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m a r z o
preguntar desde la práctica creando memorias colectivas

SITUAR LAS PRÁCTICAS DESDE UN TIEMPO ESPIRALAR 
Laboratorio con  Amador Alina Folini
Del 3 al 6 de marzo

A partir de estrategias de escucha, conversación (verbal y no verbal) y fabulación, 
buscaremos modos de compartir entre les participantes las condiciones materiales, 
contextuales, estéticas y políticas de las investigaciones y prácticas que les acompañan 
y de quiénes / qué vienen con ellas. Atendiendo a cómo estas prácticas pueden 
transformarse y desplazarse durante su pasaje por Campar Campo, imaginaremos 
futuros y futuribles que no van en línea recta y que tal vez, tampoco avanzan ni están por 
delante. También podríamos verlo como una llegada elástica que dura una semana, o 
que viene de atrás para adelante, o que empieza con lo que está invisible y con quiénes 
faltan acá.

Amador Alina Folini (el / elle) es un artista trans no binarie nacide en Argentina, 
que circula, fomenta y cuida de redes de artes performativas sur-europeas y 
latinoamericanas desde 2011. Su trabajo se mueve entre la coreografía, la danza, 
la escritura y las prácticas curatoriales. Vive entre Lisboa y Ámsterdam, en tránsito 
migrante conectando mundos, movido por la urgencia de crear experiencias 
corporales que puedan desviar de los proyectos normalizadores de mundo. Máster 
DAS CHOREOGRAPHY 2022/24 – Universidad de las Artes de Ámsterdam; Máster en 
Práctica Escénica y Cultura Visual por el Museo Reina Sofía (Madrid) 2017/18; realizó el 
PACAP 2020, en Forum Danza (Lisboa). Publicó “Dar La Mano”, editado por Marie Bardet 
en Editorial Cactus (Argentina). Entre 2022-20224 coordinó FABULATORIO - Laboratorio 
para Jóvenes y Adolescentes, en el Museo Gulbenkian (Lisboa) junto a Ritó Natálio. Es 
curador de Campar Campo – Programa de Investigación y Creación en Danza, iniciado 
por La Caldera y La Poderosa. Baila con Amparo González, Tamara Cubas, Marco 
Ferreira da Silva, entre otres.

LAS TRANSICIONES 
Laboratorio con Sara Manubens
Del 9 al 13 de marzo

Las Transiciones son las plásticas de la presencia y lo presente. Entrenar la membrana. 
La escucha radical hacia el cuerpo y hacia el coño. Son herramientas de danza, teatro 
y Drag que activan contra-narrativas, emancipaciones corporales, estrategias para 
resistirnos a ser leídas según los códigos hegemónicos. Es la relación entre músculos, 
voces, emociones y comportamientos en una transición histérica e infinita. Contraatacar. 
Desbordar el gesto y el pelo hasta abrir un boquete en la pared que hay en el fondo.

https://www.amadoralinafolini.com
https://saramanubens.cat


Sara Manubens - Mi nombre es Sara y trabajo en los campos de la creación escénica 
y la mediación. Investigo sobre el transformismo y su performance desde un punto 
de vista coreográfico, experimental y crítico. Mis trabajos tienen diferentes formatos, 
como performances, laboratorios, site-specifics o textos. Trabajo desde el humor, la 
plasticidad del cuerpo y la voz, los estados emocionales y la fricción entre las artes 
mayores y las artes menores.

TRACKING_TRACING_FOLLOWING THE OTHER’S DANCE 
Laboratorio con Raoni Muzho/Saleh
Del 16 al 20 de marzo

Tal como sugiere el título, este taller de investigación en movimiento aborda las 
preguntas de ¿cómo danzar más allá del Yo? o ¿cómo afinar nuestros cuerpos danzantes 
con la danza de un Otro imaginado?. Exploraremos la relación entre “el yo” y “un otro 
imaginario”, jugando con la manera en que esta relación en continuo cambio encuentra 
su expresión a través de la danza que surge. Al “seguir el rastro de la danza del otro”, nos 
implicamos con cierta picardía en abrir nuestra conciencia más allá del Yo confinado 
por la identidad. Además, “seguir el rastro de la danza del otro” es una danza traviesa 
que despierta un “devenir con” (en palabras de Donna Haraway) la danza del Otro 
imaginado. Esta práctica se inspira en la siguiente literatura, que enfatiza la curiosa 
mutabilidad de nuestros cuerpos espirituales: “The right for Opacity” de Edouard 
Glissant, “Ideas on How to Postpone the End of the World” del líder indígena Ailton 
Krenak y “The Falling Sky: Word of a Yanomami Shaman” de Davi Kopenawa Yanomami y 
Bruce Albert.

Raoni Muzho/Saleh es un artista hazara afgano que utiliza la performance, la 
instalación y el sonido del lamento fúnebre para retorcer y reformular narrativas de (un) 
devenir cultural. Su trabajo se centra en jugar con la fugitividad, evitando cristalizarse 
en una forma aprehensible. Al implicar el entrelazamiento de cuerpo, espíritu, política y 
amor dentro del arte, y mediante el uso de materiales como el movimiento, la voz, el texto 
y el textil, sus obras son inmersiones temporales –tanto para los intérpretes como para el 
público– en modos de pensar, sentir y relacionarse de otro mundo.

EAR DRUM, DRUM DRUM. REPORTING FROM THE EDGES OF THE HEARD
 (Tímpano, tambor, tambor. Reportando desde los límites de la escucha) 
Laboratorio con  Veza Fernández
Del 23 al 26 de marzo

En este laboratorio haremos crecer extraños artefactos imaginarios de escucha 
hacia tímpanos expandidos con el fin de habitar y estudiar con y desde los bordes de 
lo oído. Esto es lo casi ininteligible. Los lugares donde escuchar se vuelve doloroso, 
fracturado, complicado, imposible. Partiendo de la idea de Silvia Rivera Cusicanqui de 
que la escucha es siempre un acto creacional (yo añadiría co-creacional), de la idea 

http://www.vezafernandez.com


de Leonora Carrington de que la tarea del ojo derecho es mirar a través del telescopio 
mientras el ojo izquierdo mira a través del microscopio, y de la idea de Brandon LaBelle 
de que escuchar en sí es un acto poético impulsado por el arte de la atención, nos 
sumergiremos en una búsqueda encarnada de aquellas herramientas imaginarias que 
puedan guiarnos a través de las fricciones y tensiones que implica un acto de escucha.

Esperad moveros, sonar, leer y escribir a través de conductos, cámaras, membranas, 
puentes, volúmenes, corrientes, silencios densos, ecos que transverberan a través de 
nuestro tímpano grupal, que desplegaremos a lo largo del laboratorio. Esperad trabajar 
expandiendo y negociando los límites entre diferentes cuerpos. Esperad aprender a 
confiar en los estremecimientos y la piel de gallina como maestras de aquello que 
se transforma cuando dejamos entrar y salir cosas, personas y seres, o cuando nos 
enfocamos en cómo esto resuena. Tendremos la pregunta “¿Qué es una oreja feminista?” 
flotando en la sala, así como un barómetro crítico frente a los regímenes hegemónicos 
colonizadores patriarcales de la atención, soñando juntas una práctica lúdica soma-
ético-poética que nos ayude a reimaginar la manera en que atendemos.

Veza María Fernández es una artista de danza, voz y performance afincada en Viena. 
Su trabajo aborda las poéticas y la políticas de la expresión vocal como lugar de 
relación, imaginación y transformación. Entrelaza prácticas de canto, escritura, danza 
y expresión oral como formas encuerpadas de estudio, experimentación y performance. 
Sus piezas desbordan sensibilidad e intensidad convocando de forma polifónica 
un conjunto de voces y presencias que anhelan moverse, mover y ser movidas. Su 
formación se expande desde la filología, la pedagogía, el teatro, la música y la danza 
contemporánea, campos que, de una forma u otra, influyen en sus investigaciones 
artísticas y en sus maneras de hacer dentro de la creación y la presentación artística. 
Su trabajo está fuertemente arraigado en el ámbito local, infiltrándose desde la 
escena underground en las grandes instituciones de danza y teatro. Tiene un máster en 
Coreografía por la DAS Graduate School (Academia de Teatro y Danza de Ámsterdam). 
Su trabajo se ha mostrado, entre otros lugares, en brut Wien, Tanzquartier Vienna, 
Sophiensaele Berlin, Gesnerallee Zürich, de Singel Antwerp y La Casa Encendida Madrid.

SOMOS SUSTANCIA SOÑANTE 
Sesiones de Lectura con Victoria Pérez Royo
27 y 28 de marzo

La propuesta para estas sesiones está orientada en torno a las prácticas de lectura, 
conversación y reflexión compartida. El campo que sugiero habitar es el de la 
sustancia soñante, hecha de imágenes que carecen de un soporte material fuera de los 
cuerpos, y que por eso viven intensamente en y entre ellos, configurando la densidad 
imaginal que respiramos y transpiramos: recuerdos, anticipaciones e imágenes del 
deseo, ensoñaciones diurnas y sueños nocturnos, fantasmas y espectros, visiones, 
alucinaciones… Apunto algunos posibles ejes de reflexión posibles, que podemos 
articular y desarrollar en función de nuestras preocupaciones y deseos y de la atmósfera 



a b r i l
crear memorias corporales-discursivas en compañía, borroneando el yo

imaginal de nuestros encuentros: la noción de cuerpo-imagen, las fabulaciones y las 
potencias del sueño nocturno para cuirizar al sujeto moderno colonial y para figurar 
corporeidades altermodernas; formas de imaginación somática, vías miméticas y formas 
energético-imaginativas de otrear, extendidas desde el mundo material a lo más íntimo 
del cuerpo humano; recuerdos transpersonales y memorias geológicas heredadas; los 
sueños como forma de supervivencia colectiva, entre otros.

Victoria Pérez Royo es profesora de Estética y Teoría de las artes (Unizar) e 
investigadora de Artea, co-directora del Máster en Práctica Escénica y Cultura Visual 
(UCLM, Museo Reina Sofía 2010-2019) y profesora invitada a diversos programas 
internacionales de investigación basada en la práctica. Últimas publicaciones: Cuerpos 
fuera de sí (2022),  Afectividades otras, magias, cuerpos (2022, con Rut Hernández) y The 
Appendixes #1-4 (2024, con Mette Edvardsen).

Acompañamiento Pedagógico con Carolina Campos
30 de marzo, 27 de abril, 29 de mayo, 13 de julio

Son encuentros colectivos mensuales guiados por Carolina y movilizados por les 
participantes en torno a los procesos de creación y su tránsito por el programa.

DRAMATURGIA DISTRIBUÍDA - PRÁCTICAS PARA LA IMAGINACIÓN COLECTIVA DE 
UN LUGAR 
Laboratorio con Carolina Campos
Del 7 al 11 de abril

Este taller se organiza a partir de ejercicios que desarrollo en procesos de 
acompañamiento y dramaturgia en colaboración con diferentes artistas. Tomando 
como punto de partida la dramaturgia como un ensamblaje donde diversas agencias 
se encuentran en estado de colaboración, vamos a identificar las distancias y posibles 
alianzas entre preguntas, inquietudes, materiales, prácticas, intereses y trayectorias 
de cada participante para imaginar conjuntamente lugares de contingencia, 
reencantamiento, afectación y colectividad. Además de poner el cuerpo en estado 
de juego, utilizaremos la palabra como herramienta “de bajo presupuesto” para la 
imaginación de posibles piezas, performances, acciones y campos de investigación 
práctica de les participantes. 



Carolina Campos trabaja entre la danza y la performance con un enfoque en 
dramaturgia, curaduría y pedagogía. Se interesa por la micropolítica de las 
colectividades en los procesos de creación e investiga la performatividad del habla 
como herramienta de imaginación, atención y escucha. En 2023 publicó Interrogar el 
Acompañar, por la editorial Impremta LIO. Co-coordina el espacio independiente Fondo 
en Barcelona. Participa en proyectos curatoriales en instituciones como la Fundación 
Miró y el Centre d’Arts Santa Mònica. Realiza la coordinación pedagógica de Campar 
Campo – Programa de Investigación y Creación en Danza, dirigido por La Caldera y La 
Poderosa. Colabora con Letícia Skrycky en el proyecto de investigación y formación 
en iluminación escénica Matéria Leve. Investigó la Composición en Tiempo Real, junto 
al coreógrafo João Fiadeiro, entre 2012 y 2023. Entre 2008 y 2011 formó parte de la 
compañía Lia Rodrigues Cia. de Danças, en Brasil.

CORPO FIRME: DANZAS PERIFÉRICAS, GESTOS SAGRADOS 
Laboratorio con Ana Pi
Del 13 al 17 de abril

El complejo conjunto de danzas de las diásporas africanas es una de las tecnologías 
ancestrales de resistencia más duraderas que conocemos hoy en día. Estas 
manifestaciones, reinventadas por la población negra en lo que hoy entendemos 
como continente americano y territorios del Caribe, fueron durante mucho tiempo 
categorizadas como folclóricas, étnicas, animistas, tribales, sociales, populares, rurales 
o incluso urbanas, para que algunos estudios pudieran llevarse a cabo. Muchas de esas 
investigaciones, al priorizar dinámicas de “museificación”, a través de las lógicas de 
lo que es o no es coleccionable o editable, terminaron por ocultar aquello que es más 
sofisticado y libre en estas prácticas de emancipación. 

A través del laboratorio llamado —Cuerpo Firme; danzas periféricas, gestos sagrados— 
vamos a poner a prueba las diversas capas que componen estos movimientos radicales 
en lo que tienen en común: futuridade, ritmo, tensión, recodificación y viaje imagético. 
Para cultivar y ampliar este conocimiento desde un enfoque atemporal y vivo, crearemos 
una experiencia a través de diferentes ejes tradicionales y regímenes artísticos, de 
modo que cada recorrido se convierta en una oportunidad para sumergirse en algunas 
historias perennes, figuras importantes, estéticas, encrucijadas entre la poética y la 
política de la invisibilidad y ese cuerpo firme que reorganiza los imaginarios del mundo 
contemporáneo y repara, en belleza, la palabra: navegación.

Ana Pi es una coreógrafa y artista de la “imaginería”, nacida, crecida y alimentada en 
Brasil. Trabaja desde Francia y navega el mundo a través de las capas regenerativas 
de la diáspora africana y su imaginación radical. La artista amplifica la investigación 
de las danzas ancestrales y sus actuales formas periféricas; trabaja como bailarina 
“extemporánea”, pedagoga, hacedora de espacios y escritora. Su obra se situa entre las 
nociones de tránsito, desplazamiento, pertenencia, superposición, memoria, colores y 
gestos ordinarios.



EMBODYING MATTERS 
Laboratorio de Creación con Isabela Santana
Del 20 al 24 de abril

Este laboratorio invita a lxs artistas a sumergirse en sus propias investigaciones y 
materiales. Es una invitación a la práctica performativa, explorando cómo podemos 
incorporar/encarnar, a través del cuerpo, los materiales de interés de cada participante.

La materia se entiende aquí como energía, flujo y vibración. También se refiere a las 
cuestiones que nos importan: las preguntas, memorias, afectos y gestos que atraviesan 
y dan sentido a nuestros procesos creativos. La investigación podrá moverse entre 
prácticas individuales, trabajo en parejas, en pequeños grupos y en formatos colectivos. 
La intención es crear, en conjunto, un entorno donde podamos practicar, cuestionar, 
reflexionar y expresarnos mientras colaboramos en los proyectos de investigación 
artística de cada participante.

Isabela Fernandes Santana es bailarina, coreógrafa y profesora de São Paulo, con base 
en Berlín y París. Fue Danceweber en el Festival ImPulsTanz en 2017 y fue seleccionada 
para DANCE HUB Berlin como parte del proyecto europeo Life Long Burning. Su actual 
proyecto en solitario está coproducido por ICI–CCN de Montpellier – Occitanie. Como 
intérprete, ha colaborado recientemente con Calixto Neto / VOA (FR); Michelle Moura 
(DE); Meg Stuart / Damaged Goods (DE/BE) y Volmir Cordeiro / Donna Volcan (FR).

Visita y práctica en el taller con Tau Luna
29 de abril

“Este encuentro se plantea como una visita-práctica en el taller, habitando el espacio 
junto a los materiales, procesos y preguntas que sostienen mi trabajo. Más que presentar 
obras cerradas, compartiré los afectos e interrogantes que generan distintas formas: 
escuchar la piedra, bordar en colectivo, caminar mapeando o desarrollar herramientas 
para artistas migrantes. Aunque puedan parecer experiencias distintas, surgen de una 
misma pregunta que se desborda con diferentes caras” - Tau

Tau Luna es artista visual, investigadore, gestore cultural, comisarie. Su práctica se 
centra en la migración humana vinculada a la violencia colonial, así como en la escucha 
y la memoria compartida con seres migrantes más-que-humanos. Explora tecnologías 
ancestrales, científicas e intuitivas para investigar el suelo, las piedras y la memoria 
de lo aparentemente inerte. Hace parte de varios colectivos de gestión, mediación e 
investigación y además de su investigación artística desarrolla espacios de juntanza 
y herramientas prácticas para quienes empiezan su periplo migratorio en Barcelona 
desde los sures.  Es artista residente en La Escocesa y desde 2020 es parte del ciclo de 
estudios Selvagem, coordinado por Ailton Krenak, adaptando contenidos entre portugués 
y castellano. Su obra forma parte de las colecciones del Museo de Arte Contemporáneo 
de Santiago de Chile y del Espacio El Dorado en Bogotá. 



m a y o
primeras experiencias y perspectivas sobre el afuera / público

Prácticas Colectivas de Investigación Grupo 1
Del 4 al 8 de mayo

Son sesiones donde les participantes del grupo van a proponer una práctica al resto 
del grupo y guiarla durante dos horas (máximo) de duración. Cada día, serán dos 
participantes: uno de 16.30h a 18.15h - otro de 18.30h a 20.15h  (definidos previamente 
como Grupo 1 y Grupo 2) quienes traerán una propuesta que permita experimentar o 
transitar colectivamente alguna relación con sus preguntas. No se trata de ilustrar, 
explicar o justificar, sino, más bien, de diseñar un tiempo compartido e invitar al grupo 
a practicar, ver, colaborar a partir de una materialización que alimente la continuidad 
del proceso de investigación. El diseño para compartir la investigación en forma 
de práctica puede depender de la naturaleza específica de cada proceso artístico, 
del momento dentro de su trayectoria, de las preguntas o deseo de estudio, de la 
presencia de cada participante, etc. Les invitamos a proponer prácticas que posibiliten 
experiencias, respuestas o reflexiones significativas para sus afectos, según la fase de 
su investigación y su deseo de riesgo y transformación.

PRÁCTICAS PERFORMATIVAS COMO FORMAS DE RECORDAR, PERSISTIR, CUIDAR 
Y RESISTIR 
Laboratorio con Thiago Granato
Del 11 al 15 de mayo

Este workshop propone una investigación práctica sobre cómo sostener y activar 
prácticas performativas como fuentes de creación coreográfica en contextos de 
inestabilidad. A partir de la escucha como cualidad de atención, los participantes serán 
invitados a explorar acciones individuales y colectivas que amplían la percepción del 
cuerpo como espacio de memoria, cuidado y relación.

Thiago Granato compartirá aspectos centrales de su metodología, trabajando la 
escucha como una manera de “oír algo diferente” o “oír de otra forma”. Esta escucha va 
más allá del sonido y la palabra, activando intercambios de información en múltiples 
capas del cuerpo: escuchar como tocar, percibir y leer con atención crítica y sensible.
La documentación será integrada al proceso como herramienta creativa, apoyando la 
composición coreográfica y la construcción de un archivo experimental que conecta 
investigación en movimiento, historia encarnada y vida cotidiana.
Traer cuaderno, bolígrafos y ropa cómoda.

Thiago Granato (él) es un artista latinoamericano de danza, nacido en Brasil y 
actualmente radicado en Berlín (DE) y Lousã (PT). Su trabajo emerge de procesos de 
investigación que insisten en la transformación política a través de la experimentación 
estética. Sus creaciones ya han sido presentadas en América del Sur, Europa, Oriente 

https://www.thiagogranato.com


Medio y Asia. Ea máster por la Stockholm University of the Arts, en el programa New 
Performative Practices, coordinado por Chrysa Parkinson. También participó en el 
programa Ex.e.r.ce 8 en el Centre Chorégraphique National de Montpellier (Francia), 
bajo la dirección de Xavier Le Roy. Ha impartido workshops en instituciones como 
Amsterdam University of the Arts (Países Bajos), Uniarts Stockholm (Suecia), Institut del 
Teatre de Barcelona (España), Universidad de Castilla-La Mancha y Museo Reina Sofía 
en Madrid (España), CDCN Toulouse Occitanie (Francia), entre otras. En 2022 co-curó el 
Festival y Laboratorio Internacional de Artes Performativas Linha de Fuga, en Coimbra 
(Portugal), y en 2023 fue uno de los facilitadores de The Listening Academy en Berlín 
(Alemania).

CUERPOS TRANSICIONALES 
Laboratorio de Escritura y Prácticas Performativas con Ritó Natálio
Del 18 al 22 de mayo, del 25 al 30 de mayo, y del 8 al 9 de junio

Laboratorio de dramaturgias expandidas y escritura ficcional en la mediación 
entre transiciones de género y transiciones ecológicas, con especial atención a 
posiciones tradicionalmente consideradas sin agencia —animalidades, vegetalidades, 
mineralidades, indigeneidades e infancias—. También articularemos las prácticas con 
lecturas en torno al concepto de metamorfosis e identidad, perspectivas de los estudios 
de toxicidad (Cheng), la transcorporeidad (Alaimo), el EcoTransFeminismo (Bigé y 
Maillet) y los Black Studies (Moten y Harney).

Ritó Natálio (he / him) es artista e investigador. Lesbiano no binarie. Sus espacios de 
práctica combinan la escritura y la performance, ya sea en la creación, en la enseñanza, 
en la investigación o en la organización de programas públicos. Se doctoró en Estudios 
Artísticos y Antropología, con una investigación sobre la relación entre el lenguaje 
y la geología, y los efectos performativos del debate sobre el Antropoceno en las 
percepciones humanidad–naturaleza.

j u n i o
pensando la investigación como la invitación a un lugar

LA EDICIÓN COMO PRÁCTICA PERFORMATIVA 
Laboratorio con nyamnyam
Del 1 al 5 de junio

En el contexto de CAMPAR CAMPO, proponemos pensar los medios de la dramaturgia 
como una práctica de edición. A menudo, lo que llega a la publicación es aquello 
que ya ha devenido, lo que ya ha sido “ensayado” y presentado. Si entendemos la 
publicación como ese “hacer público” desde un lugar más amplio, continuo y presente, 

https://nyamnyam.net


podemos jugar con esa lógica. A partir de esta premisa, se trabajará con los materiales 
producidos en el contexto del laboratorio que llevará a cabo Ritó Natálio con el grupo, 
generando una continuidad que propone un dispositivo para comprender la publicación 
como un espacio de investigación y experimentación.

Ariadna Rodriguez e Iñaki Alvarez son nyamnyam. Uniendo sus formaciones y 
deformaciones en diversas disciplinas, su trabajo tiene como objetivo promover la 
creación, la difracción y el intercambio de conocimiento a través de estrategias de 
interacción en cada contexto (g)local en el cual trabajan. En este cruce entre artes 
en vivo, artes visuales, pensamiento crítico y pedagogías, el trabajo de nyamnyam 
se mueve entre la creación de proyectos y el comisariado entendido como espacio 
transdisciplinar de relación y disrupción, friccionante con la visión estandarizada de la 
mercantilización de la cultura. Han desarrollado diversas piezas teatrales presentadas 
en festivales  internacionales, como el Festival Les Urbainnes en Lausanne, Suiza; el 
Festival Radical Hospitality en el Blackbox Teater de Oslo, Noruega; el Festival MIR de 
Atenas, Grecia; el Festival Danza en la ciudad de Bogotá, Colombia; el ciclo SALIVA en 
CentroCentro, Madrid; el Festival Short Theater de Roma, Italia; o el Festival ZOOM IN! 
en el Duncan Dance Research Center de Atenas, Grecia, entre otros. Han llevado a cargo 
y compartido sus proyectos en España, Portugal, Francia, Italia, Suiza, Noruega, Grecia, 
Estados Unidos, México, Colombia y Ecuador. Después de ocho años de actividad en 
su espacio de Barcelona, en 2020 abren las puertas de Espai nyamnyam en el micro 
pueblo de Mieres (Gerona), una cooperativa cultural centrada en la práctica artística 
contemporánea en la órbita del decrecimiento. Sus proyectos han obtenido el apoyo de 
Acción Cultural Española (AC/E), a través de su programa para la Internacionalización 
de la Cultura Española (PICE), de la Generalitat de Catalunya (ICEC y OSIC), de 
Creative Europe (Unión Europea), así como del Instituto Ramon Llull (Catalunya).

Práctica Púbica con Ritó Natálio
9 de junio en La Poderosa / Fabra i Coats

Práctica Pública a partir del fanzine y el proceso de escritura con el Laboratorio 
Cuerpos Transicionales.

Prácticas Colectivas de Investigación Grupo 2
11 y 12 de junio, 15 y 16 de junio

Son sesiones donde les participantes del grupo van a proponer una práctica al resto 
del grupo y guiarla durante dos horas (máximo) de duración. Cada día, serán dos 
participantes: uno de 16.30h a 18.15h - otro de 18.30h a 20.15h  (definidos previamente 
como Grupo 1 y Grupo 2) quienes traerán una propuesta que permita experimentar o 
transitar colectivamente alguna relación con sus preguntas. No se trata de ilustrar, 
explicar o justificar, sino, más bien, de diseñar un tiempo compartido e invitar al grupo 
a practicar, ver, colaborar a partir de una materialización que alimente la continuidad 



del proceso de investigación. El diseño para compartir la investigación en forma 
de práctica puede depender de la naturaleza específica de cada proceso artístico, 
del momento dentro de su trayectoria, de las preguntas o deseo de estudio, de la 
presencia de cada participante, etc. Les invitamos a proponer prácticas que posibiliten 
experiencias, respuestas o reflexiones significativas para sus afectos, según la fase de 
su investigación y su deseo de riesgo y transformación.

SOMOS SUSTANCIA SOÑANTE 
Sesiones de Lectura con Victoria Pérez Royo
17 y 18 de junio

HACER LUGAR 
Laboratorio con Catalina Lescano
22, 23, 25 y 26 de junio

Laboratorio que invita a imaginar, diseñar y sostener proyectos sin escindir creación, 
producción y gestión, sino como un espacio común de decisión estética, ética y política.
Una práctica para alimentar el deseo de que algo exista, circule y permanezca.

Catalina Lescano es artista, curadora, gestora, productora y  consultora de proyectos 
artísticos y culturales. Fue Asesora de Artes Performáticas del Ministerio de Cultura 
de la Nación de Argentina (2021/23), donde creó y dirigió programas de danza en 
Tecnópolis, Centro Cultural Kirchner y Centro Cultural Borges. Es co-fundadora y co-
directora de Arqueologías del Futuro, Doce Veinticuatro. Fue directora del area de artes 
performativas de Fábrica Perú y programadora artística en Ciudad Cultural Konex. 
Actualmente integra la Cooperativa Transfeminista Mercuria Cultural, colabora con la 
agencia La Infinita y se desempeña como consultora de proyectos artístico-culturales.

SONIDO  - AMPLIFICACIÓN Y CONJURA

j u l i o 
dramaturgias enmarañadas con la materialidad del cuerpo del sonido, del espacio, de la luz

Laboratorio con Maguette Dieng y Noela Covelo
Del 29 de junio al 3 de julio

Maguette Dieng es una DJ, productora y programadora musical que se dedica a la 
difusión musical y a la investigación sonora. La fuerza motivadora de su trabajo es 
reflexionar sobre la representación y la justicia sonora y sobre cómo podemos crear 
comunidad y posibilidad a través del sonido. Como creadora musical y sonora, ha 
trabajado componiendo para proyectos escénicos e instalaciones de sonido. Le 

https://catalinalescano.com
http://noelacovelovelasco.net


interesan las diferentes formas en las que lo acústico conforma la identidad cultural de 
la sociedad, y cómo podemos aprender sobre ella y transformarla a través de lo auditivo 
y su activación.
 
Noela Covelo Velasco es una artista que vincula su práctica a la voz como material y 
espacio, tomando cuerpo desde la composición sonora, las performances y los procesos 
colectivos. Ha expuesto recientemente en Generaciones 2025 de La Casa Encendida 
y en el MARCO de Vigo, y ha presentado sus performances en Jauna Muzika (Vilna, 
2025), La Capella (Barcelona, 2024) y el CA2M (Madrid, 2023). Graduada en Diseño 
con especialización de Moda en ESDi y máster de Arte Sonoro en la Universidad de 
Barcelona, es cofundadora del entorno para la experimentación pedagógica c h o r o, 
con sede en Foc, y forma parte del grupo de trabajo de Ràdio Web MACBA.

ARQUITECTURAS RELACIONALES 
Laboratorio con matéria Leve
Del 14 al 18 de julio

En este workshop experimentaremos ejercicios de atención, observación y escritura de 
situaciones escénicas y cotidianas y la improvisación con materias lumínicas. Vamos 
a utilizar la práctica de iluminar y la performatividad de la luz como herramienta para 
desplegar preguntas sobre la creación en artes escénicas.

Un encuentro conducido por Leticia Skrycky y Carolina Campos para colectivizar 
modos de hacer-pensar desarrollados en matéria leve. Sosteniendo que las piezas 
son sobre todo, una invitación a una situación particular de atención, desde matéria 
leve pensamos a los espacios escénicos como arquitecturas efímeras que relacionan 
diversas materialidades e invitan a modos singulares de ver y escuchar, de habitar 
colectivamente un lugar y una duración. Proponemos abordar a estos espacios 
teatrales en tanto gestos performáticos que proponen direcciones y sentidos, y cuya 
performatividad está acogida en la dramaturgia que organiza toda la pieza. Desde 
esta perspectiva, nos preguntamos sobre cómo la iluminación colabora con las otras 
materias y dimensiones del acontecimiento escénico.

matéria leve es una plataforma de investigación y formación en iluminación escénica 
coordenada por Leticia Skrycky en colaboración con Carolina Campos, dirigido 
a mujeres cisgénero, personas no binarias y transgénero. Es un espacio colectivo 
de práctica, reflexión y aprendizaje, donde se relacionan tres ejes fundamentales: 
investigación, experimentación y técnica. En matéria leve arriesgamos entrenamientos 
sensibles de atención, promoviendo la colaboración como forma de hacer y estar. Con 
base en Lisboa, Portugal, buscamos crear redes internacionales de pares.

https://www.materialeve.com


s e p t i e m b r e

ROLLED TONGUES. ENTANGLED BODIES. DISSONANT SOUNDS 
Laboratorio con Leandro Souza
Del 20 al 23 de julio

Producimos cultura y somos producidos por ella; en una relación de intensa 
retroalimentación, oscilamos entre la identificación y la desidentificación, y aun así 
permanecemos más o menos los mismos durante toda nuestra vida, a menos que 
ocurran circunstancias inesperadas. ¿Cómo podemos seguir danzando en medio del 
torbellino que nosotros mismos creamos como sociedad? A partir de dos conceptos 
clave — encrespar (la mejor forma de explicar esta palabra es mediante la imagen 
de un mar en calma que se eriza cuando una brisa pasa sobre la superficie de las 
aguas tranquilas, o convertir aquello que es liso y pulido en algo áspero y friccionado, 
añadiendo capas de tensión) y enmarañar (enredar, entrelazar) — exploraremos 
dinámicas y relaciones que entretejen cuerpo, habla, texto, voz, sonido, objetos y 
materiales, y descubriremos otras posibilidades coreográficas y performativas.

Leandro Souza es un coreógrafo y creador de danza brasileño radicado en los Países 
Bajos. Tiene una licenciatura en Danza por la Universidad de Campinas (Brasil) y un 
máster por el programa DAS Choreography (Países Bajos).

Sesiones de Feedback con Carolina Campos y Amador Alina Folini
Del 7 al 9 de septiembre

Herramientas para colectivizar el acompañamiento a los procesos de creación, en sus 
diversos formatos.

Ejercicios Públicos y aperturas de procesos a partir de afectos y preguntas
25 y 26 de septiembre en La Poderosa / Fabra i Coats

Sesiones de Acompañamiento y Mentoría con Bea Fernández

Bea Fernández es coreógrafa, investigadora y codirectora artística de La Poderosa, 
espacio de creación e investigación en torno a la danza y las artes vivas en Barcelona. 
Licenciada en Danza Contemporánea y Coreografía en el Institut del Teatre, amplía 
sus estudios en el Center for Movement Research (NY). Trabaja como intérprete con 
diferentes compañías en Bcn y NY y colabora estrechamente con el coreógrafo Carmelo 
Salazar participando en numerosos proyectos y trabajos escénicos. Como coreógrafa 

https://www.souzaleandro.com


o c t u b r e

ha desarrollado proyectos centrados en la figura del intérprete como memoria y 
archivo vivo, y proyectos de investigación en torno al cuerpo y prácticas coreográficas 
experimentales. Lleva a cabo experiencias y laboratorios que cruzan la docencia de la 
danza y la experimentación en diversos contextos tanto académicos como artísticos, 
que incluyen acompañamientos a creadorxs.

HACERME AMANTE DEL AMOR DE MIS AMIGUES 
Sesiones de Acompañamiento y Mentoría con Lu Chieregati
Del 13 al 16 de octubre

Durante este período de acompañamiento propongo un espacio de trabajo colectivo 
orientado a mover materiales individuales en relación. Cada participante trae sus 
propios fragmentos —preguntas, gestos, textos, intuiciones, estructuras— y el grupo 
los activa como un campo común de experimentación. Desde una posición de escucha 
atenta y lateral, acompaño los procesos a través de conversaciones, ajustes y pequeñas 
intervenciones que permiten que los materiales circulen entre cuerpos y voces, se 
desplacen, se reorganicen y se vuelvan a probar.

La práctica se sostiene en una ética de intimidad: acercarse al material de otres como 
quien se hace amante del amante de su amigue, no para ocupar su lugar, sino para 
entrar en relación con aquello que ya está en relación. Sostener lo ajeno el tiempo 
suficiente para comprender su lógica interna y devolverlo afectado por el encuentro. 
Escritura y movimiento funcionan como formas continuas de ensayo. El feedback 
ocurre dentro del hacer: una frase que se reescribe, un gesto que cambia de ritmo, una 
estructura que se altera y se vuelve a componer. Los materiales pasan por distintas 
manos y miradas, se expanden, se condensan y se prueban de nuevo. El colectivo 
funciona como superficie de contacto donde cada proceso se expone, se afina y 
permanece abierto a nuevas configuraciones.

Lu Chieregati (they / them) es investigadore, coreógrafe, performer y dramaturgue. 
Su modo de acompañar procesos de creación sostiene relaciones de intimidad entre 
agentes que se entrelazan con la materialidad encarnada del trabajo artístico. Es 
Máster en Coreografía y Performance por la Universidad de Giessen. Es parte de 
M0nster.L4b investigando el cruce entre coreografía y el Drag. Su última pieza Ghost, 
Animal Future invoca las temporalidades queer y la creación de narrativas disidentes 
desde una investigación con las atenciones y el movimiento.



n o v i e m b r e

COMUNIDADES SOÑANTES 
Laboratorio con Victoria Pérez Royo, Rafael Frazão, Ibon Salvador, Anne Juren.
Del 19 al 24 de octubre

En estos seis días habitaremos la sustancia soñante con un grupo más amplio: por un 
lado, con algunas personas del grupo de investigación Comunidades soñantes: Erea 
Fernández, Gloria G. Durán, Irene Mahugo, Ixiar Rozas, Shaday Larios, Silvia Zayas, 
Tzu-Han Hung, entre otras, con quienes llevamos un año y medio tejiendo sueños, 
ensoñaciones y prácticas en torno a la sustancia soñante. Por otro lado, con artistas 
invitades que compartirán sus prácticas en diversos formatos: las tecnologías de 
alteridad que son los Sueños Situados de Rafael Frazão e Ibon Salvador, las Anatomías 
Fantásmicas de Anne Juren, modos de hacer tangible los mil fantasmas de los que 
está compuesta la carne; las formas mágicas de revelar los sueños compartidos a 
través de conexiones y coincidencias con el mundo material, con Sofía Asencio y su 
Acontecimiento para durmientes; y María Salgado, con Baldío dorado y su práctica 
escritural de “reponer la noche en el núcleo de la poesía”.

HACERME AMANTE DEL AMOR DE MIS AMIGUES 
Sesiones de Acompañamiento y Mentoría  con Lu Chieregati
Del 9 al 11 de noviembre 

Prácticas Públicas en La Poderosa / Fabra i Coats
12, 13 y 14 de noviembre

Prácticas Públicas en La Caldera
19, 20 y 21 de noviembre

FIESTA DE FIN DE PROGRAMA
21 de noviembre en La Caldera



pensado y coordinado por:

con el apoyo de: en colaboración con:
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