona sobre la transitoriedad de la vida, la fragi-
lidad de lamateriay lafutilidad de laacumulacion.
Estas referencias histdricas conectan con preocupa-
ciones contemporaneas, en particular con la ansiedad
ecoldgicay laacelerada desaparicion de ecos stemas,
imagenes y modos de atencidn. La pieza se pregunta
gué eslo que hoy yano vemosy, por extension, qué
hemos dejado de cuidar, preservar o sostener. A través
de objetos ef imeros, fragmentos textuales y gestos
gue se disipan en el mismo instante en que emergen,
la coreografia construye imagenes inestables que se
resisten a fijarse. Lejos de entender lo efimero como
unacarencia, laobralo asume como unafuerzatrans-
formadora. Invitaal pdblico aentrar en unaecologia
de laatencién, apelando a su capacidad de sostener,
aungue sea por brevesinstantes, aquello queinsiste
en desaparecer.

Thiago Granato es un artista de danza brasilefio
afincado en Berlin. Sus trabajos son el resultado de
procesos que insisten en promover experiencias de
transformacion politicaatravés de lainnovacion
estética. Méster en Nuevas Précticas Performativas por
laUniversidad de las Artes de Estocolmo (2021). Parti-
cip6 en € programa Ex.e.r.ce 8 en € Centro Coreogréa-
fico Nacional de Montpellier (2008). Junto a Catarina
Saraiva, comisario el Festival Internacional y Labora-
torio Linha de Fuga en Coimbra (2022). En 2023 fue
uno de losfacilitadores de The Listening Academy de
Berlin, en colaboracién con Brandon LaBélle.

Fichatécnica: Creacion, coreografia e interpretacion:
Thiago Granato/Cocreacion y asistencia coreografica:
Sandro Amaral/MUsica: Hélder Bruno/Iluminacion:
Jan Fedinger/Produccion: Sandro Amaral y Thiago
Granato/Coproduccién: Teatro Municipal daLousdy
Festival Citemor (Portugal)/Apoyos. DIORAMA (Ber-
Iin), Festival Arbolade Pamplonay Corpo Rastreado
(S&o Paulo)
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LEONOR LEAL E
ANTONIO MORENO:
EN TALLERES

Danza. Estrea en Galicia

Cheos de trastes, instrumentos, ferramentas e
utensilios estrafios, un percusionista e unha bailaora
xogan a facer soar e a facer bailar. Obxectos
extraviados, cousas que ninguén considera utiles,
esperan neste laboratorio para ser devoltos & vida,
ainda que non saiban con que nova funcién. O
obradoiro é o espazo do posible, do que ainda non
existe e do que finalmente acontece. Un lugar de
dlbidas, de preguntas, de asombro, de humor e de
creacién. De apalpar, zapatear, cortar e remendar.
Unha rebotica escénica aberta ao publico para
acompafiar a evolucién dos protagonistas de xeito
paralelo ds sdas outras propostas: pasado, presente
e o que estd por vir. Trdtase dunha posta a punto
continua, unha revisién permanente de todo o que
nos conmove e, polo tanto, nos move. Arte e ensaio
na fabricacién da danza, do son, dos pasos e da
musica. Do inesperado e da reparacién en grao
sumo usado.

Leonor Leal, nacida en Xerez da Fronteira, é unha
bailaora singular e versatil, de sélida formacién
académica. Obtén a titulacién en Ballet Clasico
pola Real Academia de Danza do Reino Unido e en
Danza Clésica e Danza Espafiola polo Conservatorio
de Danza de Sevilla. A sUia traxectoria como solista
foi recofiecida con numerosos galarddns, o mdis
recente a Copa Xerez de Baile
2025 da Catedra de Flamencoloxia de Xerez.

Antonio Moreno é un musico ecléctico que funde
a tradicién do flamenco da sda cidade natal, Utrera,
coa formacién académica e a experimentacién
da musica contempordnea. Actla nos principais
festivais do mundo xunto a artistas coma Israel
Galvan, Fernando Terremoto, Leonor Leal, Juan José
Amador, Rocio Marquez, Tomds de Perrate ou David
Lagos. E catedrdatico de Percusién no Conservatorio
Superior de Sevilla.

GAL
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Llenos de cachivaches, instrumentos, herramientas
y utensilios extrafios, un percusionistay unabailaora
juegan a hacer sonar y a hacer bailar. Objetos
extraviados, cosas que nadie considera (tiles,
esperan en este laboratorio para ser devueltosala
vida, aunque no sepan con qué nuevafuncion. El
taller es el espacio delo posible, de lo que alin no
existe y de lo que finalmente acontece. Un lugar de
dudas, de preguntas, de asombro, de humor y de
creacién. De manoseo, zapateo, corte y remiendo.
Unatrastienda escénica abierta al publico para
acompafiar la evolucién de los protagonistas de
manera paralela a sus otras propuestas: pasado,
presentey lo que esta por venir. Setrata de una
puesta a punto continua, unarevision permanente de
todo lo que nos conmueve 'y, por tanto, nos mueve.
Artey ensayo en lafabricacion de ladanza, del
sonido, de los pasosy de lamusica. De lo inesperado
y delareparacién de lo mas usado.

Leonor Leal, nacida en Jerez de la Frontera, es
unabailaora singular y versétil, de sélida formacion
académica. Obtiene latitulacién en Ballet Clasico
por la Real Academiade Danza del Reino Unido
y en Danza Clésicay Danza Espafiola por €l
Conservatorio de Danza de Sevilla. Su trayectoria
como solista ha sido reconocida con numerosos
galardones, €l mas reciente la Copa Jerez de Baile
2025 de la Cétedra de Flamencologia de Jerez.

Antonio Moreno es un musico ecléctico que
funde la tradicion del flamenco de su ciudad
natal, Utrera, con laformacién académicay la
experimentacion de la masica contemporanea.
Actlaen los principales festivales del mundo junto
aartistas como Isragl Galvan, Fernando Terremoto,
Leonor Leal, Juan José Amador, Rocio Méarquez,
Tomas de Perrate o David Lagos. Es catedratico de
Percusion en el Conservatorio Superior de Sevilla.
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CELSO FERNANDEZ
SANMARTIN: CONTAR
NO APAGON

Poesia. Estrea absoluta

A escuridade esperta os sentidos, a intimidade é
escura, as raices traballan nela, a noite é intima

e secreta, o lobo é valente pola fame pero tamén

ten medo, o dia escdpalle 4 noite e a noite, ao dia, e
cando se tocan hai un momento confuso, sosegado,
inevitable. A escuridade é un sobre de azucre e o que
se conta, cando se recolle e sustenta no artistico

e no vital, é o luceiro no suspiro dunha mina.

Celso Ferndndez Sanmartin propén unha sesiéon
de narracién oral na escuridade, un espazo de
intimidade no que a palabra activa os sentidos e
convoca imaxes, memorias e emociéns. A través
do relato, constrie un tempo compartido no que
dia e noite, medo e sosego se entrelazan nunha
experiencia pausada e atenta. As historias,
recollidas da tradicién oral e da vida, emerxen como
pequenos focos de luz no medio da escuridade,
facendo do acto de contar un xesto ao tempo
artistico e vital.

Celso Ferndndez Sanmartin (Lalin, 1969) estudou
Filosofia en Santiago de Compostela. Desenvolveu
un intenso traballo asociativo e tamén como
animador sociocultural con persoas maiores.
Definese como horticultor e “recolector e contador
de contos e historias de vida de tradicién oral”. Como
poeta publicou varios libros, entre eles A cama do
meu avé Manuel Sanmartin Méndez (2018) e A cousa
eterna (2023). Como narrador oral levou as stas
historias por toda Galicia e ao estranxeiro. No 2022
recibiu o Premio Rebulir da Cultura Galega.

30 GAL
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La oscuridad despiertalos sentidos, laintimidad es
oscura, lasraicestrabajan en ella, la noche es intima
y secreta, €l lobo es valiente por €l hambre pero
también tiene miedo, el diale escapaalanochey la
noche, a dia, y, cuando se tocan, hay un momento
confuso, sosegado, inevitable. La oscuridad es un
azucarillo y lo que se cuenta, cuando se recoge y
sustenta en lo artistico y lo vital, es el lucero en €l
suspiro de unamina.

Celso Fernandez Sanmartin propone una sesion
de narracion oral en laoscuridad, un espacio de
intimidad en €l que la palabra activa los sentidos y
convoca imagenes, memoriasy emociones. A través
del relato, construye un tiempo compartido en € que
diay noche, miedo y sosiego se entrelazan en una
experiencia pausaday atenta. Las historias, recogi-
dasdelatradicion oral y de lavida, emergen como
pequefios focos de luz en medio de la oscuridad,
haciendo del acto de contar un gesto alavez artistico
y vital.

Celso Fernandez Sanmartin (Lalin, 1969) estudié
Filosof ia en Santiago de Compostela. Desarroll6 un
intenso trabajo asociativo y también como animador
sociocultural con personas mayores. Se define como
horticultor y “recolector y contador de cuentos e
historias de vida de tradicién oral”. Como poeta ha
publicado varios libros, entre ellos A cama do meu
avé Manuel Sanmartin Méndez (2018) y A cousa
eterna (2023). Como narrador oral hallevado sus
historias por toda Galiciay al extranjero. En 2022
recibié el Premio Rebulir da Cultura Galega.

ESP

A

N

CLARA

PONTEVEDRA

DE
ARTES

CONVENTO

B

| VAS

\%
DE

E
AO

D

ENAL

DE 2026

XULLO

12

IGREXA

ANA BORRALHO E
JOAO GALANTE:
WORLD OF INTERIORS

Performance. Estrea en Galicia

World of Interiors é un proxecto de performance/
instalacién que confronta o publico cunha imaxe
inquietante: a de varios corpos tombados no chan,
cos ollos pechados e sen movemento aparente.

Nesa paisaxe detida, onde aparentemente nada
ocorre no exterior, dbrese un espazo de atencién e
de escoita. A peza explora a relacién entre publico

e obra, integrdndoo no espazo e no tempo da
performance. Nesa intimidade, a persoa espectadora
éinterceptada por textos, palabras que lle son
rumoreadas dentro dunha tenue fronteira, case
imperceptible. A instalacién invita a entrar e sair
libremente, a decidir a duracién da experiencia, o tipo
de relacién e o momento da sUa interrupcién.

Ana Borralho e Jodio Galante traballaron xuntos
regularmente nos anos noventa como actores e
creadores do grupo de teatro Olho, en Cacilhas
(Almada, Portugal). Desde 0 2002 desenvolven
conxuntamente proxectos propios nos dmbitos da
performance, da danza, do teatro, da instalacién, da
fotografia, do son e da videoarte. O seu traballo foi
presentado en festivais internacionais en mdis de 25
paises. Son cofundadores da banda de non musicos
Jimmie Durham e da asociacién cultural casaBranca.
Son tamén directores artisticos e comisarios do festival
de artes contempordneas Verdo Azul.

Ficha técnica: Concepto, direccién artistica,

espazo escénico e iluminacién: Ana Borralho e

Jodio Galante/Interpretacién: grupo de teatro do
Centro Asociado da UNED en Pontevedra /Asistencia
artistica: Daniel Matos/Texto: a partir de fragmentos
da obra teatral de Rodrigo Garcia/Colaboracién
dramaturxica: Tiago Rodrigues/Asesoramento
artistico: Fernando J. Ribeiro/Asesoramento de
iluminacién: Thomas Walgrave/Direccién executiva:
Ménica Samdes/Direccidén de producién: Marise
Francisco/Producién executiva: Salomé Ventura/
Producién: casaBranca/Coproducién: Alkantara
Festival, Museo Coleccién Berardo, Utero/Espaco
Land, Centro Nacional de Danza Contempordnea

de Angers

GAL

11.7.26 — 18H

World of Interiors es un proyecto de perfor mance/
instalacion que confronta al publico con unaimagen
inquietante: lade varios cuerpos tumbados en el sue-
lo, con los ojos cerrados y sin movimiento aparente.
En ese paisgje detenido, donde aparentemente nada
ocurre en el exterior, se abre un espacio de atencién y
de escucha. La pieza exploralarelacién entre publico
y obra, integrandolo en el espacio y en el tiempo
de la performance. En esaintimidad, la persona
espectadora es interceptada por textos, palabras que
le son susurradas dentro de unatenue frontera, casi
imperceptible. Lainstalacion invitaaentrar y salir
libremente, a decidir laduracion de la experiencia,
¢l tipo de relacién y el momento de su interrupcién.
AnaBorralho y Jodo Galante trabajaron juntos
regularmente en |os afios noventa como actoresy
creadores del grupo de teatro Olho, en Cacilhas
(Almada, Portugal). Desde 2002 desarrollan con-
juntamente proyectos propios en los ambitos de la
performance, ladanza, €l teatro, lainstalacién, la
fotografia, el sonidoy el videoarte. Su trabajo ha sido
presentado en festivales internacionales en mas de 25
paises. Son cofundadores de la banda de no musicos
Jimmie Durhamy de laasociacién cultural casa
Branca. Son también directores artisticosy comisa-
rios del festival de artes contemporaneas Verdo Azul.

Fichatécnica: Concepto, direccién artistica, espa-
cio escénico eiluminacion: AnaBorralho y Jodo
Galante/Interpretacion: grupo de teatro del Centro
Asociado de laUNED en Pontevedra/Asistencia
artistica: Daniel Matos/Texto: apartir de fragmentos
delaobrateatral de Rodrigo Garcia/Colaboracion
dramaturgica: Tiago Rodrigues/A sesoramiento artis-
tico: Fernando J. Ribeiro/Asesoramiento de ilumina-
cion: Thomas Walgrave/Direccion gjecutiva: Ménica
Samdes/Direccidn de produccion: Marise Francisco/
Produccién gjecutiva: Salomé Ventura/Produccion:
casaBranca/Coproduccion: Alkantara Festival, Mu-
seo Coleccion Berardo, Utero/Espago Land, Centro
Nacional de Danza Contemporanea de Angers
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XARDINS

LAIA ESTRUCH E
ZUNZUN; ALBUM
VICTORIA

Concerto

Album Victoria é un proxecto performativo que
traduce a texto, voz e movemento un pequeno
dalbum de debuxos do pintor barcelonés Jordi Samsé
Bastardas (1929-2008). Tratase dun exercicio libre de
interpretacién e translacién do gréfico ao escénico,
no que os debuxos abstractos cobran vida a través
dunha posta en escena en formato de concerto. Tras
as suas colaboraciéns coa banda de posthardcore
Joliette, en Cidade de México, e coa banda de
punk-rock composteld Samesugas, nesta ocasién
—e especialmente para a Bienal de Artes Vivas de
Pontevedra de 2026— Laia Estruch presenta unha
colaboracién inédita coa banda de Pontevedra
Zunzan.

A prdctica artistica de Laia Estruch sitiase
no dmbito da performance e da escultura, desde
onde traballa coa linguaxe do corpo e a voz.
Empregando o spoken word, a cancién, os obxectos
e as publicaciéns, os seus proxectos analizan
as posibilidades emotivas da voz a cappella e
do corpo sen teatralizar e abren un espazo de
reflexion ao redor do cardcter performativo da
linguaxe, a gravacién sonora e o seu arquivo oral.
Presentou performances en espazos coma o MACBA
Museo de Arte Contempordnea de Barcelona, a
Fundacién Antoni Tapies, a Fundacién Joan Miré de
Barcelona, o Museo Picasso de Barcelona, PUBLICS
de Helsinqui, o C3A de Cérdoba, o Museo Centro de
Arte Contempordnea (MUCAC) de Mdlaga, o Museo
Nacional de Arte de Catalufia (MNAC) ou o Museo
Nacional Centro de Arte Reina Sofia de Madrid, que
o pasado ano lle dedicou unha mostra na que se
revisou a sua traxectoria.

Ficha técnica: Voz: Laia Estruch/Guitarra: Alexandre
Losada/Saxo/electrénica: Che Garrido/Guitarra:
José Solla/Baixo: Alvaro Gallego/Bateria: Berto Fojo

32 GAL

11.7.26 — 21H

Album Victoria es un proyecto performativo que
traduce atexto, voz y movimiento un pequefio
abum de dibujos del pintor barcelonés Jordi Samso
Bastardas (1929-2008). Se trata de un gjercicio

libre de interpretacion y traslacion de lo grafico a
lo escénico, en el que los dibujos abstractos cobran
vida através de una puesta en escena en formato de
concierto. Tras sus colaboraciones con |la banda de
poshardcore Joliette, en Ciudad de México, y con
|a banda de punk-rock compostelana Samesugas,

en esta ocasién —y especial mente paralaBienal de
Artes Vivas de Pontevedra de 2026— Laia Estruch
presenta una colaboracién inédita con la banda de
Pontevedra Zunzun.

Laprécticaartisticade Laia Estruch se sitiaen
€l ambito de la performancey la escultura, desde
donde trabaja con el lenguaje del cuerpoy lavoz.
Empleando el spoken word, la cancién, los objetos
y las publicaciones, sus proyectos analizan las
posibilidades emotivas de lavoz a cappellay del
cuerpo sin teatralizar y abren un espacio de reflexion
en torno al caracter performativo del lengugje, la
grabacién sonoray su archivo oral. Ha presentado
performances en espacios como e MACBA Museo
de Arte Contemporaneo de Barcelona, la Fundacion
Antoni Tapies, la Fundacién Joan Mir6 de Barcelona,
€l Museo Picasso de Barcelona, PUBLICS de
Helsinki, el C3A de Cdrdoba, el Museo Centro de
Arte Contemporaneo (MUCAC) de Médlaga, €l Museo
Nacional de Arte de Cataluiia (MNAC) o el Museo
Nacional Centro de Arte Reina Sofia de Madrid,
gue el pasado afio le dedicd una muestra
en laque sereviso su trayectoria.

Fichatécnica: Voz: Laia Estruch /Guitarra:
Alexandre L osada /Saxo/electronica: Che Garrido /
Guitarra: José Solla/Bajo: Alvaro Gallego /Bateria:
Berto Fojo

ESP

A

N

CLARA

PONTEVEDRA

DE
ARTES

CONVENTO

B

| VAS

\%
DE

E
AO

D

ENAL

DE 2026

XULLO

12

CORO

MONTDEDUTOR:
DANZAS ROMANTICAS/
ANTENA FANTASMA

Danza. Estrea en Galicia.
Recomendado para familias

Danzas romdnticas/Antena fantasma é un
ritual plastico e colectivo para intentar sandar
o sufrimento romdntico. Unha performance
fantasmagérica na que o corpo se converte en
médium, nunha canle vibrante que debuxa a musica
e deixa emerxer imaxes, enerxias e presenzas. A
peza propdén unha fusién entre os ballets romanticos
e as prdcticas enerxéticas contempordneas co
desexo de resignificar e sandar a dor do amor
romdntico. Tamén expdn un didlogo entre a danza
contempordnea, o debuxo e a cosmoloxia do ballet
romdntico. Sobre o espazo escénico, o performer
canaliza estados emocionais xerados pola mudsica
romdntica a través dun corpo que se transforma,
que se move entre o equilibrio e o desequilibrio, para
mergullarse na prdctica de moverse debuxando ou
debuxar movéndose.

Montdedutor estd formada por Jorge Dutor
e Guillem Mont de Palol, creadores escénicos e
performers. Traballan nas fronteiras de diferentes
disciplinas coma a danza, a arquitectura, o teatro
ou a épera, e os seus campos de influencia no
politico e o social. Mantefien un forte compromiso
cun lugar que para outros é de paso: estar no
limite, e non no centro das cousas, é para eles unha
posicién ideoléxica. As suas prdcticas escénicas
cruzan linguaxes e desenvolven unha dimensién
enerxética e empatica. Utilizan o humor, o absurdo,
arepeticidn e a musica para achegarlles as artes
vivas a todos os publicos, coa intencién de que
estes saian “facendo a conga” e repitan o que viron
despois nas suas casas. Traballan xuntos desde o
2009, colaborando con teatros, centros de arte e
festivais de Europa e da América Latina.

Ficha técnica: Creacién: Guillem Mont de Palol e
Jorge Dutor/Interpretacién: Guillem Mont de Palol/
Artista sonoro: Carlos Parra/Co apoio da Fundacié
Joan Brossa, do Centre de les Arts Lliures, de El
Canal de Salt e do Concello de Cassa de la Selva

GAL

12.7.26 — 13H

Danzas roméanti cas/Antena fantasma es un ritual

plastico y colectivo paraintentar sanar el sufrimiento

roméantico. Una performance fantasmagorica

en laque el cuerpo se convierte en médium, en

un canal vibrante que dibujalamusicay deja

emerger imagenes, energiasy presencias. Lapieza

propone una fusién entre los ballets roméanticos

y las practicas energéticas contemporaneas con

el deseo de resignificar y sanar el dolor del amor

romantico. También plantea un didlogo entre ladanza

contemporanea, el dibujo y la cosmologia del ballet

romantico. Sobre el espacio escénico, €l performer

canaliza estados emocional es generados por la

musica romantica a través de un cuerpo que

se transforma, que se mueve entre el equilibrioy

el desequilibrio, para sumergirse en la practica

de moverse dibujando o dibujar moviéndose.
Montdedutor esta formada por Jorge Dutor

y Guillem Mont de Palol, creadores escénicosy

performers. Trabgjan en las fronteras de diferentes

disciplinas como la danza, laarquitectura, el teatro

o la opera, y sus campos de influencia en lo politico

y lo social. Mantienen un fuerte compromiso con un

lugar que para otros es de paso: estar en el limite,

y no en €l centro de las cosas, es para ellos una

posicion ideoldgica. Sus précticas escénicas cruzan

lenguagjes y desarrollan una dimension energéticay

empética. Utilizan el humor, el absurdo, larepeticion

y lamusica para acercar las artes vivas a todos

los publicos, con laintencién de que estos salgan

“haciendo laconga’ y repitan lo que han visto

después en sus casas. Trabajan juntos desde 2009,

colaborando con teatros, centros de arte y festivales

de Europay Latinoamérica.

Fichatécnica: Creacion: Guillem Mont de Palol y
Jorge Dutor/Interpretacion: Guillem Mont de Palol/
Artista sonoro: Carlos Parra/Con €l apoyo de la
Fundacio6 Joan Brossa, €l Centre deles Arts Lliures,
El Canal de Salt y el Ayuntamiento de Cassade
laSelva
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IGREXA

ALESSANDRO
SCIARRONI: DON’T
BE FRIGHTENED OF
TURNING THE PAGE

Danza. Estrea en Galicia

Durante o desenvolvemento do proxecto Migrant
Bodies (2014-2015), Alessandro Sciarroni concibiu
aidea dunha nova prdctica performativa
profundamente xerminal. Partindo da observacién
dos fluxos migratorios en certas especies animais
—aquelas que, ao cabo do seu ciclo vital, regresan
ao seu lugar de orixe para desovar e morrer—, o
artista comezou a traballar sobre o concepto de
“turning”. O termo inglés traducese e represéntase
en escena nun sentido literal a través da accién
do corpo virando sobre o seu propio eixe. Esta
accién desprégase como unha viaxe emocional e
psicofisica —unha danza de duracién— que reflicte
o significado mdis amplo de “turning” como proceso
de evolucién e transformacién.

Alessandro Sciarroni é un artista italiano que
desenvolve a sla prdctica no dmbito das artes
escénicas. Nas stas creaciéns colabora con profe-
sionais de distintas disciplinas e incorpora técnicas
e experiencias procedentes da danza, asi como do
circo e do deporte. O seu traballo busca revelar as
obsesiéns, os medos e as fraxilidades inherentes
ao acto de interpretar a través da repeticién de
prdacticas levadas ao limite da resistencia fisica das
e dos intérpretes. No 2019 foi galardoado co Leén de

Ouro & Traxectoria en Danza pola Bienal de Venecia.

E artista asociado de Marche Teatro.

Ficha técnica: Concepto: Alessandro Sciarroni/
Interpretacién na estrea: Alessandro Sciarroni/
Interpretacién: Marco Bertani/Desefio de luces:
Rocco Giansante/Dramaturxia: Alessandro Sciarroni
e Su-Feh Lee/Mdsica: Paolo Persia/Vestiario: Ettore
Lombardi/Comisariado, promocién e asesoramento:

Lisa Gilardino/Administracién e producién executiva:

Chiara Fava/Direccién técnica: Valeria Foti/
Técnico en xira: Cosimo Maggini/Investigacion:
Damien Modolo/Comunicacién: Pierpaolo Ferlaino/
Producién: corpoceleste_C.C.00#. Marche Teatro/
Coproducién: CENTQUATRE-PARIS; CCN2-Centro
Coreogréfico Nacional de Grenoble e Acheslles

de Schaerbeek

34 GAL

12.7.26 — 18H

Durante el desarrollo del proyecto Migrant Bodies
(2014-2015), Alessandro Sciarroni concibié laidea
de una nueva préctica performativa prof undamente
germinal. Partiendo de la observacion de los flujos
migratorios en ciertas especies animales —aquellas
que, al final de su ciclo vital, regresan a su lugar de
origen paradesovar y morir—, €l artista comenzo a
trabajar sobre € concepto de “turning”. El término in-
glés setraducey se representa en escena en un sentido
literal através delaaccion del cuerpo girando sobre
su propio gje. Esta accidn se despliega como un vigie
emocional y psicofisico —una danza de duracion—
que refleja el significado mas amplio de “turning”
como proceso de evolucion y transformacion.
Alessandro Sciarroni es un artistaitaliano que
desarrolla su précticaen el ambito de las artes
escénicas. En sus creaciones colabora con profesio-
nales de distintas disciplinas e incorporatécnicas
y experiencias procedentes de ladanza, asi como
del circoy el deporte. Su trabajo buscarevelar las
obsesiones, los miedosy las fragilidades inherentes
al acto deinterpretar através de larepeticion de
practicas llevadas al limite de laresistenciafisicade
lasy losintérpretes. En 2019 fue galardonado con €l
Leodn de Oro ala Trayectoria en Danza por laBienal
de Venecia. Es artista asociado de Marche Teatro.

Fichatécnica: Concepto: Alessandro Sciarroni/
Interpretacion en el estreno: Alessandro Sciarroni/
Interpretacion: Marco Bertani/Disefio de luces:
Rocco Giansante/Dramaturgia: Alessandro Sciarroni
y Su-Feh Lee/MUsica: Paolo Persia/Vestuario: Ettore
L ombardi/Comisariado, promocion y asesoramien-
to: Lisa Gilardino/Administracion y produccion
gecutiva: Chiara Fava/Direccion técnica: Valeria
Foti/Técnico en gira: Cosimo Maggini/lnvestigacion:
Damien Modolo/Comunicacién: Pierpaolo Ferlaino/
Produccion: corpoceleste_C.C.00# Marche Teatro/
Coproduccion: CENTQUATRE-Paris; CCN2-Centro
Coreografico Nacional de Grenoble y Les Halles de
Schaerbeek
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N A S M A R X E S BIENAL DE ARTES VIVAS PONTEVEDRA

SABADO 11.07.26 IGREXA ANA BORRALHO E JOAO GALANTE WORLD OF INTERIORS

DO 2 AO 12 DE XUuLLO DE 2026 CONVENTO DE SANTA CLARA
02.07.26 IGREXA BLANCA TOLSA MICRODESFASE
XOVES 02.07.26 21:00 XARDINS CLO PLAS, DIEGO VITES E JAVI ALVAREZ CLO PAU PLAS PEDRA
VENRES 03.07.26 18120:00 IGREXA MARTIN FLORES CARDENAS LA FUERZA DE LA GRAVEDAD
SABADO 04.07.26 18:00 CORO LARA BROWN TORTOLA VALENCIA, PIENSO EN T/ CON MIS MANOS B
SABADO 04.07.26 IGREXA ISABEL DO DIEGO BESTIA SAGRADA g
SABADO 04.07.26 21:00 XARDINS VACABURRA 0 RARO E QUE BAILAR SEXA RARO E
DOMINGO 05.07.26 XARDINS PISTACATRO SEN PATRON 3
DOMINGO 05.07.26 18]20:00 XARDINS JAVIER HERNANDO (LOS BARBAROS) EXTRANA ALEGRIA %
06.07.26 IGREXA NOELA COVELO VELASCO E ELISE MOREAU APLAUSO, VICIO §
MARTES 07.07.26 19:00 IGREXA JEROME BEL JEROME BEL §
MERCORES 08.07.26 19:00 IGREXA MARIA JURADO ANGELICAL ,':
MERCORES 08.07.26 20:00 CORO FRAN MARTINEZ TRANSFIXION z
09.07.26 ANGELA MILLANO ESCARLET ;
XOVES 09.07.26 20:00 IGREXA MANUEL RODRIGUEZ ALIEN :D((
VENRES 10.07.26 19:00 IGREXA ALEJANDRA POMBO SU E OS OCOS COMEZARON A PEGARSE E
VENRES 10.07.26 20:00 CORO THIAGO GRANATO OUT OF SIGHT, OUT OF MIND 3
VENRES 10.07.26 21:00 XARDINS LEONOR LEAL E ANTONIO MORENO EN TALLERES E
SABADO 11.07.26 1213:00 CORO CELSO FERNANDEZ SANMARTIN CONTAR NO APAGON 2
w
"
@

SABADO 11.07.26 21:00 XARDINS LAIA ESTRUCH E ZUNZUN ALBUM VICTORIA

DOMINGO 12.07.26 MONTDEDUTOR DANZAS ROMANTICAS / ANTENA FANTASMA

DOMINGO 12.07.26 18:00 IGREXA ALESSANDO SCIARRONI DON’T BE FRIGHTENED OF TURNING THE PAGE

A ORGANIZACION PODERA REALIZAR CAMBIOS DE PROGRAMA, HORARIO OU LOCALIZACION POR CAUSAS XUSTIFICADAS
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BIENAL DE PONTEVEDRA

Presidencia
Rafael Dominguez Artime

Coordinacién da Presidencia
Coordinacién de la Presidencia
Paula Losada Trevifio

Alvaro Rodifio Tomé

Direccidén
Angeles Tilve Jar
Direccidn de xestién

Direccidn de gestién
Cruz Farto Justo

Administracién

Juan Garcia Tourifio

Maria del Pilar Moreira Diaz

Alma Maria Pérez Aguifio

Juan Carlos de la Vega Castifieiras

Coordinacién xeral
Coordinacién general
Agar Ledo Arias

| BIENAL DE ARTES VIVAS

DE PONTEVEDRA

NAS MARXES

Do 2 ao 12 de xullo de 2026

Del2 al12 de julio de 2026

Convento de Santa Clara, Pontevedra

Comisariado
Ifaki Martinez Antelo

Direccién técnica
Antén Ferreiro

Comunicacién

Moisés Alvarez Jorge

Rosana A. Agrelo

Servizos de Comunicacion e Protocolo
da Deputaciéon de Pontevedra

Producién
Produccién
Nerea Lores Acufia

Asistencia & producién
Asistencia a la produccién
Ana Moreno

Correccién e traducién de textos

Correccién y traduccién de textos

Servizo de Normalizacién LingUistica e Servizos
LingUisticos da Deputacién de Pontevedra

Imaxe grdafica

Imagen gréfica
Ariadna Serrahima

Sergi Vila Bori

CREDITOS DAS IMAXES
CREDITOS DE LAS IMAGENES

Alejandra Pombo Su: Renato Cruz Santos/Galeria
Municipal do Porto

Alessando Sciarroni: Luigi de Pama/OGR Torino

Ana Borralho e Jodio Galante: Marta Ankiersztejn

Angela Millano: erredehierro

Blanca Tolsd: Rubén Vilanova

Fran Martinez: Lucia Estévez

Isabel Do Diego: Fdbrica de Aceite

Jérome Bel (fotografia de Maria Roja): Miguel Vidal

Lara Brown: Mila Ercoli

Leonor Leal e Antonio Moreno: Ana Palma

Maria Jurado: Helena Garriga

Martin Flores Cardenas: Nora Lezano

Montdedutor: Mila Ercoli

noela covelo velasco e Elise Moreau:

TristdnPérez-Martin/La Caldera

Thiago Granato: Paula Faraco

VACAburra: J. C. Arévalo

Convento de Santa Clara: Javier Aldemunde

Organiza

Deputacion
Pontevedra

N
PONTEVEDRA
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INE=RANDRA
INR='SSANDRQ
AN A JOIRRALHO
AN WY

POMBO SuU

SCIARRONI
JOAO GALANTE
MILLANO

BLA N TOLSA
CELSO FERNANDEZ JINMARTIN
CLO PLAS, OfIXcIolY'TES SYNTRY \VAREZ
FRAN MARTINEZ
ISABEL DO DIEGO
JEROME BEL

JAVIER M= ANDO (LOS BARBAROS)

LAIA ESTR Vo3 E ZUNZUN
LARA BROWN
LEONOR LEAL E INN\TON 10 MORENO
MANUEL RODRIGUEZ
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(CASg TEATRO ESTUDIO)
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