PRESENTACIÓN

En cualquier lugar del mundo puedes toparte con dos especies de individuos muy diferenciados: los que han nacido mamando de las ubres del automatismo y los que no saben qué carajo es eso. En el primer grupo encontramos a los amantes de los viajes organizados, los megacentros comerciales, los lacoste y los caballitos de polo, la postura del misionero, las playas masificadas, la radiofórmula y ‘La casa de tu vida’, la mediocridad general y el domingo de barbacoa; clones inertes que hacen de la repetición, el aburrimiento y el estatismo su plataforma vital. En el segundo tenemos a los que planean sobre el territorio de lo desconocido y de lo novedoso, individuos inquietos y ávidos de eléctricos estímulos con los que oponerse a lo establecido. Son los que de pequeños preferían los indios a los vaqueros, la calle a la televisión, lo minoritario a lo masificado, lo alternativo a lo convencional; quienes han tomado la decisión de intentar vivir al margen de las tendencias sociales.

A unos y a otros les ofrecemos PUNTO APARTE, un festival periódico que experimenta con los nuevos lenguajes de la expresión y de la interpretación. Un lugar de encuentro, creación y exposición que plantea su existencia desde una perspectiva crítica, social e ingeniosa. Una sublevación elocuente pensada para los inquietos devoradores de caras B.

PUNTO APARTE pretende ser una rara avis cultural, una propuesta crítica, contemporánea y reivindicativa en los temas que trata, visceral, real, vanguardista y con un espíritu libre y liberador capaz de concienciar, de crear redes y de romper automatismos.

La oferta cultural de hoy, la que se encuentra a nuestro alcance en circuitos comerciales de salas, museos, teatros y auditorios, trata cuestiones que satisfacen sólo a una parte de la sociedad. PUNTO APARTE va a mostrar el otro lado del cotarro artístico, un universo cultural y social con un lenguaje propio más rompedor y experimental. Vamos a rescatar la palabra contemporaneidad, convertida hoy en un vocablo manido, intentando que nuestra propuesta tenga una condición reivindicativa de temática actual.

Tiene que ser un fenómeno único, capaz no sólo de activar la cultura de la zona, sino también el grado de exigencia de un público cada vez más anestesiado y poco habituado a espectáculos que golpeen sus conciencias, que puedan llegar a hacerles sentir vivos. O muertos. Queremos poner en escena actuaciones sin censura, que no obvien la parte más cruda de la sociedad en beneficio de una imagen idílica. Se trata de ser honestos y de representar al ser humano en toda su magnitud, con sus injusticias, sus vergüenzas o sus virtudes.

Queremos propuestas artísticas que giren en torno a la investigación, a la búsqueda de algo nuevo, sin tener la mirada puesta en la crítica, en el aforo o en la rentabilidad. Espectáculos que no busquen únicamente el entretenimiento, pues éste sería un pobre botín cuando pueden conseguir conmover, erizar la piel, hacer temblar de alegría, excitar y, por qué no, hacernos replantear ciertos aspectos de nuestras vidas. 
PUNTO APARTE va a ser también una gran tribuna para compañías que trabajan con actores, bailarines o escenógrafos con algún tipo de discapacidad física o psíquica; grupos marginales que no deambulan por circuitos comerciales pero que resultan rompedores en su lenguaje escénico por lo arriesgado de sus propuestas; colectivos que cuentan verdades a gritos, que critican y reivindican un sitio en nuestra sociedad.

MIÉRCOLES 1 JUN

PIPPO DELBONO: “EL TEATRO DE LA RABIA”

13 H. COLEGIO OFICIAL DE ARQUITECTOS DE MURCIA

“HERIDAS ÍNTIMAS”: EXPOSICIÓN FOTOGRÁFICA DE JEAN LOUIS FERNÁNDEZ

Cincuenta imágenes de ensayos y actuaciones de los integrantes de la compañía de Delbono, formada por internos del manicomio de Averes (Italia)

21 H. CENTRO PÁRRAGA

PROYECCIÓN DE LA PELÍCULA “GUERRA” (ESTRENO EN ESPAÑA)

Premio Donatello 2004 al mejor documental 

Mejor película en el 21 festival de cine de Sulmona (Italia)

60 Mostra de Cine de Venecia (sección Nuevos Territorios)

CONFERENCIA DE PIPPO DELBONO Y PEPE ROBLEDO

Presentado: Santiago Fondevila, crítico de teatro del diario La Vanguardia 

PRESENTACIÓN DE “EL TEATRO DE LA RABIA”

Primer libro editado en España que recoge todas las obras teatrales de Delbono y reflexiones sobre su trabajo

Pippo Delbono, actor, autor y director de teatro y cine, nació en Varazze (Italia) en 1959. Ha estudiado la relación entre el teatro y la danza, y, en particular, los principios del teatro asiático, y ha recibido formación en el teatro Odin de Dinamarca.
A finales de los 80 fundó su propia compañía, con la que ha creado todos sus espectáculos teatrales, desde “Tiempo de asesinos” (1987) a “Urlo” (2004). Todos ellos han sido presentados en Italia, Francia, Alemania, Suiza, España, Bélgica, Portugal, Polonia, República Checa, Serbia y Montenegro, Albania, Bosnia, Egipto, Irak, Cuba, Argentina, Canadá, Brasil, Venezuela, México y Perú, entre otros países.
Sus textos teatrales han sido publicados por las editoriales Ubulibri y Pippo Delbono, y “Mi teatro”, en Actes Sud. Su espectáculo “Barboni” recibió el premio Ubú en 1997; “Guerra”, el de la crítica italiana en 1998, y “Gente de plástico”, el Olimpo en 2003. 
Lejos de esforzarse por conseguir actores de renombrada reputación y por crear un espacio más para las representaciones tradicionales, ha preferido trabajar con actores no profesionales. ¿Quiénes? Internos del manicomio italiano de Averes, donde desde 1997 se ha dedicado a realizar talleres de interpretación. De acuerdo con la idea de lo que para él debe ser un actor, se ha dedicado más al trabajo físico que al psicológico, en contra de la tendencia convencional que se viene observando en Europa, una posición que le lleva incluso a situarse más cerca del teatro oriental que del occidental. Como él mismo sostiene, “se trata de algo distinto al neorrealismo italiano (…) Para estar vivo, el teatro debe tocar la vida de cada uno y su relación con otras personas (…) Busco un elemento distinto, un modo diferente de ser actor sobre el escenario, otro camino que no es el psicológico”. La experiencia con la clase de trabajo que propone contempla exigencias que no dejan espacio para la improvisación, por lo que afirma: “Para mí no existe la improvisación; es otra la realidad que nos sale del alma.”
Hablamos de “otra tipología de actor”, como lo llama Delbono, quien además no se ha propuesto salvar a nadie, en el sentido social que se le presupone. El director asegura que ha construido “una historia muy verdadera (…) Para mí, encontrar a este tipo de gente llegó a ser la única posibilidad de vivir. Ese discurso está en otra dimensión. Yo veo la belleza donde otros dirían que no la hay de ningún modo”. 

Delbono se enfrentaba, más bien, a la recuperación de su propio aliento vital, impulsado por una experiencia que prácticamente lo alejaba del mundo. Así, se ha permitido abrir la ventana hacia otro escenario y, refiriéndose a uno de sus actores, no le ha sido posible esconder la verdad sobre éste: “En el escenario está completamente lúcido y, en la calle, completamente loco.” Y quizá en esa demencia haya un espacio para la cordura, porque, según el director, en el contexto contemporáneo de manifiesto sobre las tablas, estos personajes lucen como lúcidos, con lo que se trabaja con los marginados del mundo desde otra dimensión. 
Lugar de la alteridad, es decir, de la humanidad por excelencia, el teatro de Pippo Delbono podría reenviarnos a los orígenes del arte de la comedia, a ese tiempo en el que, al margen de la sociedad, el comediante vivía entre sus semejantes: los mendigos, los lisiados, los charlatanes, los bufones y los locos. Creada en 1986 por Delbono y por el actor argentino Pepe Robledo, su compañía reúne a actores que evolucionan hacia el linde de la institución teatral italiana, algunos de los cuales son considerados como marginados y excluidos de la sociedad.
Si el ser humano es el centro del universo, como se muestra sobre el escenario, no hay ningún pathos en el enfoque de Delbono. Los cuerpos en su diversidad, en la diversidad de sus condiciones, de sus experiencias y de sus expresiones, son la clave de bóveda de su teatro, del que también forma parte el lenguaje de su compañía y en el que las referencias son menos teatrales que musicales y coreográficas, plásticas y cinematográficas. Y es que esas referencias salen directamente de un baúl de atrezzo atiborrado de miradas, impresiones, situaciones y experiencias vividas. 
“(…) Me lo ha dado un querido amigo, mi ex camarada de instituto, que se ha vuelto director general de una gran empresa en Italia, y como cambia de traje cada vez que coge un avión, me ofrece algunos de ellos.
Los zapatos son de Lacoste auténticos. 
Cuando estuve en Sarajevo conocí a un chico que había permanecido allí todo el tiempo que duró la guerra y nos hicimos amigos. Un día hablamos algo en un bar y me dijo: “He visto el hierro quemado. Venirse abajo. El hierro se volvió vulnerable como la carne. He visto montones de cápsulas. Piedras. Piedras quemadas. Piedras explotadas. Marcas de balas sobre las paredes. He visto a la gente hacer cola durante horas para beber agua a 20 grados bajo cero bajo el blanco de los francotiradores. He visto a los niños en la calle con las cabezas cortadas. Y tú, tú no has visto nada.”

(Fragmento de “Este traje es un Pierre Cardin original”)

La película “Guerra” nace al regreso de la gira teatral con la obra homónima de la compañía de Pippo Delbono por Palestina e Israel en 2003. No es un documental ni una historia de ese viaje, porque su autor entendió que para recorrer una zona en conflicto tenía que olvidarse tanto de éste como de las connotaciones políticas que lleva consigo. Construyó una historia trenzando las imágenes como en una arpillera, recomponiendo fragmentos poéticos que hablan sobre la libertad y la represión, sobre las víctimas y el poder, sobre la gente sin triunfos y sin nombre.

Una narración sin protagonistas y no lineal rodada en las calles abarrotadas de Jerusalén, donde se vive una guerra interna que es la guerra del mundo. Con notas de viaje, emociones y miradas, la película cuenta poéticamente el cruce de fronteras y es una simple historia atroz y alegre llena de poesía.
FICHA TÉCNICA 

Producción: Daniela Cattaneo Diaz (H. Films)

Dirección: Pippo Delbono

Reparto: Bobó / Gianluca Ballare / Gianni ‘Puma’ Briano / Margherita Clemente / Piero Corso / Armando Cozzuto / Pippo Delbono / Lucia della Ferrera / Fausto Ferraiuolo / Gustavo Giacosa / Simone Goggiano / Elena Guerrini / Mario Intruglio / Tomaso Olivari / Pepe Robledo / Akram Telawe

Fotografía: Paolo Santolini

Montaje: Marco Spoletini

Espectáculos teatrales de la compañía Pippo Delbono: 

“Tiempo de asesinos” (1987) / “Morir de música” (1988) / “El muro” (1990) / “Enrique V” (1993) / “La rabia” (1995) / “Barboni” (1997) / “Itaca” (1998) / “Guerra” (1998) / “Her Bijit” (1999) / “Éxodo” (2000) / “El silencio” (2000) / “Gente de plástico” (2002) y “Urlo” (2004).

JEAN LOUIS FERNÁNDEZ: “HERIDAS ÍNTIMAS”

“Respondiendo a un encargo, comencé a fotografiar a la compañía de Pippo Delbono sin conocer ni su trabajo ni su historia. No podré agradecer nunca lo bastante a Pippo Delbono que, sin conocernos, me dejara circular con total libertad en medio de su equipo. El encuentro fue tan fuerte con cada uno de los actores, y la visión de la representación de “Barboni”, tan intensa, que experimenté la necesidad de ampliar mi conocimiento de todas estas personas tan fuera de lo común: Pippo, Pepe, Bobó, Lucia, Elena, Puma, Nelson, Mario, Piero, Simone, Armando y Gustavo. Aunque sus pasados están sembrados de obstáculos y el día a día sigue siendo para ellos difícil, poseen aún un intenso sentido de la vida y de la creación. 

Esa noche, allí, supe que se trataba de un verdadero encuentro, incomparable con lo que había podido experimentar hasta ese momento. Comprendí qué tipo de fotografías quería hacer realmente. Ser testigo privilegiado ante los artistas, en estos espacios de intimidad, concentración, preparativos e intercambios donde cada uno se busca a sí mismo antes de entrar en escena, me dio una visión clarificadora de mi trabajo. 

El segundo espectáculo al que asistí fue “Silenzio”. De nuevo experimento un choque. Desde el principio hasta el final, las imágenes me trastornan. El montaje me transporta a lugares a los que jamás sospechaba ir como espectador. Con la complicidad de Pippo y sus actores, quise que me aceptaran inmediatamente a su lado e inmortalizar todos estos momentos excepcionales y la humanidad de los personajes. 

Tanto después de los espectáculos como durante ellos, recogía sus miradas y su fuerza, e intentaba entender estos momentos de sus vidas, lo que me transmitían sus esperas, sus dudas y sus entusiasmos. Los seguí en Clermont-Ferrand, París, Aviñón y Módena en un viaje donde Pippo me implicó en su teatro, que muestra la esperanza, la exactitud, la sinceridad, la evidencia de un gesto. Pude experimentar los aullidos de su cólera y de su dolor, hasta qué punto este encuentro entre el arte y la vida es fundamental y hace nacer una aventura humana y artística mediante una poesía que trastorna. Toda la vitalidad que experimenté es la que quise transmitir a mi vuelta para honrar la confianza depositada en mí, haciéndome compartir sus emociones y sus pasiones.”

Jean Louis Fernández

JUEVES 2 JUN

RODRIGO GARCÍA/LA CARNICERÍA: “PREFIERO QUE ME QUITE EL SUEÑO GOYA A QUE LO HAGA CUALQUIER HIJO DE PUTA” Y “BORGES”, monólogos interpretados por Gonzalo Cunill

21 H. CENTRO MUNICIPAL PUERTAS DE CASTILLA

» Yo tampoco entiendo qué hacen estas dos cosas juntas, Borges y Goya. “Borges” surgió porque me pedían hablar bien del escritor famoso para un acto oficial en Madrid, en el centenario de su nacimiento. Hice lo que pude: expresar mi admiración por su estilo y mi rabia ante sus graves descuidos cívicos: si tienes voz en un momento donde nadie tiene voz, cuando se mata impunemente a tu lado y a los tuyos, lo natural es usarla. 

» Borges me enseñó que el amor a la obra de uno está por encima de salvar una vida ajena: me explicó la infamia, que en tantas obras había desaprobado.

» “Prefiero que me quite el sueño Goya a que lo haga cualquier hijo de puta” es un texto por encargo de una revista francesa. Al mismo tiempo hice una película, una vídeo-instalación en realidad. Pensé en el cuadro “Duelo a garrotazos”. En la película solamente intentamos aproximarnos a la atmósfera del cuadro. Reflejar densidades, aire ‘pesado’ y gente en soledad dando golpes al aire. El texto es otra cosa. El retrato de un perdedor maravillosamente loco. A tal punto que no creo que sea un perdedor: sólo pasa que no tiene dinero… y es del Atlético de Madrid.
Rodrigo García y La Carnicería

“Creció entre filetes y chuletas, e incluso aprendió a darle buenos cortes a la ternera. Al fin y al cabo, ése era el negocio familiar. Por si fuera poco, Rodrigo García ha nacido en Buenos Aires, el paraíso de los asados. Así, cuando le tocó poner nombre a su propia compañía teatral, no se lo pensó dos veces: La Carnicería.

Sin embargo, en tal denominación hay algo más que recuerdos infantiles. Existe también una clara referencia a la física transgresora que ha sido siempre la marca de fábrica de su estilo, y a esos cuerpos que el propio creador considera tema central de todos los espectáculos.

Autor y director, con 20 montajes a sus espaldas y tras haber desertado de la publicidad, medio en el que empezó a ganarse la vida –“la creatividad aplicada a vender una mierda de producto no tiene nada que ver con la creación artística”, dice–, a sus 39 años ha oxigenado la escena española, rompiendo convenciones y hermanando disciplinas. Su teatro huye de las representaciones y retrata la vida con mostaza, pollos reventados, palabras afiladas y cuerpos espasmódicos. 

Queda claro que combatir lo establecido se debe hacer con un lenguaje rompedor. Un lenguaje en el que los cuerpos de los actores no son un simple contenedor de palabras, sino una implicación total en todos sus desarrollos dramáticos. Son hombres los que claman contra lo que hacen los hombres, y lo deben experimentar entregándose a una relativa violencia física escénica, a un baño constante de bebidas y comidas hasta que logran crear en la sala un ambiente repugnante fruto de la mezcla del vino con la leche y el detergente; de una explosión de productos de consumo que llueven del cielo. Hay denuncia y llamada a la acción, solidaria pero activa, de todas las partes aludidas. 

El primer monólogo, el que lleva el título de “Prefiero que me quite el sueño Goya a que me lo quite cualquier hijo de puta”, también es el nombre de una vídeo-instalación que alude al cuadro “Duelo a garrotazos”, de Goya, y nos aproxima a los opuestos, aparentemente irreconciliables. El monólogo parte de una situación aparentemente cotidiana: un hombre de unos 40 años decide que ha llegado el momento de hacer algo importante y, con los ahorros de toda su vida –unos 6.000 euros– quiere llevar a sus hijos a pasar una noche en el museo de El Prado. Sin embargo, los hijos prefieren ir a Disneylandia. Éste es el punto de partida de un delirante viaje por una vida de perdedores, que entremezclan sin aparente criterio los deseos más primitivos, los más comerciales y los más estrambóticos. Esta falta de criterio definido hace posible la basculación entre situaciones realmente cómicas, absurdas o chabacanas, y todo ello alrededor del más puro anhelo por vivir, vivir con mayúsculas. El personaje quiere dejar de sobrevivir para poder vivir, aunque sea una noche, en El Prado con sus hijos, las musas, unos bocatas de chorizo y unos gramos de ‘farlopa’. 

“Borges” es una visión implacable del celebérrimo autor argentino del que toma el apellido. Todas las miserias también son propias del mito: la ceguera, fisiológica y frente a la dictadura, y la falta de compromiso, entre otras. Un hombre azul, cuasi gnomo, encarna la fantasía borgiana y actúa de bufón que nos escupe a la cara todo aquello que nunca nos atrevimos a pensar, o tal vez aquello que pensamos y nunca nos atrevimos a decir. La literatura es una gran mentira, y las mentiras mentiras son.

El espectáculo de García consta de dos monólogos de una factura impecable, donde el trabajo actoral requiere de una importante dosis de compromiso con el personaje. Algunas interpelaciones al público no rompen el esquema de monólogo interior, y la parte narrativa también sirve para definir al actor y caracterizarlo. Sobriedad y exceso, altura y bajura, aquí y allí, compromiso lúdico y acción reflexiva. Una lástima que los pocos creadores, con mayúsculas, que triunfan fuera de nuestras fronteras encuentren un panorama tan desolador a la hora de concretar sus proyectos, llegar a un público mayor y estrenar más asidua y dignamente en este país/Estado.”

Por Fernando Olaya
“Prefiero que me quite el sueño Goya a que me lo quite cualquier hijo de puta” y “Borges”

Monólogo. Actor: Gonzalo Cunill / Iluminación: Carlos Marquerie / Texto, espacio y dirección: Rodrigo García / Producción: La Carnicería y Casa de América

“Prefiero que me quite el sueño Goya a que me lo quite cualquier hijo de puta”

Vídeo-instalación. DVD 2004

Realización: Rodrigo García / Director de fotografía: Carlos Marquerie / Cámara: Rodrigo García-Daniel Iturbe / Sonido: Nilo Gallego / Edición: Daniel Iturbe / Producción: Mónica Giráldez / Reparto: Elena Alonso, Miguel Ángel Altet, Rubén Escamilla, Jorge Horno, Lola Jiménez, Patricia Lamas, Juan Loriente y Quique Castro.

VIERNES 3 JUN

MARTA CARRASCO: “AIGUARDENT”

Premio Max a la mejor coreografía y a la mejor intérprete femenina

Premio El País 2003

21 H. IGLESIA DESACRALIZADA DE SAN ESTEBAN

“Ni yo misma sé muchas veces cómo definir lo que hago sobre un escenario”, reconoce Carrasco, quien, amante de las fronteras complicadas –locura/cordura–, cruza con insistencia la que separa la danza del teatro: “Sé que hay gente que dice que yo no bailo.”

“Sólo entiendo la danza si tiene algo que decir, si me emociona, si es esencial; no me sirve la danza como adorno, la danza gratuita. Entonces me aburre como espectadora, como bailarina y como coreógrafa”, dice. “Prefiero ir al circo que ver según qué espectáculo de danza.”

Después de sus trabajos con Avelina Argüelles, Àngels Margarit, Ramón Oller y otros coreógrafos europeos, Marta Carrasco presenta un solo de teatro-danza. La dirección teatral es de Pep Bou y Ariel García Valdés. Este trabajo abre nuevos caminos para la síntesis de teatro y danza en la tradición estética española. El espectador de danza hallará en “Aiguardent” un riguroso trabajo teatral, mientras que el aficionado al teatro se encontrará con un espectáculo de danza sin concesiones. Ambos degustarán la cosecha de reserva del mejor aguardiente del espectáculo.

Desde que en 1995 decidió subirse sola a los escenarios, los espectáculos de esta creadora han recorrido escenarios de toda España, Europa, norte de África y América. En todo lugar, ha sorprendido con su manera de expresar, basada en la sinceridad; porque si algo tienen sus espectáculos es sinceridad, porque hablan desde el corazón, del día a día, de lo más esencial de todo ser humano, de todos nosotros.
Con estudios de piano, canto, danza clásica, contemporánea y jazz realizados en París y Nueva York, ha bailado en compañías como Metros o Mudances. Sin embargo, es con su solo “Aiguardent” con el que se gana el reconocimiento del público y de la crítica –dos premios Max, a la mejor coreografía y a la mejor interpretación femenina–, y con el que se multiplican sus colaboraciones, entre las que destacan las realizadas para la película “Viaje a la luna”, de Frederic Amat; las del musical “A Little Night Music”, de Mario Gas, y las de obras como “Ronda de mort a Sirera”, de Salvat.

“(…) un regalo para los sentidos, una hora plena de intensidad, de emoción, de ese gusto que destilan unos pocos espectáculos y que es difícil definir.”
Roberto Herrero. El Diario Vasco

“(…) la generosidad, la sensualidad, el humor y la magia de este espectáculo lleno de imágenes y sugerencias poéticas; un espectáculo que, como diría un taoísta, parece que esté escrito encima del agua. O mejor dicho, bailado.”
Marcos Ordóñez. Avui 

“(…) bello e intimista espectáculo que surge del encuentro de tres talentos artísticos.”

Montse G. Otzet. El Periódico de Cataluña

LUNES 6 JUN

RIZOMA: “PRODUCTO INTERIOR BRUTO” (ESTRENO) 

21.30 H. CENTRO MUNICIPAL PUERTAS DE CASTILLA

 “Cuando nací nadie guardó silencio. Ni un gesto de respeto a mi vida anterior. Me la hicisteis olvidar a gritos. Borrasteis el camino de vuelta. No hay donde regresar. Ni hogar. Ni origen. Ni causa. Desde entonces el mundo no ha parado de hablar. Callaos de una vez, no pido tanto. Callaos de una puta vez y dejadme volver a casa.”

John Cage dijo que el silencio no existe. Mientras estamos vivos el corazón sigue latiendo y la cabeza pensando, hay ruido. Abandonamos el útero materno y aparecemos en un mundo frío lleno de sonidos extraños y vamos creciendo en él. El mundo sube cada vez más el volumen y la cabeza se llena de ruido, un ruido que se queda dentro aunque nos tapemos los oídos. Entonces surge la necesidad de ese silencio olvidado, del refugio donde aislarse de todo lo que no tiene sentido. Ya no hay madre a la que volver ni manera de dejar la mente en blanco.

Rizoma propone cerrar los ojos, taparse los oídos, dejar de respirar unos segundos y zambullirse dentro de uno mismo para encontrar otro mundo, tu propio mundo, donde se halla todo lo mejor y lo peor de uno mismo. Es ese “Producto Interior Bruto” que habita en el fondo, una mezcla de restos de recuerdos y monstruos propios que, juntos, explican lo que somos y dan sentido a la existencia.

La compañía murciana propone echar un vistazo al mundo interior de cada uno como una manera de recuperar ese silencio del que venimos para ser conscientes del mal uso que hacemos a veces de la voz y del lenguaje. Sin prescindir de sonidos y músicas sugerentes, nos acercamos al lenguaje de los sordos, intentando encontrar en su forma de percibir la realidad una respuesta al conflicto entre el ser y todo lo que lo rodea. Vivimos rodeados de estímulos visuales y acústicos, en muchos casos en exceso, que nos alteran y crean trastornos de personalidad. Prescindir de uno de nuestros sentidos hace que el resto se desarrolle y que el mundo se perciba de otra manera. Vivir esta experiencia y reflexionar sobre ella puede ser una forma de comenzar a cambiar las cosas. Por ello, Rizoma reivindica el uso de las manos como herramienta principal de comunicación, en lugar de servir de mero apoyo gestual a la voz.

Para transmitir esta idea, y además del trabajo con las manos, la compañía se inspira en el Mar Negro, muerto a partir de los 200 metros de profundidad debido al exceso de vida que hay en los ríos que desembocan en él y que, en contacto con las bacterias, crean ácido sulfhídrico, gas mortal. La ausencia de oxígeno hace que no exista vida orgánica y, sin embargo, este mar es capaz de conservar casi intactos restos de navíos que naufragaron hace miles de años. A los componentes de Rizoma les atraen las ideas de que el exceso de vida genere muerte, y de que la muerte –o la falta de oxígeno– conserve la vida. El Mar Negro se acerca bastante a la idea de mar interior, y ese misterio sobre lo que habita en él da pie para hablar de personajes como Tom.

No existen personajes estereotipados; un actor y una actriz sobre el escenario van desarrollando acciones, y el actor es la voz y la actriz el movimiento. Podríamos decir que él es el oyente que busca el silencio, y ella, la sorda que se expresa a través de sus manos, sus gestos, su cuerpo y también su voz. Entre ambos surge una incomunicación que acabará siendo una puesta en común de los deseos, los miedos, los sueños y los recuerdos de dos personas cualesquiera. Otro personaje es Tom, quien simboliza el lado oscuro que encontramos en el viaje hacia el interior de uno mismo. Es el ello, un ser amorfo representado por manos que habita en las profundidades de nuestro mar negro personal, que recuerda lo peor de cada uno de nosotros: un monstruo de cloaca que tiene una voz ronca y canta a Tom Waits.

Los oyentes tenemos mucho que aprender de los sordos. Hay que volver a aprender a hablar para saber escuchar y, sobre todo, para aprender a mirar. De lo contrario, el mundo no tiene sentido.

Por eso, la puesta en escena es esencialmente visual, y la ausencia de escenografía es sustituida por el uso de objetos, proyecciones y retroproyecciones en las que las manos tienen un importante papel. Se recrean mundos interiores parecidos a paisajes acuáticos donde viven los recuerdos de cualquier persona: infancia, relaciones amorosas, traumas o complejos, con un aire de irrealidad que crea una atmósfera onírica y a veces inquietante.

Al tratarse de un espectáculo concebido tanto para espectadores sordos como para oyentes, la música que estos últimos escuchan será representada por colores y texturas para aquéllos, para que reciban estímulos que provoquen una sensación lo más parecida posible a la que se quiere transmitir. También se utilizan vibraciones y olores que complementan la percepción del espectáculo. Se cuenta con la presencia de un intérprete de signos, pero la intención es crear un lenguaje comprensible para oyentes y sordos en el que las manos son un recurso expresivo y no sólo el soporte de una lengua codificada.

FICHA ARTÍSTICA:

Ella: Gema Galiana

Él: Alfredo Tauste

Ello: Pepe Caravaca

MC: Pilar Sola

FICHA TÉCNICA:

Iluminación : Jorge L. Urrea

Sonido: José Antonio Fuentes

Vídeo-proyecciones: Sincero Sininfinito

Escenografía: Rizoma

Vestuario: Pilar Sola

Intérprete de signos: Cristina Martínez Riquelme

Idea original: Dora Cantero

Dirección: Jorge L. Urrea y Dora Cantero
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MAL PELO: “BACH/CONVERSACIONES”

NURIA FONT

21 H. CENTRO PÁRRAGA

María Muñoz formó parte de la compañía de Shusaku & Dormu Dance Theater, de Holanda, ente 1982 y 1983. De 1985 a 1988 forma el grupo La Dux con Maria Antònia Oliver. En 1988 inicia su colaboración con Pep Ramis en el solo “Cuarto trastero”. Con él crea en 1989 el grupo de danza Mal Pelo. Desde entonces han presentado numerosos trabajos escénicos, uno de los cuales, “L’animal a l’esquena”, incluye la edición de un libro, la creación de una exposición-instalación y un dúo estrenado en el teatro Nacional de Cataluña en 2001. Sus espectáculos se han presentado en festivales de Europa, Estados Unidos y América Latina.

Espectáculos de Mal Pelo:

“On a remplacé les coqs” (2004) / “Bach” (2004) / “An” (2003) / “Atrás los ojos” (2002) / “Canción para Santiago, canción de Paula y thousands of months” (2001) / “L’animal a l’esquena” (2000) / “El alma del bicho” (1999) / “Orache” (1998) / “Canción de Bernabé” (1997) / “La calle del imaginero” (1996) / “Zarco” (1995) / “Recuerdos de Chera y Dol” (1994) / “Canción para los pájaros y la mirada de Búbal” (1993) / “Sur, perros del sur” (1992) / “Cantal y Lucas” (1990) y “Quarere” (1989)

Coreografías en vídeo:

“Quarere” (Walter Verdin) / “Sau”, “Sobre Lucas, Aral y Mundana” (Jordi Teixidó) / “Tango” y “María Muñoz” (Joan Pueyo) / “Dique seco” (Agustí Fernández) / “Ixa Paula” (Núria Font) / “Last landscape” (Laurence Wallen) y “Midday” (Margaret Williams).

Colaboraciones con otros artistas:

Saò, coreografía de Angels Margarit (Mudances) y María Muñoz (Mal Pelo) / “Rambla”, vídeo de Angels Margarit, Jordi Teixidó y María Muñoz / “Trabajos de amor perdidos” y “Comedia de los errores”, de Shakespeare, espectáculos dirigidos por Helena Pimenta para Ur Teatro.

Mal Pelo ha participado además en el espectáculo “Esquena de Ganivet”, dirigido por Pep Tosar.

En PUNTO APARTE presentamos un programa doble de esta compañía afincada en Celrà (Girona) desde 1989 y que incluye el solo “Bach” y una sesión de vídeos de creación.

En “Bach”, creada por encargo del director del Teatre Lliure, Àlex Rigola, el discurso se articula únicamente a través del cuerpo y de las composiciones del compositor y músico del que toma el nombre esta pieza, una primera aproximación a su “Clave bien temperado” y en la que María Muñoz combina la danza de los preludios que suenan en directo con la memoria de algunas fugas bailadas en silencio. La presencia de la intérprete evoluciona en un puro trabajo de movimiento.

“Ahora, sola con Bach de fondo, María Muñoz parece dejarse ir (...) con sus característicos movimientos sutiles y precisos (...) Una pieza de tono intimista (...) que evidencia una vez más la madurez interpretativa de esta mujer cofundadora de Mal Pelo.”

Begoña Barrera. El País.

“(…) la vitalidad contagiosa de esta música lleva a María Muñoz por un errar de saltos, marcados por el contrapunto rítmico de sus zapatos de cordones al picar al suelo. Las variaciones musicales no paran y, cuando el cansancio llega al extremo, ella no lo niega: sólo una pausa, un pensamiento fugaz que deja al público en suspenso, y –por una obstinada búsqueda del placer de todos– sigue bailando.”

Bàrbara Raubert Nonell. Avui

“(...) con Bach, María Muñoz permite entrar en su taller: se puede ver cómo crea su coreografía a partir del silencio (y Muñoz es la fuerza del silencio), que hace más elocuente la aparición de la música. Cómo ésta inspira movimientos entre la repetición y la improvisación. Cómo retorna al silencio para repensar Bach o reponerlo en la inmovilidad fatigada o el movimiento inquieto. O cómo el silencio se mantiene mientras baila porque la música ya ha sido interiorizada. A diferencia de la pintura, vemos cómo se crea la coreografía en el puro presente que integra el tiempo de la experiencia vivida con la música de Bach. Lo que queda es que Muñoz baila con una libertad (y con un rigor) que emociona.”

Inma Merino. El Punt

Creación e interpretación: María Muñoz / Música: “Clave bien temperado”, de J. S. Bach / Ayuda a la dirección: Cristina Cervià / Iluminación: August Viladomat / Coordinación artística y promoción: Eduard Teixidor / Gestión y producción: Mar Senespleda / Gestión y administración: Susanna Saguer / Producción: Mal Pelo, con la colaboración del Teatre Lliure-Teatre Públic de Barcelona.

Estrenado en el Espai Lliure de Barcelona el 26 de febrero de 2004.

En la segunda parte, Núria Font, directora de la Mostra de VídeoDansa de Barcelona y directora artística del VAD Festival en Girona, entre otros, mantendrá un coloquio con el público tras la presentación de algunos vídeos en los que María Muñoz ha participado.
MIÉRCOLES 8 JUN/MISCELÁNEA

JUAN ANTONIO SAORÍN: “YO, EURÍDICE” (ESTRENO)

ANEXO DEL AUDITORIO VÍCTOR VILLEGAS

21.30 H.

El mito como explicación de la psicología humana, metáforas de la realidad de la que todos formamos parte. Eurídice como medio para contar las experiencias de la vida de cualquier mujer, en este caso la de las tres intérpretes, bailarinas no profesionales, que encuentran sus razones para identificarse con ella.

Razones:

Eurídice era yo porque durante un tiempo pude volar.

Eurídice era yo porque el cielo no llegó a creer en mi historia.

Eurídice era yo porque siempre he desnudado mi fragilidad frente al espejo de los deseos.

Eurídice soy yo porque, aun sabiendo que estoy viva, prefiero esta oscuridad a una luz que me ciega.

Eurídice soy yo porque así lo siento, aunque no quiera.

Eurídice soy yo porque dejaste de creer que podía ser otra.

Eurídice siempre seré yo porque siempre amando oscurecí.

Eurídice siempre seré yo porque siempre morí huyendo del que me amaba más.

Eurídice siempre seré yo porque corrí tras aquél que nunca me vio.

En el proceso de trabajo ha sido inspirador el encuentro con la poesía de Rainer Maria Rilke en “Sonetos a Orfeo”, con Sophia de Mello en “Nocturno mediodía” y con la novela de Daniele Tommasini “El seductor de sueños”.

Juan Antonio Saorín

SONSOLES ALONSO + JORRIT TAMMINGA: PIANO, PIANO Y PIANO

CINE MUDO Y MÚSICA CONTEMPORÁNEA PARA PIANO Y ELECTRÓNICA  

(ESTRENO EN ESPAÑA)

Formada en los conservatorios superiores de música de Santa Cruz de Tenerife y Madrid, Sonsoles Alonso amplió sus estudios con un máster en la escuela de música neoyorquina de Manhattan y con clases privadas en esta ciudad y en Friburgo (Alemania).

Algunos de sus profesores han sido Philip Kawin, Solomon Mikowsky, Donn-Alexandre Feder, Vitalij Margulis, Edith Picht-Axenfeld, Guillermo González, Isabel Canino y Emilia Tallo, y ha recibido clases magistrales de Lazar Berman, Nicolas Hodges, Karl Ulrich Schnabel, Ronald Farren–Price, Luis Galve y Perfecto García Chornet.

Ha actuado en los festivales internacionales de música de Granada, Cagliari (Italia), Ámsterdam, Koblenz y Darmstadt, ambos en Alemania, y ofrecido conciertos en algunas de las mejores salas y auditorios de la capital holandesa, Nueva York, Madrid, Santa Cruz de Tenerife y La Haya.

Vive desde 1996 en Ámsterdam, donde se dedica a la interpretación de música contemporánea como solista y como miembro de distintos ensembles. Trabaja por todo el mundo con compositores jóvenes y consagrados, que en ocasiones han escrito obras para ella.

Jorrit Tamminga estudió música y tecnología en el Hogeschool voor de Kunsten (Utrecht, Holanda), y sonología en el conservatorio de La Haya. Se especializó en la composición de música electrónica y síntesis de sonido. Entre sus obras destacan ‘Orfeo’, ‘Klep Dicht!’, ‘Inside Out’ y ‘Tijdverspilling’. Además, hizo la música para producciones como ‘Fausto’ (con Artery y el Nederlands Kamerkoor) y ‘Los 7 chacras’, del compositor belga Wim Hendrickx.

Como intérprete, ofrece conciertos con varios grupos, entre ellos, el dúo Herautronique, con el trompetista Hans Leeuw, además de con Sonsoles Alonso. En su faceta docente, es profesor de música y tecnología en el Hogeschool voor de Kunsten, y de música electrónica en el conservatorio de Ámsterdam.

Programa:

“Der Höllenfranz: Hämmerlavier XVI” (Moritz Eggert, 2003/04). Para piano preparado y película muda (Jochen Kuhn).

Esta obra se compuso por encargo del festival Eclat y fue estrenada en Stuttgart en febrero de 2004 por su compositor, Moritz Eggert. Sonsoles Alonso la tocó en Holanda en noviembre del mismo año en el teatro Kikker de Utrecht.

“II” (Petros Ovsepyan, 1999)

Petros Ovsepyan es un compositor de origen armenio-estadounidense afincado en Berlín que realizó sus estudios en la universidad de Indiana (Estados Unidos).

Las manos, el torso y los gestos del intérprete son cruciales para la interpretación de esta obra, al igual que el timing, con dos tipos de silencio: los activos, en los que el intérprete tiene que mantener el pulso interior, y los vacuum, en los que el sentido del tiempo se pierde y crea una sensación de flotación en el espacio. La energía interna del intérprete es también inmensamente importante. Cuando la presencia física del sonido cesa, ésta debe continuar a través de la energía interna del pianista. Los elementos visuales son inherentes a la música, aunque el intérprete no debe llegar a convertirse en actor.

“Improvisación de piano y supercollider”

El dúo Alonso/Tamminga hace uso de micrófonos y del programa supercollider para crear improvisaciones en las que los sonidos acústicos se unen a los manipulados electrónicamente. Sonidos que no existen en nuestro mundo acústico o en el piano se hacen posibles mediante manipulaciones electrónicas, añaden una dimensión extraordinaria al piano y mantienen un lazo directo con el instrumento.

“Sofferte onde serene” (Luigi Nono, 1976). Para piano y cinta

En la isla de La Giudecca, en Venecia, se escucha continuamente el sonido de diversas campanas cuyos sonidos se reiteran, día y noche, a través de la bruma y el sol, con resonancias diferentes y significados variados. Son los signos de vida sobre la laguna, sobre el mar. Y la vida continúa con la necesidad sufrida y serena del “equilibrio en el fondo de nuestro ser”, en palabras de Kafka. El pianista se amplifica con Pollini en el piano elaborado y compuesto sobre la cinta. Ni contraste ni contrapunto. Las grabaciones de Pollini en estudio, sobre todo sus ataques, su manera extremadamente articulada de percutir las teclas, junto a diversos campos de intervalos, se elaboran posteriormente en el Studio di Fonologia de la RAI de Milán, con la participación de Marino Zuccheri. 

No se trata de episodios que se agotan sucesivamente, sino de recuerdos y presencias que se superponen y que, como memorias y presencias, se confunden con las “ondas serenas”.

PINCHADISCOS + VIDEOARTE

FLEVANS (REINO UNIDO)

DR. RUBBERFUNK (REINO UNIDO)

SINESTESIA (ESPAÑA)

FLEVANS

Productor y  pinchadiscos afincado en Brighton (Reino Unido) que graba para el sello británico Tru Thoughts Records (www.tru-thoughts.co.uk) desde 2002 (“Begin Again”), llega a PUNTO APARTE recién editada su colección de EP “Make New Friends” y a punto de publicar su último álbum, “Nothing Ever Looks the Part”. Une las técnicas musicales más antiguas y más modernas con un estilo único y muy accesible. En sus sesiones y en sus discos se aprecia la amalgama de géneros y periodos musicales que le han inspirado, siempre con un toque de frescura naif y juvenil. Del folk al funk, del charleston de los años 20 a la electrónica del siglo XXI, su oído para la elaboración de una buena canción trasciende todas las barreras y expectativas musicales. 

La trayectoria de este multiinstrumentista que ha evolucionado desde sus primeros pasos en bandas de jazz y funk hasta sus producciones musicales con ritmos de hip hop y baile, viene avalada por el reconocimiento por parte de artistas como Kid Loco (incluyó el sencillo “Spooked” en su disco-sesión “Another Late Night”), Aim, DJ Food, Groove Armada y de programas especializados como el de Steve Lamacq en Radio 1 (BBC). 

(www.flevans.co.uk)

DR. RUBBERFUNK

Este productor y pinchadiscos con residencias en Ministry of Sound y Home (Londres), viene trabajando desde principios de los 90 y publicó en 2000 su primer sencillo, “Harry the Guitar”, aclamado por Steve Lamacq en Radio 1 (BBC) y elogiado y remezclado por Jo Whiley, Freddy Fresh, Coldcut, Mr. Scruff, XfM, John Stapleton, Groove Armada, Pressure Drop, Quantic y Ursula 1000, entre otros. Sus sesiones dejan atónitos a cuantos lo escuchan con su mezcla de funk, soul, party breaks y hip hop, que adereza con su maestría en los platos. Ata todos los géneros imaginables bajo el manto del latin beat y el funk. 

(www.funkydown.co.uk)

SINESTESIA

Equipo de creadores audiovisuales que habilitan y trasforman espacios para crear ambientes con estímulos visuales. Empezaron pinchando discos y vídeos en salas y clubes, aunque ahora trabajan también en publicidad, presentaciones de empresa, festivales o congresos.

La imagen proyectada es un medio para amplificar cualquier concepto y mensaje visual, sobre todo si se trata de captar la atención del público. Hoy es vital el uso de visuales en empresas y espectáculos. Sinestesia los ha creado para pinchadiscos como Carl Cox, Jeff Mills, Óscar Mulero, Kenny Larkin y Felix da House Cat, entre otros.

En la región de Murcia han actuado en los festivales La Mar de Músicas y Mundaka Sound (2003), Punto Aparte y Certamen de Grafiti y Hip Hop  (2004), así como en las salas Garaje de la Tía María, Factoría, Súper 8, ZM101 y Metro Dance Club, en las valencianas República y Jam y en la alicantina Isla Marina, así como  en la carpa Heineken de la feria de Albacete y en fiestas independientes de Baleares y la península.

( www.sinestesia.org)

