




Chegamos á 42ª edición da Mostra Internacional de Teatro de 
Ribadavia coa satisfacción de comprobar que aquilo que leva máis 
de catro décadas definindo a nosa vila segue tan vivo como sempre: 
a convicción de que a cultura é un dos mellores espazos para o 
encontro, para a reflexión e para a construción dunha sociedade 
máis libre.

Nesta nova edición, a MIT continúa avanzando con paso firme, 
consolidando unha etapa que soubo combinar o respecto pola 
súa extraordinaria historia cunha mirada aberta cara ao futuro. A 
diversidade de linguaxes escénicas, a presenza de creadoras e 
compañías de diferentes procedencias, a apertura a novos formatos 
e a ocupación dos nosos espazos patrimoniais converten, unha vez 
máis, Ribadavia nun lugar privilexiado para compartir experiencias 
arredor da creación contemporánea.

O filósofo alemán Hans-Georg Gadamer escribiu que unha obra 
de arte non é un obxecto que simplemente contemplamos, senón 
unha experiencia que nos transforma. Iso é precisamente o que fai o 
teatro: convídanos a mirar o mundo con outros ollos, a cuestionar as 
nosas certezas e a descubrir que as historias dos demais tamén falan 
de nós. Nun tempo no que tantas veces predominan a inmediatez 
e o ruído, reunirnos arredor dun escenario continúa sendo un acto 
profundamente humano.

A MIT é, ademais, un exemplo do que pode conseguir unha 
comunidade cando entende a cultura como un proxecto colectivo. 
Durante nove días, Ribadavia abre as súas rúas, as súas prazas 
e os seus espazos históricos para acoller artistas, profesionais e 
público chegados de múltiples lugares, converténdose nun punto de 
encontro onde dialogan tradición e innovación, memoria e presente.

Como alcalde, síntome orgulloso de que Ribadavia siga sendo 
referente das artes escénicas en Galicia e máis alá das nosas 
fronteiras. Ese prestixio é o resultado do traballo compartido de 
moitas persoas ao longo de décadas e do compromiso de quen 
continúa facendo posible que cada edición deixe unha pegada nova 
sen perder a esencia que fixo grande esta Mostra.

Quero dar a benvida a todas as persoas que nos visitan e agradecer, 
unha vez máis, o esforzo da dirección artística, do equipo da MIT, 
das institucións colaboradoras, das compañías participantes, do 
voluntariado e da veciñanza, que fan da hospitalidade unha das 
señas de identidade desta vila.

Benvidas e benvidos a Ribadavia. Que esta 42ª Mostra Internacional 
de Teatro nos emocione, nos sorprenda e nos lembre que a cultura 
segue sendo un dos mellores lugares para encontrarnos.

César Fernández

Alcalde de Ribadavia

A MIT é unha cita de verán imprescindible para moita xente, e 
traballamos para que así siga sendo. Interésanos ese espazo de 
celebración da cultura que representa a Mostra, pero tamén o 
seu efecto de mobilización alegre e de encontro e reflexión social, 
especialmente nos tempos complexos e revoltos que vivimos. 

A MIT é a mesma e é diferente cada ano: quedamos onde sempre 
para volver imaxinar e para abrir novos mundos; regresar á 
Mostra é manter o costume de sorprendernos, coidar o hábito do 
extraordinario. Este 2026 inspirámonos nesta idea da cita, da alegría 
e o compromiso que se acenden cando acordamos que “temos unha 
cita”. Queremos pensar que é o que nos move a encontrarnos e 
cales son as resonancias que nos acompañan tras esas citas 
escollidas. A importancia de recoñecernos e nomearnos. En tempos 
escuros, a arte é este refuxio colectivo para o posible.

A edición de 2026 está tamén atravesada polos conceptos de eco 
e reverberación: ecos do pasado que regresan para interpelar o 
presente, reverberacións que se expanden máis alá do escenario. 
O programa concede así un lugar especial a asuntos como o 
encontro coa memoria histórica, a súa revisión crítica e a resistencia 
democrática; a exploración da música e o son na escena como 
elementos mobilizadores de afectos e xeradores de comunidade; e 
a afirmación da diferenza e do encontro coa alteridade. Entendendo 
a escena como un espazo privilexiado para aprender a partir do 
descoñecido, para desmontar prexuízos e cuestionar aquilo que 
damos por feito. Con atención tamén ás novas dramaturxias e ás 
propostas comunitarias e de apoio á creación, a programación desta 
Mostra busca xerar conversas enriquecedoras e deixar pegada. 
Sen esquecer, por suposto, o papel da Mostra como contexto de 
impulso e lugar de encontro para o teatro e a escena galega, da 
que reivindicamos con orgullo o seu pulso creativo, recoñecendo e 
valorando a súa diversidade. 

Nun momento marcado pola aceleración, os discursos de exclusión 
e a fragmentación social, a cita convídanos a establecer vínculos 
arredor daquilo que nos mobiliza ou que consideramos relevante; a 
pensar a cultura e as artes escénicas como espazos onde exercitar 
a escoita, o debate, o pensamento crítico, a memoria e a convivencia 
coa diferenza. Tamén a celebración, a alegría de xuntarnos. 

Desde esta perspectiva, a MIT quere preguntarse que nos move 
a encontrarnos hoxe. Que asuntos, relatos, desexos, poéticas, 
conflitos ou urxencias están convocando á creación escénica 
contemporánea? Que acontece cando nos reunimos arredor deles? 
E que podemos facer despois do encontro, cando as obras rematan 
e os festivais conclúen, pero continúan a resoar entre nós? 

Sabela Mendoza 
Fernández e Gena 

Baamonde

Dirección artística da 
MIT
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PROGRAMACIÓN

O programa da 42ª edición da MIT quere contribuír a formular 
preguntas relevantes e a imaxinar colectivamente horizontes 
posibles. E para isto, as portas deben estar abertas para todas as 
persoas. Así, a 42ª MIT inicia un proceso de mellora e aprendizaxe 
cara a un festival máis accesible e inclusivo, asumindo que garantir o 
acceso á cultura en igualdade de condicións require dun compromiso 
continuado. Como primeiro paso, a MIT incorpora por vez primeira 
medidas específicas de accesibilidade nalgúns espectáculos, 
como servizos de audiodescrición para persoas cegas ou con 
discapacidade visual, programas en braille, interpretación en lingua 
de signos para a comunidade xorda signante e materiais en lectura 
fácil para favorecer a comprensión. A Mostra agradece a implicación 
dos colectivos, institucións e profesionais que fixeron posible esta 
iniciativa, así como das compañías participantes que incorporan a 
accesibilidade nas súas creacións e contribúen a construír unhas 
artes escénicas máis inclusivas.

Por último, queremos agradecer, recoñecer e aplaudir o traballo 
das creadoras, compañías e estruturas culturais que, desde o seu 
compromiso e a súa práctica cotiá, sosteñen unha vida cultural máis 
digna, máis aberta e máis viva. Grazas ao público que repite cada 
ano e ao que se achega por primeira vez. O noso agradecemento 
máis fondo é tamén para todas as persoas que traballan na MIT, as 
entidades colaboradoras e equipo de voluntarias: sen vós non sería 
posible.

Benvidas todas a esta cita que, un ano máis, será diferente. 

Sabela Mendoza 
Fernández e Gena 

Baamonde

Dirección artística da 
MIT
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O Miradoiro fala da condición humana 
no século XXI, da loita entre o ideal e 
o real, dos coidados, a comunicación, 
as brechas. Das arquitecturas dun 
pensamento moldeado pola inmediatez e a 
fragmentación dos discursos. 
O texto une barrio e existencialismo na 
procura dun teatro que nos interpele como 
comunidade, que sexa espello pero tamén 
fiestra na que avistar outros horizontes 
posibles. 
Nesta lectura performativa achegarémonos 
aos universos emocionais de A e B, unha 
peculiar parella con dúas visións do 
mundo moi distintas, opostas incluso... 
Irreconciliables? 

O Miradoiro habla de la condición humana 
en el siglo XXI, de la lucha entre lo ideal y 
lo real, de los cuidados, la comunicación 
y las brechas. De las arquitecturas de un 
pensamiento moldeado por la inmediatez y 
la fragmentación de los discursos.
El texto une barrio y existencialismo en la 
búsqueda de un teatro que nos interpele 
como comunidad, que sea espejo pero 
también ventana desde la que vislumbrar 
otros horizontes posibles.
En esta lectura performativa nos 
acercaremos a los universos emocionales 
de A y B, una peculiar pareja con dos 
visiones del mundo muy distintas, incluso 
opuestas... ¿Irreconciliables?

20 minutos

Teatro

Todos os públicos

Galego

Función accesible con LSE

O MIRADOIRO (LECTURA PERFORMATIVA)

Alomais Teatro
Galicia

VENRES 17/07. 19.00h
Igrexa da Madalena

Alomais Teatro é unha nova compañía de artes 
escénicas afincada en Santiago de Compostela 
e formada por Mateo Rodríguez e Isa Fernández. 
A súa andadura comeza no ano 2024 coa súa 
primeira montaxe, Ca-Co-Flex!, unha ácida 
(traxi)comedia sobre a problemática actual da 
vivenda. Actualmente traballan na produción 
d’O Miradoiro, texto gañador do XX Premio 
Abrente da MIT de Ribadavia, cunha proposta 
escénica que hibrida texto, música, arquitectura 
e movemento. Defenden un teatro galego de 
autora, textual e contemporáneo, que integre 
novas linguaxes e que desborde os límites 
propios da escena. A súa máxima é crear como 
quen sacha a terra.

Alomais Teatro es una joven compañía de artes 
escénicas afincada en Santiago de Compostela 
y formada por Mateo Rodríguez e Isa Fernández. 
Su trayectoria comienza en 2024 con su primer 
montaje, Ca-Co-Flex!, una ácida (tragi)comedia 
sobre la problemática actual de la vivienda. 
Actualmente trabajan en la producción de O 
Miradoiro, texto ganador del XX Premio Abrente 
de la MIT de Ribadavia, con una propuesta 
escénica que hibrida texto, música, arquitectura 
y movimiento. Defienden un teatro gallego de 
autoría, textual y contemporáneo, que integre 
nuevos lenguajes y desborde los límites propios 
de la escena. Su máxima es crear como quien 
cava la tierra.

Intérpretes: Alixa Ladson e Mateo Rodríguez. Dirección e dramaturxia: Isa Fernández. 
Espazo escénico e espazo sonoro: Alomais Teatro. Produce: Alomais Teatro. Peza 
creada a partir de fragmentos de O Miradoiro, obra gañadora do XX Premio Abrente 
para textos teatrais da Mostra Internacional de Teatro de Ribadavia 2025, escrita por Isa 

Fernández.

BIO

Función accesible LSE.
Esta función conta con interpretación en lingua de 
signos a cargo de APSOU Asociación de Persoas 
Xordas de Ourense.
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El Bolero é unha peza de danza para 
espazos non convencionais baseada na 
icónica composición sinfónica de Maurice 
Ravel. A obra convídanos a unha viaxe ás 
raíces da danza, onde o corpo e a música 
se atopan nunha relación pura e directa, 
acompañados pola ollada atenta dunha 
cámara que segue cada un dos seus 
pasos.
Nun mundo saturado de imaxes, estéticas 
grandilocuentes e grandes efectos 
especiais, El Bolero preséntase como un 
oasis de sinxeleza e autenticidade, un 
acontecemento único no que a distancia 
se disolve e o público se converte en 
cómplice necesario da acción. El Bolero 
non pretende ser. Xa é.

El Bolero es una pieza de danza para 
espacios no convencionales basada en 
la icónica pieza sinfónica de Maurice 
Ravel. La obra nos invita a un viaje a las 
raíces de la danza, donde el cuerpo y la 
música se encuentran de tú a tú en una 
relación pura y directa, acompañadas por 
la mirada atenta de una cámara que sigue 
todos sus pasos. En un mundo saturado 
de imágenes, estéticas grandilocuentes y 
grandes efectos especiales, El Bolero se 
presenta como un oasis de simplicidad y 
autenticidad, un evento único en el que la 
distancia se disuelve y el público se vuelve 
cómplice necesario de la acción. El Bolero 
no pretende ser. Ya es.

17 minutos

Danza

Todos os públicos

Sen texto

EL BOLERO
Altraste Danza
Euskadi

VENRES 17/07. 21.00h
Praza Maior

*ESTREA EN GALICIA

Altraste é un proxecto dirixido por Zuriñe 
Benavente e Ignacio Monterrubio arredor do 
movemento e das novas linguaxes do corpo a 
través de procesos de creación, investigación, 
formación e mediación.
Nas súas creacións destaca a fusión de música, 
danza e texto, unha mirada profunda á captación 
do instante presente e a procura dunha relación 
de proximidade e diálogo co público.
Ademais de colaborar con outros artistas a 
nivel internacional, Altraste dirixe o Festival 
Internacional de Danza e Movemento 
DANZÁLAVA, con sede no Museo ARTIUM 
de Vitoria-Gasteiz, e coordina o espazo de 
creación e intercambio cultural no medio rural 
ComoPezEnBicicleta.

Altraste es un proyecto dirigido por Zuriñe 
Benavente e Ignacio Monterrubio en torno al 
movimiento y los nuevos lenguajes del cuerpo a 
través de procesos de creación, investigación, 
formación y mediación. 
En sus creaciones destaca la fusión de música, 
danza y texto, una mirada profunda en la 
captación del momento presente y la búsqueda 
de una cercanía y diálogo con el público. 
Además de colaborar con otros artistas a 
nivel internacional, Altraste dirige el Festival 
Internacional de danza y movimiento 
DANZÁLAVA con sede en el Museo ARTIUM 
de Vitoria / Gasteiz, y coordina el espacio de 
creación e intercambio cultural en el medio rural 
ComoPezEnBicicleta.

Creación: Zuriñe Benavente, Ignacio Monterrubio. Interpretación: Zuriñe Benavente. 
Vídeo en directo: Ignacio Monterrubio. Escenografía: Kike Blanco. Iluminación: Cristina 
Gómez. Fotografía e vídeo: Jesús Robisco. Deseño gráfico: Diego Areso. Produción e 
distribución: altraste danza. Colaboran: Kaldearte, Espazo de Creación Como Pez en 

Bicicleta. Co apoio de: Goberno Vasco.

BIO
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ICTUS é unha obra sobre a memoria, 
sobre a relación entre boa memoria e 
boa democracia e sobre os traumas sen 
resolver coa nosa memoria histórica. Unha 
obra que usa como fío condutor o cadro 
titulado “A derradeira leición do mestre”, 
a derradeira pintura que Castelao asina 
no exilio, cando xa está case cego. A obra 
de Chévere propón unha viaxe inversa 
no tempo, acompañando o cadro desde 
o acto de recibimento organizado polo 
goberno galego cando chega por primeira 
vez a Galicia no 2018, até a súa primeira 
presentación pública no Centro Ourensán 
de Bos Aires o 17 de agosto de 1945.
Un dispositivo documental no que se 
cruzan as voces de numerosas testemuñas 
ligadas á memoria do cadro, coa historia 
persoal dunha muller que sofre alteracións 
da memoria por mor dun dano cerebral 
adquirido, causado por un ictus durante ese 
acto de recepción do cadro na Cidade da 
Cultura de Santiago de Compostela.
O resultado é unha viaxe escénica que 
nos invita a entender como se constrúen 
-e como se disputan- as narrativas da 
memoria.

ICTUS es una obra sobre la memoria, 
sobre la relación entre buena memoria y 
buena democracia y sobre los traumas 
sin resolver de nuestra memoria histórica. 
Una obra que utiliza como hilo conductor 
el cuadro titulado “A derradeira leición do 
mestre”, la última pintura que Castelao 
firma en el exilio, cuando ya está casi 
ciego. La obra de Chévere propone un 
viaje inverso en el tiempo, acompañando 
el cuadro desde el acto de recepción 
organizado por el gobierno gallego cuando 
llega por primera vez a Galicia en 2018, 
hasta su primera presentación pública en el 
Centro Ourensán de Buenos Aires el 17 de 
agosto de 1945.
Un dispositivo documental en el que se 
cruzan las voces de numerosos testigos 
vinculados a la memoria del cuadro con la 
historia personal de una mujer que sufre 
alteraciones de la memoria a causa de un 
daño cerebral adquirido, provocado por 
un ictus durante ese acto de recepción del 
cuadro en la Cidade da Cultura de Santiago 
de Compostela.
El resultado es un viaje escénico que nos 
invita a entender cómo se construyen -y 
cómo se disputan- las narrativas de la 
memoria.

110 minutos

Teatro

A partir de 13 anos

Galego + lingua de signos española (LSE)

Función accesible con LSE e AD

ICTUS
(ANATOMÍA DE
‘A DERRADEIRA LEICIÓN’
DE CASTELAO)
Chévere
Galicia

VENRES 17/07. 23.00h
Audit. Rubén García do Castelo

En escena/elenco: Patricia de Lorenzo, Miguel de Lira, Borja Fernández, Gema 
Santos, Marcos Pereira. Creación e autoría: Chévere. Documentación/dramaturxia/
dirección: Xron. Técnica: Fidel Vázquez. Produción: Carme Giráldez. Comunicación: 
Xana García. Gráfica: Tristán Ron. Vestiario: Uxía P. Vaello. Dispositivo escénico: 
Chévere. Tratamento escenografía: Carlos Alonso. Carpintaría: Daexga. Deseño 
3D: Xabier Vilas. Impresión 3D: CIFP Compostela, Centro Eduardo Barreiros, Álvaro 
Rey Rodríguez. Espazo sonoro: Xacobe Martínez Antelo. Adaptación a LSE: Carla 
Méndez. Asesoramento LSE: Ángela Ibáñez. Asesoramento da cegueira: Paula 
Varela. Fotografía: Sabela Eiriz. Video: Miramemira. Administración: Inés Portela. 
Coproduce: Centro Dramático Nacional. Apoia: Agadic-Xunta de Galicia. Colabora: 

concello de Ames, Auditorio de Galicia.

Equipa de accesibilidade:
Audiodescrición: Borja Fernández. Interpretación de lingua de signos a cargo da 
entidade Enlinguadesignos (Raquel González, Alba T. Puentes  e David Fernández) e 
Gema Santos. Asesoramento lingüístico a cargo das especialistas: Claudia Domínguez 

(de Enlinguadesignos) e Ruth Lovera.

Función accesible LSE e AD.
ACCESIBILIDADE: esta obra integra en escena 
a lingua de signos (LSE) para persoas xordas 
signantes e conta con audiodescrición en directo 
desde o escenario integrada na narrativa, para 
persoas con discapacidade visual.
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Chévere é unha compañía de axitación teatral 
con 38 anos de traballo ao lombo, que soubo 
manter con naturalidade unha proposta de 
creación propia tan irreverente como xenuína. 
En 2014 recibiu o Premio Nacional de Teatro 
polo seu compromiso social e cultural e pola 
súa coherente traxectoria de creación colectiva, 
transgresión de xéneros e conexión crítica coa 
realidade.
Usando o humor como filosofía e o pensamento 
crítico como ferramenta, as súas obras 
confrontan os debates do presente coa 
memoria dun pasado recente que nos afecta, 
documentándoo cunha linguaxe contemporánea 
accesible a públicos diversos. Exemplos deste 
modus operandi son Helen Keller, a muller 
marabilla? (2024), N.E.V.E.R.M.O.R.E. (2021), 
Curva España (2019), Eroski Paraíso (2016), As 
Fillas Bravas (2015 e 2020), Ultranoite no País 
dos Ananos (2014), Eurozone (2013), a triloxía 
Citizen (2010-2011), ou Testosterona (2009).
Chévere crea a Nave de Servizos Artísticos-Sala 
Nasa en 1992, un espazo cultural independente 
único, onde durante 20 anos sirve de base 
a infinidade de proxectos escénicos, grupos 
e autores que representan a creación máis 
arriscada deste período en Galicia, Portugal e 
España.
A partir de 2005 Chévere diversifica o seu teatro 
de operacións. Participa en diversos proxectos 
audiovisuais, crea a plataforma dixital redenasa.
tv (2010) e executa innovadores proxectos de 
creación en internet como Amores Prohibidos 2.0 
(2012).  Entre 2012 e 2019 Chévere desenvolve 
un proxecto de residencia teatral no Concello 
de Teo (A Coruña). En 2015 pon en marcha a 
Berberecheira, unha iniciativa de custodia do 
territorio teatral onde se incubaron proxectos 
escénicos doutros creadores; tamén intensifica 
o seu traballo de creación de ficcións sonoras. 
Desde 2023 integra nas súas obras a lingua de 
signos e a audiodescrición, co compromiso de 
facer máis accesibles as artes escénicas.
Desde 1993 e de xeito ininterrompido ata hoxe, 
Chévere crea e conduce as Ultranoites, un 
formato propio de cabaré político que trata con 
moita retranca os debates do presente. 

Chévere es una compañía de agitación teatral 
con 38 años de trayectoria, que ha sabido 
mantener con naturalidad una propuesta de 
creación propia tan irreverente como genuina. En 
2014 recibió el Premio Nacional de Teatro por su 
compromiso social y cultural y por su coherente 
trayectoria de creación colectiva, transgresión de 
géneros y conexión crítica con la realidad.
Utilizando el humor como filosofía y el 
pensamiento crítico como herramienta, sus 
obras confrontan los debates del presente con la 
memoria de un pasado reciente que nos afecta, 
documentándolo con un lenguaje contemporáneo 
accesible a públicos diversos. Ejemplos de 
este modus operandi son Helen Keller, a muller 
marabilla? (2024), N.E.V.E.R.M.O.R.E. (2021), 
Curva España (2019), Eroski Paraíso (2016), As 
Fillas Bravas (2015 y 2020), Ultranoite no País 
dos Ananos (2014), Eurozone (2013), la trilogía 
Citizen (2010-2011) o Testosterona (2009).
Chévere crea la Nave de Servicios Artísticos-
Sala Nasa en 1992, un espacio cultural 
independiente único, donde durante 20 años 
sirve de base a infinidad de proyectos escénicos, 
grupos y autores que representan la creación 
más arriesgada de este período en Galicia, 
Portugal y España.
A partir de 2005 Chévere diversifica su teatro 
de operaciones. Participa en diversos proyectos 
audiovisuales, crea la plataforma digital 
redenasa.tv (2010) y desarrolla innovadores 
proyectos de creación en internet como Amores 
Prohibidos 2.0 (2012). Entre 2012 y 2019 
desarrolla un proyecto de residencia teatral en el 
Ayuntamiento de Teo (A Coruña). En 2015 pone 
en marcha la Berberecheira, una iniciativa de 
custodia del territorio teatral donde se incubaron 
proyectos escénicos de otros creadores; también 
intensifica su trabajo de creación de ficciones 
sonoras. Desde 2023 integra en sus obras la 
lengua de signos y la audiodescripción, con el 
compromiso de hacer más accesibles las artes 
escénicas.
Desde 1993 y de forma ininterrumpida hasta 
hoy, Chévere crea y conduce las Ultranoites, un 
formato propio de cabaré político que aborda con 
mucha retranca los debates del presente.

BIO
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ZOOMBIES é unha investigación escénica 
de Pedro Vilela / TREMA! que emprega 
a figura do zombi como metáfora para 
analizar a construción do “inimigo externo” 
ao longo da historia. A través do diálogo 
entre teatro, cultura pop, cinema e discurso 
político, o proxecto explora como o medo 
e a deshumanización foron utilizados para 
xustificar conflitos, reforzar estruturas 
de poder e desprazar tensións sociais 
cara a figuras visibles, percibidas como 
ameazantes.
Tomando como referencia o cinema 
dos séculos XX e XXI, especialmente o 
estadounidense, ZOOMBIES constrúe 
unha cartografía histórica das distintas 
formas que adoptou ese “outro” —racial, 
ideolóxico, científico, viral ou migratorio— 
e reflexiona sobre os mecanismos que 
transforman as crises internas en monstros 
externos. Nun contexto marcado polo auxe 
dos discursos autoritarios e xenófobos, a 
peza propón unha mirada crítica sobre a 
fabricación simbólica do medo e as súas 
consecuencias políticas.

ZOOMBIES de Pedro Vilela é un proxecto 
seleccionado na convocatoria 2026 das 
Residencias Paraíso, programa de residencias 
artísticas deseñado e coordinado por Colectivo 
RPM co apoio de numerosas institucións, en 
activo desde o ano 2017.

ZOOMBIES es una investigación escénica 
de Pedro Vilela / TREMA! que utiliza la 
figura del zombi como metáfora para 
analizar la construcción del “enemigo 
externo” a lo largo de la historia. A través 
del diálogo entre teatro, cultura pop, cine y 
discurso político, el proyecto explora cómo 
el miedo y la deshumanización han sido 
utilizados para justificar conflictos, reforzar 
estructuras de poder y desplazar tensiones 
sociales hacia figuras visibles, percibidas 
como amenazantes.
Tomando como referencia el cine de 
los siglos XX y XXI, especialmente el 
estadounidense, ZOOMBIES construye 
una cartografía histórica de las distintas 
formas que ha adoptado ese “otro” —racial, 
ideológico, científico, viral o migratorio— 
y reflexiona sobre los mecanismos 
que transforman las crisis internas en 
monstruos externos. En un contexto 
marcado por el auge de los discursos 
autoritarios y xenófobos, la pieza propone 
una mirada crítica sobre la fabricación 
simbólica del miedo y sus consecuencias 
políticas.

ZOOMBIES de Pedro Vilela es un proyecto 
seleccionado en la convocatoria 2026 de las 
Residencias Paraíso, programa de residencias 
artísticas diseñado y coordinado por Colectivo 
RPM con el apoyo de numerosas instituciones, 
en activo desde el año 2017.

30 minutos

Artes vivas

A partir de 14 anos

Portugués

ZOOMBIES
Pedro Vilela
Portugal

SÁBADO 18/07. 20.00h
Igrexa da Madalena

*MOSTRA EN PROCESO

Pedro Vilela (20 de xaneiro de 1985, Recife, 
Brasil) é artista, comisario e investigador nas 
áreas das artes performativas e dos estudos 
decoloniais, cunha traxectoria consolidada entre 
Brasil e Portugal. É doutor en Educación Artística 
pola Facultade de Belas Artes da Universidade 
do Porto e mestre en Artes Escénicas pola 
Universidade Federal da Bahía, ademais de 
investigador vinculado ao I2ADS – Instituto de 
Investigação em Arte, Design e Sociedade.
Entre 2009 e 2015 foi xestor e director artístico 
do Grupo Magiluth, un dos principais colectivos 
teatrais do Brasil. Establecido en Portugal 
desde 2019, creou as obras TRAVESSIA, 
FIGUEIREDO, GRANDE NELSON xunto ao 
director boliviano Diego Aramburo, FISSURA 
co dramaturgo brasileiro Alexandre Dal Farra, 
e PRIMAVERA xunto ao dramaturgo chileno 
Alexis Moreno, entre outras colaboracións 
internacionais. O seu traballo foi destacado pola 
revista Antro Positivo en 2023 como o dun dos 
principais directores en activo no Brasil, sendo 
tamén o primeiro latinoamericano galardoado co 
Premio Magaly Muguercia (Iberescena, 2024).

Pedro Vilela (20 de enero de 1985, Recife, 
Brasil) es artista, curador e investigador en 
las áreas de artes performativas y estudios 
decoloniales, con trayectoria consolidada entre 
Brasil y Portugal. Es doctor en Educación 
Artística por la Facultad de Bellas Artes de 
la Universidad de Oporto y máster en Artes 
Escénicas por la Universidad Federal de Bahía, 
además de investigador vinculado al I2ADs 
– Instituto de Investigación en Arte, Diseño y 
Sociedad.
Entre 2009 y 2015, fue gestor y director artístico 
del Grupo Magiluth, uno de los principales 
colectivos de Brasil. Radicado en Portugal 
desde 2019, creó las obras TRAVESSIA,  
FIGUEIREDO, GRANDE NELSON junto al 
director boliviano Diego Aramburo, FISSURA con 
el dramaturgo brasileño Alexandre Dal Farra, 
y  PRIMAVERA junto al dramaturgo chileno 
Alexis Moreno, entre otras colaboraciones 
internacionales. Su trabajo fue destacado por la 
revista Antro Positivo en 2023 como uno de los 
principales directores activos en Brasil, siendo 
también el primer latinoamericano galardonado 
con el Premio Magaly Muguercia (Iberescena, 
2024).

BIO

Creación: Pedro Vilela.
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COLAPSO. Ser joven ante los límites del 
crecimiento é unha peza escénica de teatro 
comunitario e creación colectiva dirixida por 
Juan Ayala e Miguel Oyarzun para mozas 
e mozos de entre 16 e 21 anos. Concibida 
como unha conversa arredor da crise 
ecolóxica, COLAPSO aborda os límites do 
crecemento material e económico, a idea 
de progreso e a relación da mocidade co 
planeta e co seu porvir.
Que se pode facer ante a posibilidade da 
fin do mundo cando tes dezaseis anos? 
A adolescencia asóciase a miúdo coa 
irracionalidade e o exceso, pero, nesta 
crise ecosocial, quen son realmente os que 
se exceden?
Este traballo pecha, ademais, o ciclo 
‘Trilogía de juventud’, un proxecto de 
investigación escénica con mozas e 
mozos de entre 11 e 21 anos para xerar 
colectivamente un retrato xeracional. As 
outras dúas pezas desta triloxía, SELFI 
(2022) e CAPITAL (2023), exploran 
respectivamente as relacións da mocidade 
coa tecnoloxía e coa economía.

COLAPSO. Ser joven ante los límites del 
crecimiento es una pieza escénica de 
teatro comunitario y creación colectiva 
dirigida por Juan Ayala y Miguel Oyarzun 
para jóvenes de 16 a 21 años. Concebida 
como una conversación sobre la crisis 
ecológica, COLAPSO aborda los límites del 
crecimiento material y económico, la idea 
de progreso y la relación de la juventud con 
el planeta y su porvenir.
¿Qué se puede hacer ante la posibilidad 
del fin del mundo cuando tienes dieciséis 
años? La adolescencia se asocia a menudo 
con la irracionalidad y el exceso, pero, en 
esta crisis ecosocial, ¿quiénes son los que 
se exceden?
Este trabajo cierra, además, el ciclo 
‘Trilogía de juventud’: un proyecto de 
investigación escénica con jóvenes 
de entre 11 y 21 años para generar 
colectivamente un retrato generacional. 
Las otras dos piezas de esta trilogía, 
SELFI (2022) y CAPITAL (2023), exploran 
respectivamente las relaciones de la 
juventud con la tecnología y la economía.

60 minutos

Teatro comunitario

Xuvenil e adulto

Castelán e galego

COLAPSO
Miguel Oyarzun e Juan Ayala
Madrid

SÁBADO 18/07. 21.00h
Audit. Manuel María da Casa da Cultura

*ESTREA EN GALICIA

Juan Ayala (Madrid, 1978) e Miguel Oyarzun 
(Madrid, 1983) colaboran desde 2010 creando 
teatro, performance e eventos públicos con e 
sobre as persoas que participan neles. Os seus 
proxectos, tanto profesionais como comunitarios, 
foron presentados no Teatro Español, o Museo 
Reina Sofía, La Casa Encendida, o Teatro de 
la Abadía e Matadero, en Madrid, así como 
no Festival de Teatro de Almagro, o Teatro 
Central de Sevilla ou o Festival de Olite, entre 
outros. O seu traballo tamén foi presentado 
internacionalmente en Inglaterra, Francia, 
Grecia, Estados Unidos e Portugal. Ambos 
combinan as súas traxectorias na dirección, 
dramaturxia e interpretación con labores 
de dirección artística, produción, docencia, 
comisariado e deseño de espazos escénicos.

Juan Ayala (Madrid, 1978) y Miguel Oyarzun 
(Madrid, 1983) colaboran desde 2010 haciendo 
teatro, performance y eventos públicos con 
y sobre la gente que participa en ellos. Sus 
proyectos, tanto con profesionales como 
comunitarios, han sido presentados en el 
Teatro Español, El Museo Reina Sofía, La Casa 
Encendida, el Teatro de la Abadía y Matadero, 
en Madrid, así como en el Festival de Teatro de 
Almagro, el Teatro Central de Sevilla o el Festival 
de Olite, entre otros. Su trabajo también se ha 
presentado internacionalmente en Inglaterra, 
Francia, Grecia, EEUU o en Portugal. Ambos 
combinan sus carreras en dirección, dramaturgia 
e interpretación con trabajos en dirección 
artística, producción, docencia, comisariado y 
diseño de espacios escénicos.

Concepto, dramaturxia e dirección: Juan Ayala e Miguel Oyarzun. Creación colectiva 
coas persoas participantes. Movemento: Luz Arcas. Fotografías e vídeo: Lucasz 
Michalak. Captación e asistencia: Iratxe Arrizabalo e Eugeni Mataix. Produción 
e distribución: Elena Martínez. Un proxecto coproducido polo Museo Reina Sofía. 

Actuación subvencionada polo Ministerio de Cultura.

BIO
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Para definir Mercedes máis eu é inevitable 
falar de desexo. Persistir nese desexo 
que nos mobiliza en cada encontro ata 
converterse en reencontro, conversa, 
experiencia, afecto... Pero tamén é afondar 
no que nos é propio e no que nos é común, 
que está máis alá do suxeito e do territorio. 
Ou, cando menos, dese territorio escrito 
con maiúsculas, hexemónico, con formas 
e patróns que nada teñen que ver coa 
herdanza nin coa memoria. Esa memoria 
ou arquivo vivo que se actualiza co desexo, 
subtraéndonos da nosa propia inmanencia.
Mercedes máis eu é un traballo de 
colaboración da artista Janet Novás e 
da compositora Mercedes Peón no que 
ambas exploran as relacións particulares 
entre “a súa danza e a súa música”. Entre 
instrumentos, lembranzas, cancións e 
bailes afloran conceptos en diferentes 
estados de latencia. A peza, en feminino, 
é un híbrido músico-coreográfico que mira 
cara ao colectivo desde perspectivas e 
sensibilidades non arquetípicas. Unha 
proposta sutil sobre o común sensible e 
unha aposta polo facer/saber artístico.

Para definir Mercedes máis eu es inevitable 
hablar de deseo. Persistir en ese deseo 
que nos moviliza en cada encuentro 
hasta convertirse en reencuentro, 
conversación, experiencia, afecto... Pero 
también es profundizar en lo que nos es 
propio y en lo que nos es común, que 
está más allá del sujeto y del territorio. 
O, al menos, de ese territorio escrito con 
mayúsculas, hegemónico, con formas y 
patrones que nada tienen que ver con la 
herencia ni con la memoria. Esa memoria 
o archivo vivo que se actualiza con el 
deseo, sustrayéndonos de nuestra propia 
inmanencia.
Mercedes máis eu es un trabajo de 
colaboración de la artista Janet Novás 
y la compositora Mercedes Peón en 
el que ambas exploran las relaciones 
particulares entre “su danza y su música”. 
Entre instrumentos, recuerdos, canciones 
y bailes afloran conceptos en diferentes 
estados de latencia. La pieza, en femenino, 
es un híbrido músico-coreográfico que 
mira hacia lo colectivo desde perspectivas 
y sensibilidades no arquetípicas. Una 
propuesta sutil sobre lo común sensible y 
una apuesta por el hacer/saber artístico.

60 minutos

Danza

Todos os públicos

Galego

MERCEDES MÁIS EU
Janet Novás e Mercedes Peón
Galicia

SÁBADO 18/07. 23.00h
Audit. Rubén García do Castelo

Dirección: Janet Novás. Creación e interpretación: Mercedes Peón y Janet Novás. 
Dramaturxia: Ricardo Santana. Acompañamento artístico: Pablo Esbert. Composición 
musical, concepto e letras: Mercedes Peón. Deseño de iluminación: Cristina Bolívar. 
Son: Jose Vilas. Vestiario: Juanita Rodríguez. Produción: Janet Novás. Distribución: 
Luisa Hedo. Coproduce: Comunidad de Madrid. Co apoio de: Centro Danza Canal, 
Graner Centro de Creació, Sede Losdedae, compañía residente en Alcalá de Henares. 
Agradecementos: Jorge Rúa, Virginia Rota, Eduardo Bonito, Celso Giménez, Beatriz 

Calatrava, Lipi Herández e Laura Kumin.

Janet Novás. Bailarina, performer e actriz. 
Estudou danza contemporánea en Madrid, 
Bruxelas, Berlín e Viena. En 2008 comezou 
a crear e desenvolver os seus propios 
proxectos, dando paso á experimentación e á 
autoindagación a través do corpo e da voz. O 
seu traballo constrúese desde a observación, 
a experiencia e o diálogo co seu corpo como 
ferramenta principal, apostando por unha 
linguaxe persoal que modela o contido emocional 
e a sinxeleza estética que caracterizan as súas 
pezas.
Recibiu varios premios, entre os que destacan 
o Premio Nacional de Danza na modalidade de 
Interpretación (2025), o Goya á Mellor Actriz 
Revelación polo seu papel na película O Corno, 
de Jaione Camborda (2024), o Premio Ojo 
Crítico de Danza de RNE (2021), o Premio da 

Crítica de Cataluña á mellor bailarina pola peza 
Mercedes máis eu (2021) ou o Premio Injuve 
pola súa creación Cara pintada (2011).
As súas creacións presentáronse en prestixiosos 
festivais nacionais e internacionais. Como 
intérprete traballou con compañías e artistas 
como Voadora, Lisi Estarás (Les ballets C de la 
B), Daniel Abreu, Pablo Esbert, Virginia Rota, 
Elena Córdoba, Matarile Teatro, Provisional 
Danza ou Pisando Ovos, entre outras. Colaborou 
con artistas doutras disciplinas, como Mercedes 
Peón en Mercedes máis eu e as deseñadoras 
de moda Zap&Buj en Imaginé cinco cuerpos 
y ninguno era el mío, produción de Veranos 
de la Villa (2019). Alterna o seu labor artístico 
co docente, impartindo clases e obradoiros 
en diferentes centros de España, Europa, 
Latinoamérica e Asia.

BIO
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Mercedes Peón (Oza dos Ríos, A Coruña, 
1967) é unha das figuras máis singulares e 
innovadoras da música galega contemporánea. 
Desde moi nova desenvolveu unha intensa labor 
de investigación e recompilación da tradición oral 
galega, percorrendo aldeas e vilas para recoller 
cantos, músicas, danzas e saberes populares. 
Ese traballo de recuperación e transmisión do 
patrimonio cultural marcou profundamente a súa 
traxectoria artística.
Ao longo da súa carreira compartiu os seus 
coñecementos a través da docencia, da 
televisión e de conferencias e obradoiros 
impartidos en universidades internacionais 
como A Sorbona, a Universidade do Porto ou a 
Universidade de Gales. Nos seus inicios formou 
parte do grupo Xacarandaina e colaborou con 
artistas como Xosé Manuel Budiño, Carlos 
Núñez, Kepa Junkera ou Mano Negra.
A súa popularidade medrou coa composición 
do tema principal da serie Mareas Vivas, 
mais foi coa publicación do seu primeiro disco 
en solitario, Isué (2000), cando iniciou unha 
profunda renovación da música tradicional 
galega, fusionando a tradición da gaita e 
a percusión con guitarras e sonoridades 
electrónicas e coa forza da súa voz. A esta obra 
seguiron Airé (2003) e Sihá (2007), consolidando 
unha linguaxe artística propia.
Cantante, compositora e multiinstrumentista, 
Mercedes Peón goza dun amplo recoñecemento 
internacional e é considerada pola crítica unha 
das creadoras máis auténticas e orixinais do 
panorama musical español.

Janet Novás. Bailarina, performer y actriz. 
Estudió danza contemporánea en Madrid, 
Bruselas, Berlín y Viena. En 2008 comenzó a 
crear y desarrollar sus propios proyectos, dando 
paso a la experimentación y la autoindagación 
a través del cuerpo y la voz. Su trabajo se 
construye desde la observación, la experiencia 
y el diálogo con su cuerpo como herramienta 
principal, apostando por un lenguaje personal 
que moldea el contenido emocional y la 
simplicidad estética que caracterizan sus piezas.
Ha recibido varios premios entre los que cabe 
destacar el Premio Nacional de Danza en la 
modalidad de Interpretación (2025), el Goya a 
Mejor actriz revelación por su papel en la película 
O Corno de Jaione Camborda (2024), el Premio 
Ojo Crítico de Danza de RNE (2021), el Premio 

de la Crítica de Cataluña a mejor bailarina por 
la pieza Mercedes máis eu (2021) o el Premio 
Injuve con su creación Cara pintada (2011). Sus 
creaciones se han presentado en prestigiosos 
festivales nacionales e internacionales Como 
intérprete ha trabajado con compañías y 
artistas como Voadora, Lisi Estarás (Les 
ballets C de la B), Daniel Abreu, Pablo Esbert, 
Virginia Rota, Elena Córdoba, Matarile Teatro, 
Provisional Danza o Pisando Ovos, entre otras. 
Ha colaborado con artistas de otras disciplinas 
cómo Mercedes Peón en Mercedes máis eu y 
las diseñadoras de moda Zap&Buj en Imaginé 
cinco cuerpos y ninguno era el mío, producción 
de Veranos de la Villa (2019). Alterna su labor 
artística con la de docente, impartiendo clases y 
talleres en diferentes centros de España, Europa, 
Latinoamérica y Asia.

Mercedes Peón (Oza dos Ríos, A Coruña, 
1967) es una de las figuras más singulares 
e innovadoras de la música gallega 
contemporánea. Desde muy joven desarrolló 
una intensa labor de investigación y recopilación 
de la tradición oral gallega, recorriendo aldeas y 
pueblos para recoger cantos, músicas, danzas y 
saberes populares. Ese trabajo de recuperación 
y transmisión del patrimonio cultural marcó 
profundamente su trayectoria artística.
A lo largo de su carrera ha compartido sus 
conocimientos a través de la docencia, la 
televisión y conferencias y talleres impartidos en 
universidades internacionales como La Sorbona, 
la Universidad de Oporto o la Universidad de 
Gales. En sus inicios formó parte del grupo 
Xacarandaina y colaboró con artistas como Xosé 
Manuel Budiño, Carlos Núñez, Kepa Junkera o 
Mano Negra.
Su popularidad creció con la composición del 
tema principal de la serie Mareas Vivas, pero 
fue con la publicación de su primer disco en 
solitario, Isué (2000), cuando inició una profunda 
renovación de la música tradicional gallega, 
fusionando la tradición de la gaita y la percusión 
con guitarras, sonoridades electrónicas y la 
fuerza de su voz. A esta obra le siguieron Airé 
(2003) y Sihá (2007), consolidando un lenguaje 
artístico propio.
Cantante, compositora y multiinstrumentista, 
Mercedes Peón goza de un amplio 
reconocimiento internacional y es considerada 
por la crítica una de las creadoras más 
auténticas y originales del panorama musical 
español.
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Tras un grave acontecemento, unha muller 
entra en escena coa intención de acabar 
con todo. Mais o espazo que a recibe ten 
as súas propias normas. Hai unha lei das 
cousas que choca coa carga de quen entra. 
Ese choque expande o tempo e muda o 
destino de quen o tiña todo perdido. É 
coma se Lady Macbeth, co coitelo na man 
e disposta a quitarse a vida, atopase nunha 
diminuta pedra de ágata un camiño para a 
insubmisión.
El discurso é unha peza escénica en 
proceso que procura desmontar estruturas 
narrativas e explorar formas alternativas 
de comunicación co público. A obra activa 
o retorno do reprimido: unha manifestación 
física e violenta daquilo que leva 
demasiado tempo contido. A peza propón 
ocupar ese lugar e soster un discurso que 
non se axusta ás formas herdadas, onde 
corpo e palabra comparten o mesmo nivel 
de exposición.

Tras un grave acontecimiento, una mujer 
entra en escena con la intención de acabar 
con todo. Pero el espacio que la recibe 
tiene sus propias normas. Hay una ley de 
las cosas que choca con la carga de quien 
entra. Ese choque expande el tiempo y 
cambia el destino de quien lo tenía todo 
perdido. Es como si Lady Macbeth, cuchillo 
en mano, dispuesta a matarse, encontrara 
en una diminuta piedra de ágata un camino 
para la insubordinación.
El discurso es una pieza escénica en 
proceso que busca desmontar estructuras 
narrativas y explorar formas alternativas 
de comunicación con el espectador. La 
obra activa el retorno de lo reprimido: una 
manifestación física y violenta de aquello 
que lleva demasiado tiempo contenido.
La pieza propone ocupar ese lugar y 
sostener un discurso que no se ajusta a las 
formas heredadas, donde cuerpo y palabra 
comparten el mismo nivel de exposición.

40 minutos

Teatro, danza, artes vivas

Adulto

Castelán

EL DISCURSO
Rosa Romero
Andalucía

DOMINGO 19/07. 20.00h
Club Artístico

*MOSTRA EN PROCESO

Actriz e creadora gaditana, licenciada en Arte 
Dramática pola ESAD Málaga. Nesta cidade 
traballou con compañías como Bajotierra e La 
Mordiente, estudou rexedoría no Centro de 
Formación Escénica de Andalucía e colaborou 
na creación do festival de escena alternativa 
El Quirófano. Tras formarse na Escola de 
Interpretación William Layton, regresou á súa 
cidade natal, San Fernando, onde creou e 
coordinou o proxecto de mediación Estratería. 
Desde 2014 desenvolve unha investigación 
centrada no corpo, o baile herdado e a relación 
directa co espectador. Creou as pezas Esta 
no es la vida privada de Rosa Romero (2018), 
DEBUT (2021) e Soy un baile (2023), coa que 
recibiu os premios á Mellor Intérprete e ao Mellor 
Espectáculo Revelación da Asociación Andaluza 
de Profesionais da Danza. Na actualidade reside 
en Sevilla, onde tamén colabora con outros 
artistas e exerce como dramaturxista. La Escuela 
del Sur é un dos seus últimos proxectos.

Actriz y creadora gaditana, licenciada en Arte 
Dramático por la ESAD Málaga, en esta ciudad 
trabajó con compañías como Bajotierra y La 
Mordiente, estudió regiduría en el Centro de 
Formación Escénica de Andalucía y colaboró 
en la creación del festival de escena alternativa 
El Quirófano. Tras formarse en la Escuela 
de Interpretación William Layton, regresó a 
su ciudad natal San Fernando, donde creó y 
coordinó el proyecto de mediación Estratería. 
Desde 2014 desarrolla una investigación 
centrada en el cuerpo, el baile heredado y la 
relación directa con el espectador. Ha creado 
las piezas Esta no es la vida privada de Rosa 
Romero (2018), DEBUT (2021) y Soy un baile 
(2023), con la que recibió los premios a Mejor 
Intérprete y Mejor Espectáculo Revelación de 
la Asociación Andaluza de Profesionales de la 
Danza. Actualmente reside en Sevilla, donde 
también colabora con otros artistas y como 
dramaturgista.  La escuela del sur es uno de sus 
últimos proyectos.

Dirección, dramaturxia e interpretación: Rosa Romero. Técnico de son: Jaime 
Tuñón. Deseño de iluminación: Miguel Ruz. Paisaxe sonora: Rosa Romero e Gustavo 
Giménez. Música en directo: Gustavo Giménez. Vestiario: Gloria Trenado. Arte: Julia 
Valencia. Ollada externa: María Cabeza de Vaca e Silvia Balvín. Escoita externa e 
vídeos promocionais: Pitu García. Enxeñaría: La Ejecutora. Produción: El Mandaito. 

Distribución: Luisa Hedo.

BIO

Este proxecto conta co apoio do programa Residencias PICE de AC/E Acción Cultural.
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“Todo o mundo podía reclamar para si a 
condición de neno” (Manuel María)
Nunha residencia da Terceira Idade traen 
de volta a Berenguela, unha anciá que 
aproveita para fuxir en canto pode. Aurora 
é outra anciá prisioneira, unha anciá que 
non lembra ben quen é, así que pode ser 
o que ela queira. Na mesma residencia 
está Tomás, que pasa o día mirando pola 
xanela, cismando nas súas cousas, triste 
e gris.
Berenguela propón unha revolta, pero 
Aurora suxire que fagan no teatro o que 
non lles deixarían facer na realidade. 
As dúas enredan a Tomás e deciden 
representar a obra Aventuras e desventuras 
dunha espiña de toxo chamada 
Berenguela, de Manuel María. No teatro 
atopan a liberdade que cren perdida, a 
posibilidade de cambiar o mundo, ou, polo 
menos, o seu mundo.

Obra gañadora no 4º Certame Manuel 
María de Proxectos Teatrais 2024.

“Todo o mundo podía reclamar para si a 
condición de neno” (Manuel María)
En una residencia de la tercera edad traen 
de vuelta a Berenguela, una anciana que 
aprovecha para escaparse en cuanto 
puede. Aurora es otra anciana prisionera, 
una mujer que ya no recuerda bien quién 
es, así que puede ser lo que ella quiera. En 
la misma residencia está Tomás, que pasa 
el día mirando por la ventana, ensimismado 
en sus pensamientos, triste y gris.
Berenguela propone una revuelta, pero 
Aurora sugiere que hagan en el teatro 
aquello que no les permitirían hacer en 
la realidad. Ambas enredan a Tomás y 
deciden representar la obra Aventuras 
e desventuras dunha espiña de toxo 
chamada Berenguela, de Manuel María. En 
el teatro encuentran la libertad que creen 
perdida, la posibilidad de cambiar el mundo 
o, al menos, su mundo.

Obra ganadora del 4.º Certame Manuel 
María de Proxectos Teatrais 2024.

60 minutos

Teatro

A partir de 8 anos

Galego

BERENGUELA NA GAIOLA
Xarope Tulú e Galeatro
Galicia

DOMINGO 19/07. 21.00h
Audit. Manuel María da Casa da Cultura

Intérpretes: Alba Bermúdez, Atenea García, Tone Martínez. Espazo escénico: 
Nicolás Zamorano. Espazo sonoro: Xabi Bertolo. Deseño iluminación: Nacho Martín. 
Caracterización: Lorena Calvo. Deseño gráfico, foto e vídeo: Sol Álvarez. Dramaturxia: 
Paula Carballeira e Manuel María. Dirección: Paula Carballeira. Producido por: Centro 
Dramático Galego, Fundación Casa Museo Manuel María, FIOT, Xarope Tulú e Galeatro.
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Galeatro é unha compañía fundada en Carballo 
en 2015 por Alba Bermúdez e Tone Martínez, 
especializada na creación e formación para 
público familiar. Comprometida coa promoción 
da escena contemporánea en lingua galega, 
conta para iso con dramaturgos e dramaturgas 
galegas vivas. Desenvolveu espectáculos como 
Entre Bechos Anda o Conto, Hotel Paraíso, 
Muiñada, Carabela ou Wombo Combo, ademais 
de propostas para público adulto como Arte sen 
Guión, coproducida co Centro Dramático Galego. 
A compañía recibiu diversos recoñecementos, 
entre eles o Certame Manuel María de Proxectos 
Teatrais por Berenguela na Gaiola e dous 
Premios María Casares en 2026. Mantén 
unha intensa actividade formativa en distintos 
concellos galegos, contribuíndo ao sistema 
teatral galego.

Xarope Tulú é unha compañía galega creada 
en 2015 por Atenea García e Nicolás Zamorano, 
especializada en espectáculos para público 
familiar e adulto que combinan interpretación, 
narración oral, música e monicreques. Ao longo 
da súa traxectoria desenvolveu propostas moi 
diversas, desde Rilla-Rilla que é un espectáculo 
en formato concurso sobre a lingua galega, 
ou Bichocas e Corochas adicados á primeira 
infancia, ata montaxes para público xuvenil e 
adulto, como De ti e mailo mundo que apañes, 
baseada na obra poética de Xela Arias. A 
compañía participou en destacados festivais e 
programacións de Galicia e Portugal. En 2025 
coproduciu con Galeatro Berenguela na gaiola e 
estreou Meco e sono en colaboración coa artista 
Xiana Arias.

Galeatro es una compañía fundada en Carballo 
en 2015 por Alba Bermúdez y Tone Martínez, 
especializada en la creación y formación para 
público familiar. Comprometida con la promoción 
de la escena contemporánea en lengua gallega, 
cuenta para ello con dramaturgos y dramaturgas 
gallegas vivas. Ha desarrollado espectáculos 
como Entre Bechos Anda o Conto, Hotel Paraíso, 
Muiñada, Carabela o Wombo Combo, además 
de propuestas para público adulto como Arte 
sen Guión, coproducida con el Centro Dramático 
Galego. La compañía ha recibido diversos 
reconocimientos, entre ellos el Certame Manuel 
María de Proxectos Teatrais por Berenguela na 
Gaiola y dos Premios María Casares en 2026. 
Mantiene una intensa actividad formativa en 
distintos municipios gallegos, contribuyendo al 
sistema teatral gallego.

Xarope Tulú es una compañía gallega creada 
en 2015 por Atenea García y Nicolás Zamorano, 
especializada en espectáculos para público 
familiar y adulto que combinan interpretación, 
narración oral, música y títeres. A lo largo de 
su trayectoria ha desarrollado propuestas muy 
diversas, desde Rilla-Rilla, un espectáculo en 
formato concurso sobre la lengua gallega, o 
Bichocas y Corochas, dirigidos a la primera 
infancia, hasta montajes para público juvenil y 
adulto como De ti e mailo mundo que apañes, 
basada en la obra poética de Xela Arias. 
La compañía ha participado en destacados 
festivales y programaciones de Galicia y 
Portugal. En 2025 coprodujo con Galeatro 
Berenguela na gaiola y estrenó Meco e sono en 
colaboración con la artista Xiana Arias.

BIO
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Cinco corpos pacientes, celadores, 
médicos, especialistas, enfermeiros, 
recipientes, mortos, actores e monicreques. 
Nunha non sala de espera, nun non 
despacho de médico, nun non quirófano 
dun non hospital de campaña.
Este hospital non é un hospital calquera, 
no que se practica a medicina moderna. 
Aquí a enfermidade é unha sorte de “don”. 
Aquilo que che permite iniciar o camiño 
da curación. Todos estamos enfermos, 
e non imos deixar de estalo despois de 
visitar Hospital de campo. A doenza que 
arrastramos é aquilo que nos convida 
a prestar atención ao modo en que o 
desdobramento do mundo fíxose carne en 
nós.

Cinco cuerpos pacientes, celadores, 
médicos, especialistas, enfermeros, 
recipientes, muertos, actores y títeres. En 
una no sala de espera, en un no despacho 
de médico, en un no quirófano de un no 
hospital de campaña.
Este hospital no es un hospital cualquiera, 
en el que se practica la medicina moderna. 
Aquí la enfermedad es una suerte de “don”. 
Aquello que te permite iniciar el camino 
de la curación. Todos estamos enfermos, 
y no vamos a dejar de estarlo después 
de visitar Hospital de campo. La dolencia 
que arrastramos es aquello que nos invita 
a prestar atención al modo en que el 
desdoblamiento del mundo se ha hecho 
carne en nosotras.

70 minutos

Teatro, artes vivas

A partir de 12 anos

Español + LSE

HOSPITAL DE CAMPO
Societat Doctor Alonso
Cataluña

DOMINGO 19/07. 23.00h
Audit. Rubén García do Castelo

*ESTREA EN GALICIA

Dramaturxia e dirección: Sofía Asencio e Tomàs Aragay. Investigador e comisario: 
Miguel Ángel Martínez. Acompañamento artístico: Chico Simões (Cia. Mamulengo 
Presepada). Creación e interpretación: Héctor Arnau, Julia Barbany, Beatriz Lobo, 
Victor Colmenero e Sofia Asencio. Creación monicreques-obxectos manipulados e 
dirección de arte: Lluc Baños e Linda Vitolo. Creación espazo escénico e lumínico: 
Víctor Colmenero. Técnica de luces: Celina Chavat. Deseño de vestiario: Jorge 
Dutor. Deseño de son: Pol Clusella. Desarrollo Internacional: Alessandra Simeoni. 
Produción executiva: Imma Bové. Coa coprodución de: Sala La Mutant, El canal, 
Centro de creación de Artes Escénicas de Salt-Girona, IF Barcelona, Casa Encendida. 
Co apoio de: ICEC, Instituto Catalán de las Empresas Culturales, IBERESCENA e 

INAEM, Instituto Nacional de las Artes Escénicas.

Societat Doctor Alonso, dirixida por Tomas 
Aragay (director de teatro e dramaturgo) e Sofia 
Asencio (bailarina e coreógrafa), construíu 
unha linguaxe que atopa unha das súas claves 
fundamentais no concepto do desprazamento. 
Trátase de situar algo fóra do seu lugar, ámbito 
ou espazo propio, para indagar como este 
desprazamento modifica a linguaxe tanto no que 
respecta á súa gramática constitutiva como na 
lectura que pode facer un observador: desprazar 
para desvelar algo.
Esta manobra de desprazamento revelouse 
como unha ferramenta eficaz para xerar espazos 
de discurso poético que cuestionen o statu quo 
da nosa comprensión da realidade.

Societat Doctor Alonso, dirigida por Tomas 
Aragay (director de teatro y dramaturgo) y 
Sofia Asencio (bailarina y coreógrafa), ha 
construido un lenguaje que encuentra una de 
sus claves fundamentales en el concepto de 
desplazamiento. Se trata de situar algo fuera 
de su lugar, ámbito o espacio propio para 
indagar cómo ese desplazamiento modifica el 
lenguaje, tanto en lo que respecta a su gramática 
constitutiva como a la lectura que puede hacer 
un observador: desplazar para desvelar algo.
Esta maniobra de desplazamiento se ha revelado 
como una herramienta eficaz para generar 
espacios de discurso poético que cuestionen 
el status quo de nuestra comprensión de la 
realidad.

BIO

Función accesible LSE e AD.
Equipa de accesibilidade:
Audiodescrición: Borja Fernández. Interpretación de lingua de 
signos a cargo da entidade Enlinguadesignos (Raquel González, 
Alba T. Puentes  e David Fernández) e Gema Santos. Asesoramento 
lingüístico a cargo das especialistas: Claudia Domínguez (de 
Enlinguadesignos) e Ruth Lovera.
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Un documento delirante, un biopic 
protagonizado por un heroe de barrio, un 
ser prescindible que está no mundo porque 
ten que haber de todo.
Un acto de amor cara a todas esas 
persoas que se fan a si mesmas con baixo 
orzamento e malos materiais.
Unha peza cómica sobre quen intenta ser 
alguén, pero que, ao final, vive como os 
coellos, saltando de mato en mato sen 
deixar rastro e, ao mirar atrás, só ven o 
medo ás escopetas.
“Cando xa non hai nada ao que acollerse, 
só nos queda a risa.”

Mención Especial do Xurado Umore Azoka 
Feria de Artistas de Leioa 2025.

Un documento delirante, un biopic 
protagonizado por un heroe de barrio, un 
ser prescindible que está no mundo porque 
ten que haber de todo.
Un acto de amor cara a todas esas 
persoas que se fan a si mesmas con baixo 
orzamento e malos materiais.
Unha peza cómica sobre quen intenta ser 
alguén, pero que, ao final, vive como os 
coellos, saltando de mato en mato sen 
deixar rastro e, ao mirar atrás, só ven o 
medo ás escopetas.
“Cando xa non hai nada ao que acollerse, 
só nos queda a risa.”

Mención Especial del Jurado Umore Azoka 
Feria de Artistas de Leioa 2025.

50 minutos

Teatro, artes de rúa, clown

Todos os públicos

Castelán

EL PEOR ESPECTÁCULO DEL 
MUNDO. DE MOMENTO!
ZANGUANGO TEATRO
Euskadi

LUNS 20/07. 21.00h
Satélites Rúa (Francelos)

Desde 1993 realizamos máis de 25 
espectáculos, recibindo numerosos premios 
entre os que destacan dous Premios Max, e 
actuamos en Festivais Internacionais de máis de 
17 países.
Zanguango conseguiu unha definición dunha 
linguaxe teatral propia, un xeito de facer 
particular e orixinal, fusionando o humor poético 
e absurdo, a ironía, a traxicomedia.

Desde 1993 hemos realizado más de 25 
espectáculos, habiendo recibido numerosos 
premios entre los que destacan dos Premios 
Max, y hemos actuado en Festivales 
Internacionales de más de 17 países.
Zanguango ha conseguido una definición de un 
lenguaje teatral propio, una manera de hacer 
particular y original, fusionando el humor poético 
y absurdo, la ironía, la tragicomedia.

Intérprete: Txubio Fernández de Jáuregui. Autores: Txubio Fernández e Miguel Muñoz. 
Profesora de danza butoh: Ainhoa Alberdi. Vídeo e fotografía: Marta, Sonia Estévez, 
Ángel Lz. de Luzuriaga. Atrezzo e escenografía: Carlos Pérez. Edición de son: Marc 
Canou. Asesor musical: Bingen Mendizabal. Produción: Zanguango Teatro. Dirección: 

Miguel Muñoz.

BIO
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A Fortaleza era o nome de guerra dunha 
casa: a casa de Consuelo Rodríguez 
López, onde se agochaban fuxidos e 
guerrilleiros ata o día en que, baleirada a 
casa pola violencia fascista, Chelo marchou 
ao monte. Cheliño, chámalle Aurora Marco, 
investigadora e autora do libro Mulleres na 
guerrilla antifranquista galega. 
O espectáculo pensa a historia da 
resistencia das mulleres en Galiza, 
cuestionando como a memoria se foi 
escribindo ao longo dos anos: con que 
termos, con que palabras, con que mans. 
En escena, o plano da recuperación da 
memoria, que relata as historias de varias 
mulleres da guerrilla, articúlase co xesto 
de escavación dun equipo de arqueólogos 
teatrais, que se preguntan sobre o seu 
papel. Con quen falamos? Que queremos 
dicir? Como usamos palabras e mans 
que nos permitan relacionarnos con esta 
historia violenta, para que nunca se repita?.

A Fortaleza era el nombre de guerra de 
una casa: la casa de Consuelo Rodríguez 
López, donde se escondían huidos y 
guerrilleros hasta el día en que, vaciada 
por la violencia fascista, Chelo se echó al 
monte. Cheliño, la llama Aurora Marco, 
investigadora y autora del libro Mulleres na 
guerrilla antifranquista galega.
El espectáculo reflexiona sobre la historia 
de la resistencia de las mujeres en Galicia, 
cuestionando cómo se ha ido escribiendo 
la memoria a lo largo de los años: con 
qué términos, con qué palabras, con 
qué manos. En escena, el plano de la 
recuperación de la memoria, que relata las 
historias de varias mujeres de la guerrilla, 
se articula con el gesto de excavación de 
un equipo de arqueólogos teatrales que 
se preguntan por su propio papel. ¿Con 
quién hablamos? ¿Qué queremos decir? 
¿Cómo utilizamos palabras y manos 
que nos permitan relacionarnos con esta 
historia violenta para que nunca vuelva a 
repetirse?.

80 minutos

Teatro

Maiores de 12 anos

Galego

A FORTALEZA
A Feroz
Galicia e Portugal

LUNS 20/07. 23.00h
Audit. Rubén García do Castelo

*ESTREA ESTATAL
Coa colaboración da Secretaría Xeral da Lingua

Creación: A Feroz. Dirección: Raquel S. Texto colectivo a partir de Mulleres na 
guerrilla antifranquista galega, de Aurora Marco. Interpretación e cocreación: 
Aurora Marco, Bea Romero, Inés Salvado Gontad, Gustavo Freire, Lorena Conde 
e Mariana Leite Soares. Deseño de luz: Raul Giraldo. Composición e deseño de 
son: Mariana Leite Soares. Escenografía: Cristóvão Neto. Figurinos: A Feroz. 
Produción, comunicación e distribución: Nuno Eusébio. Gaita galega: Roberto 
Rama. Asistencia á construción de escenografía: Beatriz Prada e Filipe Ferreira. 
Operación de son: Miguel Serrão. Coprodución: Festival Internacional de Teatro de 
Expresión Ibérica (FITEI) e Centro Dramático Galego. Coa colaboración da Secretaría 

Xeral da Lingua.

A Feroz Sociedade Coop. Galega nace no 
2016 coa ansia de dar contexto ao noso amor.
Amor. Amor pola verdade, polos proxectos 
honestos, por contar dende as tripas o que nos 
sucede, pola mestura das artes, de disciplinas, 
de ciencias, de corpos e de miradas.
Esta compañía nace coa vontade clara de 
trascender xuntos as nosas barreiras persoais 
para poñer en común en escena as preguntas e 
todas as posibles respostas.
Nacemos á vida como promesa. Todo o que 
temos queda depositado aí, na posibilidade 
infinita de chegar a ser todo o que se pode ser a 
través da arte.

A Feroz Sociedade Coop. Galega nace en 
2016 con el deseo de dar contexto a nuestro 
amor.
Amor. Amor por la verdad, por los proyectos 
honestos, por contar desde las entrañas lo que 
nos sucede, por la mezcla de las artes, de las 
disciplinas, de las ciencias, de los cuerpos y de 
las miradas.
Esta compañía nace con la voluntad clara de 
trascender juntas nuestras barreras personales 
para poner en común sobre el escenario las 
preguntas y todas las posibles respuestas.
Nacemos a la vida como promesa. Todo lo que 
tenemos queda depositado ahí, en la posibilidad 
infinita de llegar a ser todo lo que se puede ser a 
través del arte.
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Unha señora orquestra é o proxecto de 
muller orquestra que presenta a música 
e actriz Ailén Kendelman. Unha proposta 
singular na que a artista acciona varios 
instrumentos a través dun curioso sistema 
de mecanismos, cordas e roldanas cos 
que interpreta con habilidade ritmos 
galegos, músicas do leste e folclore 
latinoamericano. O público que entra no 
mundo de Unha señora orquestra forma 
parte dun espectáculo cheo de humor 
e tenrura, move o esqueleto con temas 
bailables e chalados, canta con ela as súas 
letras reivindicativas e un chisco picantes. 
Nestes tempos onde impera a “multitarefa” 
e a intelixencia artificial ameaza con 
gobernalo todo, poucas cousas hai tan 
contemporáneas e nostálxicas como un 
encontro con esta muller orquestra.

Unha señora orquestra es el proyecto de 
mujer orquesta que presenta la música y 
actriz Ailén Kendelman. Una propuesta 
singular en la que la artista acciona varios 
instrumentos a través de un curioso 
sistema de mecanismos, cuerdas y 
roldanas con lo que interpreta con habilidad 
ritmos gallegos, músicas del este y folclore 
latinoamericano. El público que entra en el 
mundo de Una señora orquesta forma parte 
de un espectáculo lleno de humor y ternura, 
mueve el esqueleto con temas bailables 
y chalados, cuanta con ella sus letras 
reivindicativas y un pedazo picantes. En 
estos tiempos donde impera la “multitarefa” 
y la inteligencia artificial amenaza con 
gobernarlo todo, pocas cosas hay tan 
contemporáneas y nostálgicas como un 
encuentro con esta mujer orquesta.

60 minutos

Adulto

Música

Galego, español rioplatense e uns petiscos de ruso

UNHA SEÑORA ORQUESTRA
Torta Torta
Galicia

MARTES 21/07. 19.30h
Satélites Rúa (Santo André)

Voz, acordeón, bombo, caixa, pratos, aerófonos, composición musical e 
cocreación: Ailén Kendelman. Letras e cocreación: Areta Bolado. Creación do 
trebello musical: Xosé Tunhas. Mellora de sistemas e amarres: Elena Ferro. 
Asesoría lingüística: Rosa Moledo. Asesoría vocal: Nastasia Zürcher. Imaxe gráfica: 

Greta Debelius.

Unha señora orquestra é unha idea de Ailén 
Kendelman e Areta Bolado, un proxecto singular 
e festivo de Torta Torta.
En escena e carretando todos os trebellos 
musicais vai Ailén Kendelman, creadora escénica 
e malabarista musical. As letras reivindicativas, 
cómicas e un chisco picantes son autoría de 
Areta Bolado, que tamén acompaña na dirección 
escénica.
Estas dúas recoñecidas teatreiras galegas 
exintegrantes da compañía A Panadaría 
continúan a súa traxectoria de creación en 
común con este singular proxecto no que 
exploran as habilidades como multiinstrumentista 
e as orixes arxentinas e ruso-polacas de Ailén 
Kendelman. No seu camiño artístico teñen 
recibido máis dunha vintena de premios, 
xuntas e por separado, que recoñecen o seu 
labor no teatro, o seu bo facer na música e o 
seu compromiso coa igualdade e os dereitos 
LGBTIQ+.

Unha señora orquestra es una idea de Ailén 
Kendelman y Areta Bolado, un proyecto singular 
y festivo de Torta Torta.
En escena y acarreando todos los instrumentos 
musicales va Ailén Kendelman, creadora 
escénica y malabarista musical. Las letras 
reivindicativas, cómicas y un pedazo picantes 
son autoría de Areta Bolado, que también 
acompaña en la dirección escénica.
Estas dos reconocidas teatreras gallegas 
exintegrantes de la compañía La Panadería 
continúan su trayectoria de creación en común 
con este singular proyecto en el que exploran 
las habilidades como multiinstrumentista y los 
orígenes argentinos y ruso-polacas de Ailén 
Kendelman. En su camino artístico han recibido 
más de una veintena de premios, juntas y por 
separado, que reconocen su labor en el teatro, 
su buen hacer en la música y su compromiso 
con la igualdad y los derechos LGBTIQ+.
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Conferencia performativa de fútbol e 
matemáticas
Corpos, texto e balón. 
Unha experiencia participativa no espazo 
público que conecta fútbol, matemáticas e 
artes vivas. A través da performatividade 
da escena, a peza reivindica estes ámbitos 
como espazos de coñecemento, creación 
e inspiración accesibles para todas as 
persoas, independentemente da súa idade, 
xénero ou condición social.
Guiado pola doutora e performer Érika 
Roldán, o público descobre de maneira 
lúdica conceptos das matemáticas 
topolóxicas a partir dun obxecto cotián: o 
balón de fútbol. A liña da rede convértese 
en materia poética e dramatúrxica, un 
fío condutor que enlaza xogo, memoria 
e imaxinario colectivo. Así, os conceptos 
matemáticos transfórmanse nunha 
experiencia sensible que invita a mirar 
doutro xeito os nosos corpos, os nosos 
xestos e as nosas formas de facer 
comunidade.

Conferencia performativa de fútbol y 
matemáticas
Cuerpos, texto y balón 
Una experiencia participativa en el espacio 
público que conecta fútbol, matemáticas y 
artes vivas. A través de la performatividad 
de la escena, la pieza reivindica estos 
ámbitos como espacios de conocimiento, 
creación e inspiración accesibles para 
todas las personas, independientemente de 
su edad, género o condición social.
Guiado por la doctora y performer Érika 
Roldán, el público descubre de forma lúdica 
conceptos de matemáticas topológicas 
a partir de un objeto cotidiano: el balón 
de fútbol. La línea de red se convierte en 
materia poética y dramatúrgica, un hilo 
conductor que enlaza juego, memoria e 
imaginario colectivo. Así, los conceptos 
matemáticos se transforman en una 
experiencia sensible que invita a mirar 
de otro modo nuestros cuerpos, nuestros 
gestos y nuestras maneras de hacer 
comunidad.

35 minutos

Conferencia performativa

Todos os públicos

Castelán

ENCHIVAS
Begoña Cuquejo e Erika Roldán
(La performative)
Galicia / Suíza

MARTES 21/07. 21.00h
Satélites Rúa (Franqueirán)

*ESTREA ESTATAL

Dirección artística e coreográfica: Begoña Cuquejo. Creación e interpretación / 
performance: Érika Roldán. Deseño: Paulina Funes. Colaboración en artes plásticas 
e vestiario: Laura Merchán. Música / composición orixinal: Evelyn Frosini. Dirección 
científica: Investigadora Doctora Érika Roldán (matemáticas). Colaboradoras: Jessica 
Fidalgo Cordo, Sara Egas Muñoz, Eva Moreno Molera, Inês Neto, Sabrina Fernández 
Casas, Florencia Guzzetti. Residencias: La Piscina Lisboa, Grutli Genève, H107 
Genève. Agradecimientos: Julián Pacomio, Eric Roldán, Paulina Funes, Les Luciolles 

(ojos externos), Salle communale du crocodile.
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Begoña Cuquejo é creadora escénica, 
comisaria e mediadora cultural. Fundadora da 
compañía Traspediante e Premio Injuve en 2011, 
desenvolveu unha ampla traxectoria na dirección 
de performances e festivais como Corpo(a)terra 
en Ourense e Encorpsensemble en Meyrin. 
Con máis de 15 performances presentadas en 
destacados espazos nacionais e internacionais, 
o seu traballo sitúase na intersección entre artes 
vivas, participación e investigación. Máster en 
Práctica Escénica e Cultura Visual. Nos dous 
últimos anos desenvolveu unha investigación 
entre arte e ciencia na Universidade de Leipzig, 
no departamento de Intelixencia Artificial, da que 
xurdiron traballos como Depgrammer, Enchivas, 
Filtration, entre outros.
Érika Roldán é matemática, divulgadora e 
investigadora. Desenvolve proxectos que 
conectan matemáticas, arte, educación e 
participación cidadá. A través de talleres, 
conferencias e performances, promove un 
acceso máis inclusivo ao coñecemento científico. 
A súa experiencia como futbolista en México 
reforzou o seu compromiso coa igualdade de 
oportunidades e coa promoción das vocacións 
científicas en contextos diversos. Dirixe o 
grupo de investigación ‘Stochastic Topology 
and its Applications’ no Instituto Max Planck de 
Matemáticas nas Ciencias e está vinculada ao 
Center for Scalable Data Analytics and Artificial 
Intelligence (ScaDS.AI) da Universidade de 
Leipzig.

Begoña Cuquejo es creadora escénica, 
comisaria y mediadora cultural. Fundadora de 
la compañía Traspediante y Premio Injuve en 
2011, ha desarrollado una amplia trayectoria en 
la dirección de performances y festivales como 
Corpo(a)terra, en Ourense, y Encorpsensemble, 
en Meyrin. Con más de 15 performances 
presentadas en destacados espacios nacionales 
e internacionales, su trabajo se sitúa en la 
intersección entre artes vivas, participación e 
investigación. Es máster en Práctica Escénica 
y Cultura Visual. En los dos últimos años ha 
desarrollado una investigación entre arte y 
ciencia en la Universidad de Leipzig, en el 
departamento de Inteligencia Artificial, de la 
que han surgido trabajos como Depgrammer, 
Enchivas o Filtration, entre otros.
Érika Roldán es matemática, divulgadora 
e investigadora. Desarrolla proyectos que 
conectan matemáticas, arte, educación y 
participación ciudadana. A través de talleres, 
conferencias y performances, promueve un 
acceso más inclusivo al conocimiento científico. 
Su experiencia como futbolista en México reforzó 
su compromiso con la igualdad de oportunidades 
y con la promoción de las vocaciones científicas 
en contextos diversos. Dirige el grupo de 
investigación Stochastic Topology and its 
Applications en el Instituto Max Planck de 
Matemáticas en las Ciencias y está vinculada al 
Center for Scalable Data Analytics and Artificial 
Intelligence (ScaDS.AI) de la Universidad de 
Leipzig.
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Durante máis de seis décadas (1960-
2020), Josefina Orlaineta, nai de Anacarsis 
Ramos, exerceu máis de corenta traballos 
e negocios en Campeche, un dos 
estados con maior taxa de pobreza de 
México. A partir de ferramentas teatrais e 
documentais, ambos reproducen algúns 
destes traballos para reflexionar sobre a 
crise económica como estado permanente, 
a expansión do traballo a todos os espazos 
dunha familia, a indefensión social das 
persoas traballadoras independentes 
(tanto comerciantes como artistas), as 
negociacións que implica contar a vida 
doutra persoa e a utilidade do teatro 
como espazo para xerar narrativas máis 
compasivas sobre nós mesmas, mentres 
percorren 60 anos de historia económica 
no estado de Campeche.

Durante más de seis décadas (1960-2020) 
Josefina Orlaineta, madre de Anacarsis 
Ramos, ejerció más de cuarenta trabajos 
y negocios en Campeche, uno de los 
Estados con mayor tasa de pobreza en 
México. A partir de herramientas teatrales y 
documentales, ambos reproducen algunos 
de estos trabajos para reflexionar sobre la 
crisis económica como estado permanente, 
la expansión del trabajo a todos los 
espacios de una familia, la indefensión 
social de los trabajadores independientes 
(tanto comerciantes como artistas), las 
negociaciones que se hacen para contar la 
vida de alguien más y la utilidad del teatro 
como un espacio para generar narrativas 
más compasivas de nosotrxs mismes, 
mientras transitan por 60 años de historia 
económica en el Estado de Campeche.

90 minutos

Teatro

Todos os públicos

Castelán + LSE

MI MADRE Y EL DINERO
ANACARSIS RAMOS / PORNOTRÁFICO
México

MARTES 21/07. 23.00h
Audit. Rubén García do Castelo

*ESTREA EN GALICIA

Creación: Anacarsis Ramos / Pornotráfico. Dramaturgia: Anacarsis Ramos a partir de los 
archivos de Josefina Orlaineta. Elenco: Josefina Orlaineta y Anacarsis Ramos. Fotografía 
y diseño de iluminación, sonido y vídeo: Karla Sánchez Kiwi. Tour management y 
distribución: Roni Isola. Asistente de dirección y apuntadora: Santiago Villalpando y 
Sofía León. Acompañamiento de investigación: Babis Zozoaya. Producción: Fausto 
Cataño / Pornotráfico. Co-productores: Festival Internacional del Centro Histórico de 
Campeche, Instituto de Cultura del Estado de Campeche / FULGOR - Encuentro escénico 

con los Estados 2024, curado por Mariana Arteaga y Mariana Gándara.

Función accesible LSE e AD
Equipa de accesibilidade:
Audiodescrición: Borja Fernández. Interpretación de lingua 
de signos a cargo da entidade Enlinguadesignos (Raquel 
González, Alba T. Puentes  e David Fernández) e Gema Santos. 
Asesoramento lingüístico a cargo das especialistas: Claudia 
Domínguez (de Enlinguadesignos) e Ruth Lovera.
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Pornotráfico é un colectivo de artistas con 
residencia na Cidade de México que aborda a 
escena como un espazo de experimentación 
da realidade. Adoitan apropiarse de recursos 
da globalización como fragmentos de películas, 
vídeos de YouTube, anuncios publicitarios, 
cancións pop e propaganda política, que 
parasitan con narrativas de loita de clases, 
colonización, teorías queer e neurodiversidade 
para poñelos de novo en circulación en forma de 
obras (divertidas, se é posible).
@por.notrafico

Anacarsis Ramos é dramaturgo, deseñador 
escénico, director de escena e actor mexicano-
español residente na Cidade de México. 
Integrante da compañía Pornotráfico, conta con 
estudos de teatro e socioloxía. Os seus traballos 
investigan as relacións entre a realidade social e 
a súa representación nos medios, cun especial 
interese polas diversas aplicacións da ficción 
en contextos estatais, privados e comunitarios. 
A través do lirismo, o humor e a parodia, as 
súas obras salientan a construción narrativa da 
realidade e expoñen os sesgos que interveñen 
na representación. Coordina diferentes iniciativas 
pedagóxicas e de investigación escénica e 
escribe sobre teatro no blog Mataclase.
@anacarsisramos

Pornotráfico. Somos un grupo de artistas con 
residencia en CDMX que abordamos la escena 
como un espacio de experimentación de la 
realidad. Solemos apropiarnos de recursos 
de la globalización como clips de películas, 
videos de youtube, comerciales, canciones 
pop y propaganda política, los parasitamos con 
narrativas de lucha de clases, colonización, 
teorías queer y neurodiversidad y los ponemos 
de nuevo en circulación, como obras (divertidas, 
si es posible). 
@por.notrafico

Anacarsis Ramos. Dramaturgo, diseñador 
escénico, director de escena y actor mexicano-
español, residente en Ciudad de México. 
Integrante de la compañía Pornotráfico. Con 
estudios de teatro y sociología, sus trabajos 
investigan las relaciones entre la realidad social 
y su representación en los medios con un 
particular interés en las diversas aplicaciones 
de la ficción en contextos estatales, privados 
y comunitarios. A través del lirismo, humor y 
parodia, sus obras resaltan la construcción 
narrativa de la realidad y exponen los sesgos 
que intervienen en la representación. Coordina 
diferentes iniciativas pedagógicas y de 
investigación escénica. Escribe sobre teatro en 
el blog Mataclase.
@anacarsisramos
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Circanelo é teatro xestual, danza e 
acrobacia; espontaneidade, sorpresa e 
diversión; entusiasmo, tenrura e inxenio.
Nunha sociedade na que só se valoran os 
logros e os éxitos, o pallaso pon en valor o 
fracaso, o triunfo dende o erro, a resiliencia. 
Vive no presente, no aquí e no agora, na 
búsqueda do que verdadeiramente é en 
cada momento.
O público o acompañará nesta viaxe por un 
mundo de emocións, xogo e improvisación, 
atentos ós conflitos deste clown que non 
dubida en expoñerse, en mostrarse para 
chegar a grandes e nenos.

Función en colaboración coa Escola 
Galega de Clowns, espectáculo gañador da 
segunda edición do Clowncurso. 
Premio Mellor Espectáculo Interior 
Festiclown.
Premio Mellor Espectáculo de Rúa APCG.

Circanelo es teatro gestual, danza y 
acrobacia; espontaneidad, sorpresa y 
diversión; entusiasmo, ternura e ingenio.
En una sociedad en la que solo se valoran 
los logros y los éxitos, el clown pone en 
valor el fracaso, el triunfo desde el error 
y la resiliencia. Vive en el presente, en el 
aquí y el ahora, en la búsqueda de lo que 
verdaderamente es en cada momento.
El público lo acompañará en este viaje 
por un mundo de emociones, juego e 
improvisación, atento a los conflictos de 
este clown que no duda en exponerse, en 
mostrarse para llegar tanto a grandes como 
a pequeños.

Función en colaboración con la Escola 
Galega de Clowns, espectáculo ganador de 
la segunda edición de Clowncurso. 
Premio al Mejor Espectáculo de Interior 
Festiclown.
Premio al Mejor Espectáculo de Calle 
APCG.

50 minutos

Teatro xestual, danza, acrobacia, clown

Todos os públicos

Sen texto

CIRCANELO
Fredi Muíño (Cía N+1)
Galicia

MÉRCORES 22/07. 20.00h
Satélites Rúa (San Cristovo)

Fredi Muíño. Licenciado en Educación Física 
e Deporte remata os seus estudos na escola 
de Circo Carampa (Madrid) e continúa a sua 
formación como especialista en técnicas 
circenses na Escola Nacional de Rio de 
Xaneiro, Escola de Circo Criollo de Bos Aires, 
Escola Nacional de Circo de Cuba e na Bont’s 
International Clown School en Ibiza. Ademais do 
seu traballo en solitario colabora con compañías 
como Lusco e Fusco (2009-2018), Elefante 
Elegante (2006-2019), Chipolatas (2015-2024), 
Teatro ó Cubo (2016-2019), Matarile (2021-
2023) en condición de actor, bailarín e acróbata. 
Na sua traxectora profesional figuran destinos 
en todo o mundo. No 2019 xorde N+1 como 
proxecto persoal do creador, onde partillar o 
legado das aprendizaxes levadas a cabo na súa 
traxectoria profesional, así como marco para 
desenvolver as súas inquedanzas artísticas, 
presentando traballos unipersoais e propostas 
colectivas.

Fredi Muíño. Licenciado en Educación Física y 
Deporte, finaliza sus estudios en la Escuela de 
Circo Carampa (Madrid) y continúa su formación 
como especialista en técnicas circenses en 
la Escuela Nacional de Río de Janeiro, la 
Escuela de Circo Criollo de Buenos Aires, la 
Escuela Nacional de Circo de Cuba y la Bont’s 
International Clown School de Ibiza. Además de 
su trabajo en solitario, colabora con compañías 
como Lusco e Fusco (2009-2018), Elefante 
Elegante (2006-2019), Chipolatas (2015-2024), 
Teatro ó Cubo (2016-2019) y Matarile (2021-
2023) como actor, bailarín y acróbata. Su 
trayectoria profesional lo ha llevado a actuar 
en distintos lugares del mundo. En 2019 surge 
N+1 como proyecto personal del creador, un 
espacio desde el que compartir el legado de 
los aprendizajes adquiridos a lo largo de su 
carrera y desarrollar sus inquietudes artísticas, 
presentando trabajos unipersonales y propuestas 
colectivas.

Creación e coreografía: Alfredo Pérez Muíño. Iluminación: Afonso Castro. Vestiario: 
Carmen Pichel. Imaxe e vídeo: Bethania Cuello, Margherita Morello, Haruhi Kato, José 

Quiroga.
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“Levas todo o monte adentro.”
MONTE traballa pola posta en valor das 
historias en feminino de Cuba e Galiza, que 
están unidas ancestralmente, e arráiganse 
no respeto pola terra, pola natureza. Están 
intrínsecamente unidas polo fenómeno 
migratorio, e cheas de historias, que ben 
merecen ser contadas.
Desde a danza, a música e a palabra, 
atopamos unha muller que ben puido vivir a 
emigración de ida e volta. Unha muller forte 
e sabia, que coñece todos os segredos do 
MONTE e ven do mar. Coñece todas as 
herbas, todas as lendas e os beberaxes, e 
mantén unha forte conexión coa terra, cos 
tambores, coa voz e coa clave.

“Levas todo o monte adentro.”
MONTE trabaja por la puesta en valor de 
las historias en femenino de Cuba y Galicia, 
unidas ancestralmente y arraigadas en el 
respeto por la tierra y la naturaleza. Ambas 
están intrínsecamente conectadas por el 
fenómeno migratorio y repletas de historias 
que merecen ser contadas.
Desde la danza, la música y la palabra, 
encontramos a una mujer que bien pudo 
haber vivido la emigración de ida y vuelta. 
Una mujer fuerte y sabia, que conoce 
todos los secretos del MONTE y viene 
del mar. Conoce las hierbas, las leyendas 
y los brebajes, y mantiene una profunda 
conexión con la tierra, los tambores, la voz 
y la clave.

25 minutos

Danza, teatro

Todos os públicos

Galego

MONTE
Laboratorio escénico
Galicia

MÉRCORES 22/07. 21.00h
Satélites Rúa (Sampaio)

Laboratorio Escénico é unha compañía de 
artes escénicas creada en 2019 por Carmen 
Cotelo e Alba Fernández, ás que se une 
posteriormente, Alicia López. O seu traballo 
combina danza, teatro, música e outras 
linguaxes artísticas ao servizo de temáticas 
sociais, desenvolvendo espectáculos en 
diferentes formatos para chegar a públicos e 
espazos diversos. Paralelamente, impulsa en A 
Coruña o Centro de Artes Laboratorio Escénico 
Coop, un espazo dedicado á formación, 
creación, investigación e encontro profesional. 
A compañía mantén unha intensa actividade 
artística, pedagóxica e comunitaria, con 
espectáculos en xira como As Mapoulas e Blues 
de Medianoite, ademais de múltiples proxectos 
culturais e sociais.

Laboratorio Escénico es una compañía de 
artes escénicas creada en 2019 por Carmen 
Cotelo y Alba Fernández, a las que se incorporó 
posteriormente Alicia López. Su trabajo combina 
danza, teatro, música y otros lenguajes artísticos 
al servicio de temáticas sociales, desarrollando 
espectáculos en diferentes formatos para llegar 
a públicos y espacios diversos. Paralelamente, 
impulsa en A Coruña el Centro de Artes 
Laboratorio Escénico Coop, un espacio dedicado 
a la formación, la creación, la investigación y el 
encuentro profesional. La compañía mantiene 
una intensa actividad artística, pedagógica y 
comunitaria, con espectáculos en gira como As 
Mapoulas y Blues de Medianoite, además de 
múltiples proyectos culturales y sociales.

Creación e interpretación: Alba Fernández Cotelo. Asesoramento coreográfico: 
Ana Beatriz Pérez. Asesoramento artístico: Carmen Cotelo. Documentación: Raquel 
Capote. Música orixinal: Iván Doval. Interpretada por: Diana Tarín, Pablo Hernández, 
Amaury Quintero, Alfredo Álvarez e Octavio Vargas. Vestiario e obxectos escénicos: 
Carolina Díguele. Video: Raquel Castro. Fotografía: Raquel Castro e Xaquín Silva. 
Deseño gráfico: Manchea S. Coop. Galega. Produción e distribución: Laboratorio 
Escénico S. Coop. Galega. Co apoio das residencias artísticas Atopémonos Bailando 

2024.
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El cuerpo vacío é unha obra sobre o corpo 
e as corporalidades. É tamén unha obra 
sobre a angustia, o dó e a nostalxia da 
infancia.
Esta investigación, que o artista mexicano 
Shantí Vera desenvolve desde 2007, sitúa 
o corpo como espazo absoluto para sentir, 
pensar, atoparse, relacionarse e cuestionar 
o mundo e a historia do mundo occidental. 
A partir de conceptos como o baleiro, a 
vulnerabilidade, a inutilidade, a fraxilidade 
e o infraleve, insiste na procura de liñas 
de fuga desde un corpo que produce 
pensamento ao moverse, para establecer 
outro mundo de posibilidades. El cuerpo 
vacío danza entre a gravidade, o espazo, 
o tempo, o ritmo, o baleiro, a saturación 
e o contexto mexicano-latinoamericano. 
Estreada en 2017 para celebrar os dez 
anos de Cuatro X Cuatro, a peza enuncia 
a urxencia de mirar os nosos corpos no 
contexto do capitalismo global e nun país, 
México, onde os corpos se rompen e 
desaparecen.

El cuerpo vacío es una obra sobre el 
cuerpo y las corporalidades. Es también 
una obra sobre la angustia, el duelo y la 
nostalgia de la infancia. 
Esta investigación, que el artista mexicano 
Shantí Vera desarrolla desde 2007, sitúa 
el cuerpo como espacio absoluto para 
sentir, pensar, encontrarse, relacionarse, 
cuestionar el mundo y la historia del mundo 
occidental. A partir de conceptos como 
el vacío, la vulnerabilidad, la inutilidad, 
la fragilidad y lo infraleve, insiste en la 
búsqueda de líneas de fuga desde un 
cuerpo que produce pensamiento cuando 
se mueve, para establecer otro mundo 
de posibilidades. El cuerpo vacío danza 
entre la gravedad, el espacio, el tiempo, el 
ritmo, el vacío, la saturación y el contexto 
mexicano-latinoamericano. Estrenado 
en 2017 para celebrar los diez años de 
Cuatro x Cuatro, enuncia la urgencia de 
mirar nuestros cuerpos en el contexto 
del capitalismo global y en un país, 
México, donde los cuerpos se rompen y 
desaparecen.

50 minutos

Danza

Todos os públicos

Sen texto, fragmento breve en castelán

EL CUERPO VACÍO
Cuatro x Cuatro
México

MÉRCORES 22/07. 21.00h
Audit. Rubén García do Castelo

*ESTREA ESTATAL

Concepto, coreografía e dirección: Shantí Vera. Co-coreógrafo: Sendic Vázquez **. 
Creadores escénicos: Jésica Elizondo***, Sendic Vázquez e Shantí Vera. Dirección 
de arte: Arturo Lugo desde Tun_Projekt. Músico en escena: Sendic Vázquez. Música 
orixinal e dramaturxia sonora: Manuel Estrella***. Asistencia de dirección: Melissa 
Herrada****. Deseño de iluminación: Jésica Elizondo***. Vídeo: © Walter Bickmann 
/ TanzForum Berlín & Fernando Frías / Maremoto. Producciones México. Produción 
creativa: Melissa Herrada. Fotografía: Paulina Cervantes / Maremoto Producciones. 
Producido por: MEGA / Sistema de Apoyo a la Creación y Proyectos Culturales (SACPC) 

& Cuatro X Cuatro.

*México en Escena Grupos Artísticos (MEGA). Sistema de Apoyo a la Creación y 
Proyectos Culturales (SACPC).
**Creadores Escénicos Cat. B 2024-2025. Sistema de Apoyo a la Creación y Proyectos 
Culturales (SACPC).
***Membro do Sistema Nacional de Creadores de Arte (SNCA) 2023-2026. Sistema de 
Apoyo a la Creación y a los Proyectos Culturales (SACPC). Bolseiro/a.
****Jóvenes Creadores 2024-2025. Sistema de Apoyo a la Creación y Proyectos 
Culturales (SACPC).
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Cuatro X Cuatro é un laboratorio mexicano de 
artes e humanidades fundado en 2007 en Xalapa 
(México). As persoas que o integran proceden de 
distintas latitudes e son convocadas por Shantí 
Vera. Desde a súa creación desenvolveron 
proxectos e espazos para pensar e estar xuntas. 
A súa investigación abrangue a luz, o son, a 
cor e a materia como estados, e os espazos 
como distribucións do sensible. Interésanlles 
a gravidade (como forza e como metáfora), 
a coreografía e o coreográfico, o contexto 
mexicano e latinoamericano, e o Sur (non 
como territorio xeográfico, senón como lugar 
de enunciación). Presentaron o seu traballo 
nalgúns dos espazos culturais máis relevantes 
de México, así como en lugares remotos da 
chamada periferia mexicana, ademais de en 25 
países de Europa e América Latina. Recibiron 
numerosos premios e recoñecementos. Cuatro 
X Cuatro non crea espectáculos para entreter; 
desenvolve espazos e proxectos para imaxinar, 
propiciar encontros e relacionarse co mundo.

Cuatro X Cuatro es un laboratorio mexicano 
de artes y humanidades fundado en 2007 en 
Xalapa (México). Sus integrantes proceden de 
distintas latitudes y son convocados por Shantí 
Vera. Desde su creación han desarrollado 
proyectos y espacios para pensar y estar 
juntos. Su investigación abarca la luz, el 
sonido, el color y la materia como estados y los 
espacios como distribuciones de lo sensible. 
Les interesan la gravedad (como fuerza y como 
metáfora), la coreografía y lo coreográfico, el 
contexto mexicano y latinoamericano, y el Sur 
(no como territorio geográfico, sino como lugar 
de enunciación). Han presentado su trabajo 
en algunos de los espacios culturales más 
relevantes de México, así como en lugares 
remotos de la llamada periferia mexicana, 
además de en 25 países de Europa y América 
Latina. Han recibido numerosos premios y 
reconocimientos. Cuatro X Cuatro no crea 
espectáculos para entretener; desarrolla 
espacios y proyectos para imaginar, propiciar 
encuentros y relacionarse con el mundo.
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Ribadavia 26 é o resultado escénico do 
traballo da Volátil no marco da MIT e 
Ribadavia durante 2 anos. O proxecto Pan, 
nubes e chocolate, laboratorio desenvolvido 
na MIT 2025, foi a primeira parte do 
traballo, na que se estableceron vínculos 
comunitarios e se recolleron as historias. 
Agora, a MIT 2026 acolle a segunda 
parte para levar a cabo a escenificación 
das historias que se recolleron e unha 
devolución desa memoria colectiva. 
A proposta, en definitiva, desprega as 
historias no medio escénico e outórgalles 
un lugar na Historia. Rosa, Irene e Alex, 
integrante de A Volátil, acompañan ás 
veciñas na escena para mediar entre as 
historias e o teatro.

Ribadavia 26 es el resultado escénico 
del trabajo de La Volátil en el marco de 
la MIT y Ribadavia durante dos años. 
El proyecto Pan, nubes y chocolate, 
laboratorio desarrollado en la MIT 2025, 
fue la primera parte del proceso, en la que 
se establecieron vínculos comunitarios 
y se recopilaron historias. Ahora, la MIT 
2026 acoge la segunda fase para llevar a 
cabo la escenificación de esos relatos y 
la devolución de esa memoria colectiva. 
La propuesta despliega las historias en el 
medio escénico y les otorga un lugar en 
la Historia. Rosa, Irene y Álex, integrantes 
de La Volátil, acompañan a las vecinas y 
vecinos en escena para mediar entre las 
historias y el teatro.

60 minutos

Teatro comunitario

Todos os públicos

Galego e castelán

RIBADAVIA 26
La Volátil
Galicia / Andalucía

XOVES 23/07. 20.00h
Audit. Manuel María da Casa da Cultura

A Volátil é un colectivo teatral galego-andaluz 
integrado polas creadoras, Rosa Romero, Alex 
Sobrino e Irene Moreira. O seu traballo explora 
a recuperación das historias silenciadas a 
través do teatro comunitario, as prácticas de 
transformación social e a mediación artística. 
Álex Sobrino é creador escénico especialista 
no campo da iluminación e a fotografía, Rosa 
Romero é creadora escénica especialista 
nas artes do movemento e a música e Irene 
Moreira é directora teatral especialista en teatro 
comunitario. Constrúen un espazo de traballo 
descentralizado, horizontal e democrático onde 
o teatro emerxe como unha ferramenta de 
transformación da realidade naqueles lugares 
onde participan.

La Volátil es un colectivo teatral gallego-
andaluz integrado por las creadoras Rosa 
Romero, Álex Sobrino e Irene Moreira. Su 
trabajo explora la recuperación de historias 
silenciadas a través del teatro comunitario, las 
prácticas de transformación social y la mediación 
artística. Álex Sobrino es creador escénico 
especializado en iluminación y fotografía, Rosa 
Romero es creadora escénica especializada 
en artes del movimiento y música, e Irene 
Moreira es directora teatral especializada 
en teatro comunitario. Juntas construyen un 
espacio de trabajo descentralizado, horizontal y 
democrático, donde el teatro emerge como una 
herramienta de transformación de la realidad en 
aquellos lugares en los que participan.

Dirección: Irene Moreira. Intérpretes: Participantes do curso de teatro comunitario, Rosa 
Romero e Álex Sobrino.

BIO

Este proxecto conta co apoio do programa Residencias PICE de AC/E Acción Cultural.
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Creado por Lorena Izquierdo e Mario 
Montoya, Acción Pálpito é un proxecto 
artístico en constante evolución que 
dialoga directamente cos espazos que 
habita a través da creación site-specific. 
Unha proposta relacional que sitúa o seu 
eixo central na poesía viva, explorando os 
límites da linguaxe e a experimentación 
performativa.

Creado por Lorena Izquierdo y Mario 
Montoya, Acción Pálpito es un proyecto 
artístico en constante evolución que dialoga 
directamente con los espacios que habita 
a través de la creación site-specific. Una 
propuesta relacional que sitúa su eje 
central en la poesía viva, explorando los 
límites del lenguaje y la experimentación 
performativa.

45 minutos

Performance, artes vivas

Todos os públicos

Castelán

ACCIÓN PÁLPITO
Diàleg Obert
Valencia

XOVES 23/07. 21.00h
Rúa (Praza Buxán)

*ESTREA SITE SPECIFIC

Diàleg Obert é unha plataforma dedicada á 
formación, investigación e difusión das artes 
performativas, experimentais e sonoras, 
impulsando o diálogo entre distintas prácticas 
da arte contemporánea. Desde 2015 está 
dirixida por Lorena Izquierdo e Mario Montoya, 
artistas e investigadores cunha ampla traxectoria 
internacional. A entidade desenvolveu proxectos 
de referencia como FormaTEM, FaireCorps ou 
ESCUCHA! Valencia, consolidándose como un 
espazo de innovación, mediación e creación 
interdisciplinar.
Lorena Izquierdo, artista de acción, vocalista, 
poeta e comisaria, explora no seu traballo as 
relacións entre corpo, voz, son, espazo e poesía. 
Residente en Berlín, desenvolveu proxectos e 
actuacións en numerosos países e colabora 
habitualmente con destacadas figuras da escena 
experimental internacional.
Mario Montoya, artista visual e performer 
especializado en arte de acción, presentou 
a súa obra en máis de setenta exposicións 
e festivais internacionais. Actualmente dirixe 
a especialidade Corpo/Espazo do Máster de 
Performance Art da Universidade de Helsinki e 
participa como formador en diversos programas 
internacionais.

Diàleg Obert es una plataforma dedicada 
a la formación, investigación y difusión de 
las artes performativas, experimentales y 
sonoras, impulsando el diálogo entre distintas 
prácticas del arte contemporáneo. Desde 2015 
está dirigida por Lorena Izquierdo y Mario 
Montoya, artistas e investigadores con una 
amplia trayectoria internacional. La entidad 
ha desarrollado proyectos de referencia como 
FormaTEM, FaireCorps o ESCUCHA! Valencia, 
consolidándose como un espacio de innovación, 
mediación y creación interdisciplinar.
Lorena Izquierdo, artista de acción, vocalista, 
poeta y comisaria, explora en su trabajo las 
relaciones entre cuerpo, voz, sonido, espacio 
y poesía. Residente en Berlín, ha desarrollado 
proyectos y actuaciones en numerosos países y 
colabora habitualmente con destacados músicos 
de la escena experimental internacional.
Mario Montoya, artista visual y performer 
especializado en arte de acción, ha presentado 
su obra en más de setenta exposiciones y 
festivales internacionales. Actualmente dirige 
la especialidad Cuerpo/Espacio del Máster de 
Performance Art de la Universidad de Helsinki y 
participa como formador en diversos programas 
internacionales.

Creación: Diàleg Obert. Performers: Lorena Izquierdo e Mario Montoya.

BIO
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Unha parella deixa o teatro para marchar 
a un lugar remoto e emprender, con toda 
a ilusión, o seu proxecto máis ambicioso: 
construír unha casa coas súas propias 
mans. A súa gran creación. E así pasan 
trinta anos, toda unha vida traballando, 
lonxe do mundo, cun compromiso 
inquebrantable.
Entre o surrealismo e o absurdo, a peza 
pretende ser unha reflexión metafórica 
sobre o fracaso, a crise climática e 
ecolóxica, a inxustiza do sistema 
inmobiliario, o amor, o teatro e a estupidez 
humana na sociedade contemporánea.

Una pareja deja el teatro para marcharse 
a un lugar remoto y emprender, con toda 
la ilusión, su proyecto más ambicioso: 
construir una casa con sus propias manos. 
Su gran creación. Y así pasan treinta años, 
toda una vida trabajando, lejos del mundo, 
con un compromiso inquebrantable.
Entre el surrealismo y el absurdo, la pieza 
pretende ser una reflexión metafórica sobre 
el fracaso, la crisis climática y ecológica, 
la injusticia del sistema inmobiliario, el 
amor, el teatro y la estupidez humana en la 
sociedad contemporánea.

80 minutos

Teatro

Todos os públicos

Galego + LSE

BIO CONSTRUCIÓN
Ibuprofeno Teatro
Galicia

XOVES 23/07. 23.00h
Audit. Rubén García do Castelo

*Premio do Público da MIT Ribadavia 2025

En escena: Marián Bañobre e Santiago Cortegoso. Música en directo e deseño do 
espazo sonoro: Macarena Montesinos. Texto: Santiago Cortegoso. Dirección: Marián 
Bañobre e Santiago Cortegoso. Asistencia de dirección: Marcos PTT. Auxiliar de 
dirección: Gloria Punzano. Deseño do espazo escénico: Jose Perozo. Deseño de 
vestiario: Laura Vidales. Deseño de iluminación: Carlos Álvarez-Ossorio. Movemento 

escénico: Armando Martén. Caracterización: Baia Fernández. Imaxe: Diego Seixo.

Función accesible LSE e AD.
Equipa de accesibilidade:
Audiodescrición: Borja Fernández. Interpretación de lingua de 
signos a cargo da entidade Enlinguadesignos (Raquel González, 
Alba T. Puentes  e David Fernández) e Gema Santos. Asesoramento 
lingüístico a cargo das especialistas: Claudia Domínguez (de 
Enlinguadesignos) e Ruth Lovera.

Compañía fundada en 2010 por Marián Bañobre 
e Santiago Cortegoso, xeramos espectáculos a 
partir de textos escritos previamente (Raclette, 
Casa O’Rei...) ou integrando a dramaturxia e 
a posta en escena nos procesos de creación 
(A filla de Woody Allen, O mel non caduca...). 
Experimentamos en cada proposta, para falar 
de temas claves que afectan ao ser humano 
contemporáneo, a través de personaxes que 
buscan a súa identidade nun contexto social 
globalizado e complexo que non conseguen 
controlar e que os leva a situacións absurdas 
e cargadas dun humor acedo e sarcástico. 
Participamos en numerosas prazas e festivais 
de dentro e fóra de Galicia, co recoñecemento 
de premios coma o María Casares en diversas 
categorías, finalistas nos Max a Mellor Dirección 
e Autoría ou o Álvaro Cunqueiro de Textos 
Teatrais, entre outros.

Compañía fundada en 2010 por Marián Bañobre 
e Santiago Cortegoso, xeramos espectáculos a 
partir de textos escritos previamente (Raclette, 
Casa O’Rei...) ou integrando a dramaturxia e 
a posta en escena nos procesos de creación 
(A filla de Woody Allen, O mel non caduca...). 
Experimentamos en cada proposta, para falar 
de temas claves que afectan ao ser humano 
contemporáneo, a través de personaxes que 
buscan a súa identidade nun contexto social 
globalizado e complexo que non conseguen 
controlar e que os leva a situacións absurdas 
e cargadas dun humor acedo e sarcástico. 
Participamos en numerosas prazas e festivais 
de dentro e fóra de Galicia, co recoñecemento 
de premios coma o María Casares en diversas 
categorías, finalistas nos Max a Mellor Dirección 
e Autoría ou o Álvaro Cunqueiro de Textos 
Teatrais, entre outros.

BIO
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Nesta obra, que o coreógrafo francés 
Jérôme Bel define como “auto-bio-
coreo-gráfica”, relata por primeira vez 
a súa propia historia, compartindo as 
súas dúbidas, compromisos, fracasos e 
paixóns. Por motivos ecolóxicos, a peza 
é interpretada sempre por unha actriz 
ou un actor local, na lingua do país onde 
se presenta. Nesta ocasión, a actriz 
galega María Roja encarna a Jérôme Bel, 
esvaecendo as fronteiras entre arte e 
interpretación, entre performance e arquivo.
Combinando documentación audiovisual 
de danza, monólogo e recreación en 
directo, esta proposta inesperada é ao 
mesmo tempo un percorrido por unha obra 
xa histórica e un constante exercicio de 
reinvención.

En esta obra que el coreógrafo francés 
Jérôme Bel describe como “auto-bio-
coreo-gráfica”, cuenta por primera vez su 
propia historia, compartiendo sus dudas, 
compromisos, fracasos y pasiones. Por 
motivos ecológicos, la pieza es interpretada 
siempre por una actriz o un actor local, en 
la lengua del país donde se presenta. En 
esta ocasión, la actriz gallega María Roja 
encarna a Jérôme Bel, desdibujando las 
fronteras entre arte e interpretación, entre 
performance y archivo.
Combinando documentación audiovisual 
de danza, monólogo y recreación en 
directo, esta propuesta inesperada es 
al mismo tiempo un recorrido por una 
obra ya histórica y un gesto constante de 
reinvención.

120 minutos

Performance, conferencia

Maiores de 12 anos

Galego

JÉRÔME BEL
Jérôme Bel (x María Roja)
Francia

VENRES 24/07. 20.00h
Igrexa da Madalena

Función coproducida coa Bienal de Artes Vivas de Pontevedra

Texto e vídeos: Jérôme Bel. Asistente : Maxime Kurvers. Interpretación: María 
Roja. Imaxes: Herman Sorgeloos, Marie-Hélène Rebois, Aldo Lee, Pierre Dupouey, 
Olivier Lemaire, Chloé Mossessian. Produción dos vídeos: CND Centre national de la 
danse, R.B. Jérôme Bel, Paris National Opera/Telmondis en asociación con France 2 
coa participación de Mezzo e do Centre national de la cinématographie, Theater Hora, 
French Institute Alliance Française – FIAF. Produción da performance: R. B. Jérôme Bel 
(Rebecca Lasselin e Sandro Grando). Produción da versión en galego, interpretada 
por María Roja: Bienal de Artes Vivas de Pontevedra, Mostra Internacional de Teatro de 
Ribadavia. Coprodución: La Ménagerie de Verre (París), La Commune, Centro Dramático 

Nacional de Aubervilliers, Festival de Outono de París e R. B. Jérôme Bel (París).
A escritura do texto desta performance forma parte do proceso creativo de Sustainable 
Theatre?, concibido por Katie Mitchell, Jérôme Bel e Teatro Vidy-Lausanne, e coproducido 

por STaAGES.
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Jérôme Bel é unha das figuras máis influentes 
da danza contemporánea europea. Desde os 
anos noventa desenvolve unha traxectoria 
marcada pola investigación crítica sobre os 
códigos da representación escénica, reducindo 
a danza aos seus elementos esenciais para 
cuestionar as convencións do espectáculo e a 
relación entre corpo, escena e público.
O seu traballo evolucionou posteriormente cara 
á exploración da biografía e da singularidade 
das persoas intérpretes, dando lugar a pezas 
emblemáticas como Véronique Doisneau, Cédric 
Andrieux, Isadora Duncan, Disabled Theater ou 
Gala. A través delas, sitúa no centro a palabra, a 
experiencia individual e a diversidade de corpos 
e traxectorias.
Desde 2019 desenvolve os seus proxectos 
baixo criterios de sustentabilidade ecolóxica, 
evitando os desprazamentos en avión. As 
súas obras foron presentadas en institucións 
internacionais como a Tate Modern, o MoMA, a 
Documenta ou o Louvre, e recibiron numerosos 
recoñecementos, entre eles o Premio Bessie e o 
Taishin Performing Arts Award.

María Roja (Lugo, 1982) é actriz, performer e 
artista visual. O seu traballo explora o corpo 
como espazo íntimo, social e político, cun 
especial interese polos procesos de transmisión 
do coñecemento e polo potencial subversivo 
da creación artística. Exhibiu pezas e accións 
en galerías, museos, teatros e festivais 
nacionais e internacionais. Cofundadora dos 
colectivos áIntemperie, Ohn e Blanco&Roja, 
forma parte tamén de Límites e Cintaadhesiva. 
Como intérprete traballou con compañías 
como Matarile, Centro Dramático Galego ou 
Contraproducións, e participou en diversas 
producións audiovisuais. É licenciada en Belas 
Artes, titulada en Arte Dramática e gañadora de 
tres Premios María Casares á Mellor Actriz.

Jérôme Bel es una de las figuras más 
influyentes de la danza contemporánea europea. 
Desde los años noventa ha desarrollado 
una trayectoria marcada por la investigación 
crítica sobre los códigos de la representación 
escénica, reduciendo la danza a sus elementos 
esenciales para cuestionar las convenciones del 
espectáculo y la relación entre cuerpo, escena 
y público. Su trabajo evolucionó posteriormente 
hacia la exploración de la biografía y la 
singularidad de los intérpretes, dando lugar a 
piezas emblemáticas como Véronique Doisneau, 
Cédric Andrieux, Isadora Duncan, Disabled 
Theater o Gala. A través de ellas, sitúa en el 
centro la palabra, la experiencia individual y la 
diversidad de cuerpos y trayectorias. Desde 
2019 desarrolla sus proyectos bajo criterios 
de sostenibilidad ecológica, evitando los 
desplazamientos en avión. Sus obras han sido 
presentadas en instituciones internacionales 
como Tate Modern, MoMA, Documenta 
o el Louvre, y han recibido numerosos 
reconocimientos, entre ellos el Premio Bessie y 
el Taishin Performing Arts Award.

María Roja (Lugo, 1982) es actriz, performer 
y artista visual. Su trabajo explora el cuerpo 
como espacio íntimo, social y político, con 
especial interés en los procesos de transmisión 
del conocimiento y en el potencial subversivo 
de la creación artística. Ha mostrado sus 
piezas y acciones en galerías, museos, teatros 
y festivales nacionales e internacionales. 
Cofundadora de los colectivos áIntemperie, Ohn 
y Blanco&Roja, forma parte también de Límites 
y Cintaadhesiva. Como intérprete ha trabajado 
con compañías como Matarile, Centro Dramático 
Galego o Contraproducións, y ha participado 
en diversas producciones audiovisuales. Es 
licenciada en Bellas Artes, titulada en Arte 
Dramático y ganadora de tres Premios María 
Casares a la Mejor Actriz.

BIO
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Estudio para unha extracción é un solo 
de danza contemporánea con música 
en directo, da man de Pablo Sánchez, 
baseado no traballo previo Oro Negro. 
A peza preséntase como un retrato en 
movemento no que se revelan de maneira 
sensible as dimensións do invisible, do 
fantástico e do onírico que conforman 
un corpo, un corpo transmutado que se 
expande cara a unha nova realidade. A 
proposta constrúese a través da metáfora 
do proceso de escavación como revelación 
da multiplicidade de capas que conforman 
un corpo, entendido como territorio de 
memoria viva.

Estudio para una Extracción es un solo 
de danza contemporánea con música en 
directo, de la mano de Pablo Sánchez, 
basado en el trabajo previo “Oro Negro”. 
La pieza se presenta como un retrato en 
movimiento en el que se revelan de manera 
sensible las dimensiones de lo invisible, 
de lo fantástico y lo onírico que conforman 
un cuerpo, un cuerpo transmutado, que 
se expande hacia una nueva realidad. La 
pieza se construye a través de la metáfora 
del proceso de excavación como la 
revelación de la multiplicidad de capas que 
conforman un cuerpo, como territorio de 
memoria viva.

20 minutos. Dobre pase

Danza

Todos os públicos

Sen texto

ESTUDIO PARA UNA 
EXTRACCIÓN
Poliana Lima
Madrid

VENRES 24/07. 21.00h + 21.30h
Rúa (Adro de Sto. Domingo)

*ESTREA EN GALICIA

Poliana Lima (Brasil, 1983) é coreógrafa, 
bailarina e docente afincada en Madrid 
desde 2010, iniciando as súas creacións en 
2011. En 2024 estrea The Common Ground 
(CondeDuque, Madrid), a segunda entrega 
da súa triloxía sobre memoria e identidade 
que comezou con Oro Negro e culminará con 
Carnaval. En 2022 estrea Oro Negro no Festival 
de Outono e Cruce en CondeDuque, ambas en 
Madrid. En 2020 presenta Las cosas se mueven 
pero no dicen nada nos Teatros del Canal, 
en coprodución co Festival Dias da Dança/
Teatro Rivoli do Porto e o Centre National de 
la Danse de París. Ese mesmo ano estrea o 
site-specific Cosas en la distancia no Centro 
Cultural CondeDuque. En 2021 foi seleccionada 
pola prestixiosa plataforma Aerowaves. Co 
corpo como núcleo da súa expresión, explora 
a creación dunha poética escénica capaz de 
comunicarse co público de maneira sinxela 
e profunda. A identidade, a memoria e a 
relación entre creación e pedagoxía son eixos 
fundamentais do seu traballo artístico.

Poliana Lima (Brasil, 1983) es coreógrafa, 
bailarina y profesora afincada en Madrid desde 
2010, iniciando sus creaciones en 2011. En 2024 
estrena The Common Ground (CondeDuque, 
Madrid), la segunda entrega de su trilogía 
sobre memoria e identidad que comenzó con 
Oro Negro y culminará con Carnaval. En 2022 
estrena Oro Negro en el Festival de Otoño 
y Cruce en CondeDuque, ambos en Madrid. 
En 2020 presenta Las cosas se mueven pero 
no dicen nada en los Teatros del Canal, en 
coproducción con el Festival Dias da Dança/
Teatro Rivoli de Oporto y el Centre National de 
la Danse de París. Ese mismo año estrena el 
site-specific Cosas en la distancia en el Centro 
Cultural CondeDuque. En 2021 fue seleccionada 
por la prestigiosa plataforma Aerowaves. Con 
el cuerpo como núcleo de su expresión, explora 
la creación de una poética escénica capaz de 
comunicarse con el público de forma sencilla 
y profunda. La identidad, la memoria y la 
relación entre creación y pedagogía son ejes 
fundamentales de su trabajo artístico.

Dirección e coreografía: Poliana Lima. Interpretación: Poliana Lima. Música en 
directo: Pablo Sánchez.
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En 1983, José Afonso, debilitado pola 
doenza que o levaría á morte catro anos 
despois, subiu aos escenarios dos Coliseus 
de Lisboa e do Porto para ofrecer os seus 
últimos concertos. O concerto de Lisboa, 
rexistrado pola RTP, converteuse nun fito 
da memoria colectiva portuguesa e foi 
perpetuado nun álbum, nun filme-concerto 
e, máis recentemente, nunha edición 
restaurada que recupera case integramente 
o espectáculo.
Trátase dun espectáculo multidisciplinar 
que entrelaza música, teatro, 
performance e poesía. A proposta non 
pretende reconstruír o concerto orixinal, 
senón reinventalo á luz dunha visión 
contemporánea inspirada no Gig Theatre, 
unha forma híbrida que fusiona a enerxía 
dos concertos en directo coa narrativa 
teatral, reinterpretando o legado de Zeca 
con liberdade creativa e unha profunda 
resonancia emocional.

En 1983, José Afonso, debilitado por la 
dolencia que lo llevaría a la muerte cuatro 
años después, subió a los escenarios de 
los Coliseus de Lisboa y de Porto para 
sus últimos conciertos. El concierto de 
Lisboa, registrado por RTP, se volvió 
un marco en la memoria colectiva 
portuguesa y fue perpetuado en álbum, 
filme-concierto y, más recientemente, 
en una edición restaurada que recupera 
casi íntegramente el espectáculo. Es un 
espectáculo multidisciplinar que entrelaza 
música, teatro, performance y poesía. El 
espectáculo no pretende reconstituir el 
concierto original, sino reinventarlo a la luz 
de una visión contemporánea inspirada en 
el Gig Theatre, una forma híbrida que funde 
la energía de los conciertos al vivo con la 
narrativa teatral, reinterpretando el legado 
de Zeca con libertad creativa y profunda 
resonancia emocional.

140 minutos

Teatro, música

Todos os públicos

Portugués

JOSÉ AFONSO, AO VIVO NOS 
COLISEUS 1983
Teatro Experimental do Porto
Portugal

VENRES 24/07. 23.00h 
Audit. Rubén García do Castelo

Dirección artística: Gonçalo Amorim. Textos orixinais: Lígia Soares, Marta Figueiredo, 
Miguel Cardoso, Rui Pina Coelho e Susana Moreira Marques. Coordinación 
dramatúrxica: Rui Pina Coelho. Elenco: Catarina Chora, Catarina Carvalho Gomes, 
Inês Salvado, Hugo Inácio. Escenografía: Catarina Barros. Dirección musical: Mariana 
Leite Soares, Pedro João. Banda: Mariana Leite Soares, Pedro João, Josué, Saulo 
Giovannini, Teresa Costa. Vestiario: Cátia Barros. Iluminación: Nuno Meira. Técnico de 
luz: Renato Marinho. Deseño de son: Mariana Leite Soares. Son: Miguel Serrão. Vídeo: 
José Freitas. Apoio á investigación: João Carlos Callixto, Pedro Afonso, Zélia Afonso. 
Coprodución: Teatro Municipal do Porto, Teatro Experimental do Porto, Culturgest, 
Centro Dramático Galego, CineTeatro Louletano. Apoio: Centro Cultural Português em 
Vigo | Camões - Instituto da Cooperação e da Língua, I.P. – Ministério dos Negócios 

Estrangeiros de Portugal.
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Teatro Experimental do Porto.
Somos a decana das compañías profesionais 
do teatro portugués e a que acadou unha maior 
lonxevidade en Portugal. Estreamos o noso 
primeiro espectáculo en 1953 e continuamos 
a nosa traxectoria, con momentos máis e 
menos favorables, pero sempre con firmeza. 
Da man de António Pedro (1953-1961), o noso 
primeiro director artístico, transformamos a 
maneira de facer teatro en Portugal, impulsando 
unha revolución estética coa introdución da 
encenación moderna. A António Pedro seguírono 
figuras destacadas do teatro, das artes plásticas, 
da música, da literatura, do cinema e do 
pensamento, que foron moldeando o Teatro 
Experimental do Porto (TEP) e a asociación que 
o dirixe, o Círculo de Cultura Teatral. Ao longo 
destes máis de setenta anos, pasaron polo 
TEP algunhas das figuras máis carismáticas da 
cultura portuguesa e representáronse obras dos 
principais autores nacionais e internacionais. 
Desde 2012, a dirección artística está a cargo de 
Gonçalo Amorim, tras un período de dous anos 
como encenador residente.

Teatro Experimental do Porto.
Somos la decana de las compañías 
profesionales del teatro portugués y la que ha 
alcanzado una mayor longevidad en Portugal. 
Estrenamos nuestro primer espectáculo en 
1953 y hemos continuado nuestra trayectoria, 
con momentos más y menos favorables, pero 
siempre con firmeza. Bajo la dirección de António 
Pedro (1953-1961), nuestro primer director 
artístico, transformamos la manera de hacer 
teatro en Portugal, impulsando una revolución 
estética mediante la introducción de la puesta en 
escena moderna. A António Pedro le sucedieron 
destacadas figuras del teatro, las artes plásticas, 
la música, la literatura, el cine y el pensamiento, 
que contribuyeron a modelar el Teatro 
Experimental do Porto (TEP) y la asociación que 
lo dirige, el Círculo de Cultura Teatral. A lo largo 
de estos más de setenta años han pasado por 
el TEP algunas de las figuras más carismáticas 
de la cultura portuguesa y se han representado 
obras de los principales autores nacionales 
e internacionales. Desde 2012, la dirección 
artística está a cargo de Gonçalo Amorim, tras 
un periodo de dos años como director residente.
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“Un monodrama de desexo e música”.
Imaxinade que estou en escena soa co 
meu sinte e estou morta de medo. Intento 
ser un pouco punkarra porque iso sempre 
se aplaude nas performances. Penso 
no punk e só vexo o tipo coa crista que 
sempre me quedaba mirando no Maycar. 
Estou en escena soa, sen crista e querendo 
que a xente diga: «Esta tía é moi punki». 
Os punkis que coñecín non reciclaban, 
tiraban as cabichas ao chan e levaban 
pantalóns axustados con cadeas. A min 
gústanme os pantalóns largos tipo slouchy 
e reciclo ata a regra, así que renuncio 
definitivamente a ser punki.

“Un monodrama de deseo y música”.
Imaginaos que estoy en escena sola con 
mi sinte y estoy acojonada.  Intento ser 
un poco punkarra porque eso siempre es 
aplaudido en las performances. Pienso en 
lo punki y solo veo al tío con cresta que 
se me quedaba mirando siempre en el 
Maycar. Estoy en escena sola, sin cresta y 
queriendo que la gente diga: «Esta tía es 
muy punki». Los punkis que he conocido 
no reciclaban, tiraban los pitillos al suelo 
y llevaban pantalones apretados con 
cadenas. A mí me gustan los pantalones 
flojos tipo slouchy y reciclo hasta mi regla, 
así que renuncio definitivamente a ser 
punki.

80 minutos

Teatro, música

A partir de 12 anos

Galego

ROLAND MON AMOUR
Cris Balboa
Galicia

SÁBADO 25/07. 19.30h
Audit. Manuel María da Casa da Cultura

Cris Balboa é unha creadora galega que 
desenvolve unha linguaxe escénica propia onde 
palabra, acción, danza, audiovisual e música 
dialogan desde o absurdo cotián. O seu traballo 
parte do autobiográfico para explorar cuestións 
colectivas vinculadas ao desexo, a identidade, a 
fraxilidade e as contradicións contemporáneas. 
Desde a súa compañía Funboa Escénica creou 
pezas como Roland mon amour (2025), Sinte 
(2025), Technocracia (2020), O que segue 
(2019) ou Masa madre + sal mariña (2018). 
Colaborou con diversos artistas e participou en 
destacados espazos de creación e pensamento 
escénico. Formada no Máster de Práctica 
Escénica e Cultura Visual (UCLM), compaxina a 
creación coa docencia e a investigación artística.

Cris Balboa es una creadora gallega que 
desarrolla un lenguaje escénico propio donde 
palabra, acción, danza, audiovisual y música 
dialogan desde el absurdo cotidiano. Su 
trabajo parte de lo autobiográfico para explorar 
cuestiones colectivas vinculadas al deseo, la 
identidad, la fragilidad y las contradicciones 
contemporáneas. Desde su compañía Funboa 
Escénica ha creado piezas como Roland mon 
amour (2025), Sinte (2025), Technocracia 
(2020), O que segue (2019) o Masa madre + 
sal marina (2018). Ha colaborado con diversos 
artistas y participado en destacados espacios de 
creación y pensamiento escénico. Formada en 
el Máster de Práctica Escénica y Cultura Visual 
(UCLM), compagina la creación con la docencia 
e investigación artística.

Creación, dirección e interpretación: Cris Balboa. Dramaturxia: Cris Balboa e Alberto 
Cortés. Intervención artística no espazo: Mauro Trastoy. Iluminación: Laura Iturralde. 
Vestiario: Gloria Trenado. Espazo sonoro: Cris Balboa. Son: Óscar Villegas. Axudante 
de dirección: Alberto Cortés. Axudante de son: Frank Lefrenk. Deseño do cartel: 
Emilio Lorente. Tráiler e fotografía: Bárbara Sánchez Palomero. Coprodución: Centro 

Dramático Nacional, Cris Balboa e Centro Dramático Galego.

BIO
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361 GRAOS é a nosa propia pareidolia da 
Teoría do Caos. Unha obra existencialista 
que traduce en imaxes a necesidade 
de ver o mundo como un fluxo de 
acontecementos (lembranzas) móbiles, 
con saltos inesperados, dinámicos e non 
lineais. Queremos aceptar que o Caos é 
o estado natural da vida. Sempre existe a 
oportunidade de dar un xiro máis antes de 
que todo remate.
Parece circo, pero non o é de todo/ Parece 
danza, pero non o é de todo/ Parece unha 
instalación, pero non o é de todo/ Parece 
teatro, pero non o é de todo/ Creo que é un 
poema.

Premio FETEN 2023.
Premio Circada.
Seleccionado en Platea e no Catálogo 
Circo a Escena.

361 GRADOS es nuestra propia 
pareidolia de la Teoría del Caos. Una obra 
existencialista que traduce en imágenes la 
necesidad de ver el mundo como un Uxo 
de acontecimientos (recuerdos) móviles, 
con saltos inesperados, dinámicos y no 
lineales. Queremos aceptar que el Caos es 
el estado natural de la vida. Siempre está la 
oportunidad de dar un giro más, antes que 
todo remate.
Parece circo, pero non lo es de todo/ 
Parece danza, pero no lo es de todo/ 
Parece una instalación, pero non lo es de 
todo/ Parece teatro, pero non lo es de todo/ 
Creo que es un Poema.

Premio Fetén 2023.
Premio Circada. 
Seleccionado en Platea y Catálogo Circo a 
Escena.

50 minutos

Circo, teatro físico, hula hoops, poesía

Todos os públicos

Sen texto

361º
Proyecto tránsito
Andalucía

SÁBADO 25/07. 21.00h
Rúa (Alameda)

A Cía. Proxecto Tránsito é unha compañía 
sevillana de circo contemporáneo e teatro 
físico co-creada en 2019 por Clara Raíña e Ana 
Donoso Mora. Fusionan hula hoops, danza butoh 
e dramaturxia contemporánea, destacando polo 
seu premiado espectáculo “361ºGRADOS”.
Na súa curta traxectoria teñen varios Premios no 
seu haber como o Premio á Mellor Investigación 
Circense en FETEN 2023 e o Segundo Premio 
Panorama en Circada 2022.
 361º é un traballo inspirado na pareidolia e a 
teoría do caos, é unha montaxe existencialista 
sen unha narrativa lineal explícita, deseñado 
para evocar emocións no espectador a través de 
imaxes visuais.

La Cía. Proyecto Tránsito es una compañía 
sevillana de circo contemporáneo y teatro físico, 
cofundada en 2019 por Clara Raíña y Ana 
Donoso Mora. Fusionan hula hoops, danza butoh 
y dramaturgia contemporánea, destacando por 
su premiado espectáculo «361ºGRADOS».
En su corta trayectoria han obtenido varios 
galardones, entre ellos el Premio a la Mejor 
Investigación Circense en FETEN 2023 y el 
Segundo Premio Panorama en Circada 2022.
361º es una creación inspirada en la pareidolia 
y la teoría del caos. Se trata de un montaje 
existencialista, sin una narrativa lineal explícita, 
diseñado para evocar emociones en el 
espectador a través de imágenes visuales.

Dirección escénica e dramaturxia: Ana Donoso Mora. Intérprete-creadora: Clara 
Reina Meneses. Espazo sonoro: Mattia Matmar. Deseño de esfera: Pablo Pujol. 
Construción esfera: Pablo Pujol e Javier Dastis. Deseño de Iluminación: Ana Donoso 
Mora. Asistencia artística: La Clínica Artística de Jana Pacheco (El Palomar) e Natalia 

Jiménez.
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Atlas de anatomía é este corpo feminino 
no que conviven tradicións herdadas e 
patróns aprendidos xunto cos órganos e os 
fluídos. Este corpo insular e canario, con 
influencias afrolatinas, herdanza andaluza 
e presente europeo. Un corpo mesturado 
e mestizo en todas as súas formas, no que 
o flamenco, bastardo, ocupa unha esquina 
propia deste mosaico identitario.
Un corpo que se cuestiona fronte ao que 
aprendeu que supostamente é e ao lugar 
que supostamente ocupa. Que nunca é 
suficientemente algo e é demasiado outra 
cousa. Unha identidade que busca a súa 
propia implosión no seu propio centro.
Permitir a convivencia do puro antigo co 
puro mestizo como responsabilidade cara 
a esta identidade diversa e complexa, 
ávida de novas posibilidades de ser e de 
vincularse.

Premio Réplica ao Mellor Espectáculo de 
Danza 2025.
Premio Réplica ao Mellor Espazo Sonoro 
2025.

Atlas de anatomía es este cuerpo femenino 
en el que conviven tradiciones heredadas y 
patrones aprendidos junto con los órganos 
y los fluidos. - Este cuerpo isleño y canario 
con influencias afrolatinas, herencia 
andaluza y presente europeo - Un cuerpo 
mezclado y mestizo en todas sus formas 
en el que el flamenco, bastardo, ocupa una 
esquina propia de este mosaico identitario.
Un cuerpo que se cuestiona ante lo que ha 
aprendido que se supone que es y el lugar 
que se supone que ocupa. Que nunca es lo 
suficientemente algo y es demasiado otra 
cosa. Una identidad que busca su propia 
implosión en su propio centro.
Permitir la convivencia de lo puro añejo 
con lo puro mestizo, como responsabilidad 
para con esta identidad diversa y compleja, 
ávida de nuevas posibilidades de ser y de 
vincularse.

Premio Réplica a Mejor espectáculo de 
Danza 2025.
Premio Réplica a Mejor espacio sonoro 
2025.

55 minutos

Danza, artes vivas, música

A partir de 12 anos

Sen texto

ATLAS DE ANATOMÍA
Paula Quintana
Canarias

SÁBADO 25/07. 23.00h
Audit. Rubén García do Castelo

*ESTREA EN GALICIA

Paula Quintana é creadora, coreógrafa e 
intérprete nacida en Tenerife. O seu traballo 
desenvolve unha linguaxe escénica propia que 
combina danza, teatro e outras disciplinas para 
xerar experiencias que dialogan co espectador 
desde o intelectual e o sensorial. Formada 
en teatro, danza clásica, contemporánea e 
flamenco, desenvolveu unha sólida traxectoria 
nacional e internacional como creadora, 
intérprete e docente, recoñecida con múltiples 
premios e apoios. Entre as súas obras máis 
destacadas atópase a triloxía sobre a elevación 
dos corpos, integrada por Las Alegrías, La 
Carne e Huerto. O seu traballo combina creación 
escénica, investigación transdisciplinar e 
mediación cultural.

Paula Quintana es creadora, coreógrafa 
e intérprete nacida en Tenerife. Su trabajo 
desarrolla un lenguaje escénico propio que 
combina danza, teatro y otras disciplinas 
para generar experiencias que dialogan 
con el espectador desde lo intelectual y lo 
sensorial. Formada en teatro, danza clásica, 
contemporánea y flamenco, ha desarrollado una 
sólida trayectoria nacional e internacional como 
creadora, intérprete y docente, reconocida con 
múltiples premios y apoyos. Entre sus obras 
más destacadas se encuentra la trilogía sobre 
la elevación de los cuerpos, integrada por Las 
Alegrías, La Carne y Huerto. Su trabajo combina 
creación escénica, investigación transdisciplinar 
y mediación cultural.

Creación, dirección e coreografía: Paula Quintana. Bailarina: Paula Quintana. Música e 
espazo sonoro: Miguel Marín. Coro de voces: Proxecto eLe, Carlos Cansino, Ana Cinta 
Alonso, Riklia Sanchis, Rogelio Rodríguez. Iluminación: Miguel Ruz. Estilismo: Jorge 
Dutor. Materiais gráficos: Rebecka Skogh. Busca compartida e acompañamento 
artístico: Fernando López, Mari Paula, Javier Cuevas. Dirección técnica: Miguel Ruz. 
Técnico de son: Jonás García (Superstereo). Comunicación: Cultproject. Management 
e distribución: Caterina Muñoz (España). Co apoio de: INAEM, ICDC, Goberno de 

Canarias, Cabildo de Tenerife, Centro Coreográfico María Pagés.
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ENTREGA DO PREMIO DA 
ACADEMIA GALEGA DE 
TEATRO 2026 A ANTONIO 
SIMÓN 
Sábado 18 de xullo.
12:00 h.
Salón de Plenos do Concello de 
Ribadavia.
*Evento aberto ao público xeral ata 
completar capacidade.

A Directiva da Academia Galega de Teatro 
acordou conceder o Premio Academia 
Galega de Teatro 2026 a Antonio Simón, 
“por ser un dos precursores na creación 
do Teatro Profesional en Galicia, un 
dos imprescindibles á hora de deseñar 
estratexias, de definir proxectos, de estar 
sempre na vangarda na defensa do 
avance necesario nas decisións a tomar, a 
compartir, por ese obxectivo común: ser e 
existir e deixar pegada na historia”. 
Director de teatro, actor, escenógrafo, 
cineasta, Antonio Simón colaborou nos 
seus inicios co Teatro Circo, o grupo La 
Picota (Madrid) e participou na fundación 
de Troula, co que dirixiu O velorio (1978), 
a partir do texto homónimo de Francisco 
Taxes; Anastas ou a orixe da constitución 
(1979) a partir dunha obra de Juan Benet; 
ou Pedro Madruga (1980), sobre un guión 
de Miguel Gato. Dirixiu diversas montaxes 
para o Centro Dramático Galego, como: 
Caderno de Bitácora (1985), partindo dun 
texto homónimo de Francisco Taxes; Un 
refaixo para Celestina (1993), sobre unha 
adaptación da obra de Eduardo Blanco 
Amor; Viaxe e fin de Don Frontán (1995), 
sobre textos de Rafael Dieste; Lugar (1999) 
a partir da obra homónima de Raúl Dans; ou 
a produción Daquel Abrente (2001-2003), 
que conmemorou os 25 anos do teatro 
profesional galego. Outras obras dirixidas 

por el foron Res (1981), sobre textos de 
A.Artaud; Xubileo (1982), de Robeto Vidal 
Bolaño; O auto do prisioneiro, de Carvalho 
Calero (2000); ou O caso Otero (2007) e A 
función do tequila (2012), ambas de Manuel 
Guede. Ademais de participar como actor 
e escenográfo en moi diversas propostas 
colaborando tamén con Teatro do Atlántico, 
Compañía de Teatro de Braga ou Teatro do 
Noroeste. Simón foi axente fundamental 
na Mostra de Teatro Galego Abrente, na 
creación do Centro Dramático Galego, 
na posta en marcha dos Premios María 
Casares ou no Congreso Galego de Teatro, 
entre outros fitos do teatro galego. 

PRESENTACIÓN DO 
LIBRO O MIRADOIRO, DE 
ISA FERNÁNDEZ  

Domingo 19 de xullo.
12:00 h.
Biblioteca Pública Municipal de 
Ribadavia.
*Evento aberto ao público xeral ata 
completar capacidade.

Presentación do libro O Miradoiro, texto 
gañador do 20º Premio Abrente de Textos 
Teatrais 2025.  Participan:  Isa Fernández, 
autora; e César Lorenzo, editor de AIRA 
Editorial. 
“A e B soben os douscentos corenta e oito 
chanzos que levan ao miradoiro, ese lugar 
no que atopan a perspectiva idónea para 
reflexionar sobre as súas vidas, sobre 
a súa relación, sobre os seus medos e 
esperanzas.”

42mit 77



‘PUBLICAR TEATRO 
GALEGO’. CONVERSA 
SOBRE A EDICIÓN 
E A DIFUSIÓN DA 
DRAMATURXIA GALEGA 

Domingo 19 de xullo*.
13:00h.
Biblioteca Pública Municipal de Ribadavia.
*Evento aberto ao público xeral ata 
completar capacidade.

Modera: Ana Abad de Larriva, autora, 
creadora escénica e subdirectora da 
erregueté Revista Galega de Teatro. 
Participan: Xosé Lois Vázquez, Difusora 
de Letras, Artes e Ideas; Julio Fer, Edicións 
Invasoras; Paco Macías, Edicións Positivas; 
Sabela Mendoza, directora da MIT. 
Falamos sobre escribir, editar e publicar 
teatro galego. A quen se dirixen hoxe os 
textos dramáticos? Como ampliar os seus 
públicos e favorecer espazos de lectura, 
intercambio e difusión? Que relacións 
existen entre a escena e o libro? E como 
facer máis visible a dramaturxia galega para 
unha maior proxección?

21º PREMIO ABRENTE DE 
TEXTOS TEATRAIS
A MIT convoca unha nova edición do Premio 
Abrente de Textos Teatrais que leva o nome 
da Asociación que alentou a dramaturxia e 
o teatro en galego despois do franquismo e 
axudou á súa recuperación e dignificación. 
A resolución do Xurado darase a coñecer o 
día 22 de xullo. O Xurado do Premio Abrente 
2026 está composto por Lucía Aldao, 
Carlos Álvarez-Ossorio e María Ángeles 
Iglesias Lopardo. 

TEMOS UNHA 
CITA - CICLO DE 
CONVERSAS SOBRE 
AS ARTES ESCÉNICAS 
CONTEMPORÁNEAS
Luns 20 de xullo de 11:30 a 14:15h*.
Martes 21 de xullo de 12:00 a 14:15h*.
Museo Etnolóxico de Ribadavia.
*Evento aberto ao público xeral ata 
completar capacidade.
*Coa colaboración do Consello da 
Cultura Galega.

A 42ª edición da MIT inspírase na idea de 
cita. A cita como compromiso de encontro e 
defensa do espazo común; e tamén como 
o xesto ou mecanismo de facer comparecer 
a outras voces, outras memorias e outras 
formas de mirar o mundo. A importancia de 
recoñecernos e nomearnos.  Tomando este 
fío condutor, estas conversas convidan a 
reflexionar sobre os asuntos que nos reúnen 
e sobre aqueles que continúan pendentes. 
Trátase de abrir un espazo de diálogo 
arredor dalgunhas das nosas citas actuais 
—aquilo que nos mobiliza e ocupa— e das 
nosas citas futuras, aquilo que aínda non 
estamos conseguindo atender ou imaxinar. 
Entre as persoas participantes, a MIT 
reúne diversos perfís da escena galega 
e internacional: creadores/as de teatro e 
de danza, programadores/as de festivais 
internacionais, e outros/as axentes 
relacionados coas artes escénicas. A 
presenza de profesionais internacionais 
conta co apoio do Programa PICE de AC/E 
Acción Cultural Española.
Moderan: Matías Daporta, Andrea 
Villa Participan: Ana Carvalhosa, Begoña 
Cuquejo, Cecilia Kuska, Anacarsis Ramos, 
Gena Baamonde, Gonçalo Amorim, Sendic 
Vázquez, Xesús Ron, Lorena Conde, 
Sabela Mendoza. 

‘COLAPSO’. 
LABORATORIO DE 
ARTES VIVAS PARA 
MOZAS E MOZOS DE 
16 A 21 ANOS, CON 
JUAN AYALA E MIGUEL 
OYARZUN
Laboratorio: de 7 a 11 de xullo, e de 13 a 
18 de xullo, de 10:00 a 14:00h.
Mostra final: 18 de xullo ás 21:00h.
Casa da Cultura.

COLAPSO é un proxecto comunitario 
facilitado por Juan Ayala e Miguel Oyarzun 
para mozas e mozos de entre 16 e 21 
anos, que culmina nunha mostra aberta ao 
público. Unha actividade de creación a partir 
do teatro, a danza, a escritura e a música, 
onde cada persoa pon á disposición do 
grupo as ferramentas artísticas que coñece 
ou lle gustaría coñecer mellor para crear 
algo en común, pero sobre todo para gozar 
do proceso. 
Que significa ser nova no noso presente 
e como esta xeración se enfronta a un 
mundo mergullado nunha crise ecolóxica?  
COLAPSO aborda os límites do crecemento 
material e económico, a idea de progreso 
e a relación da mocidade co planeta e 
o seu porvir.  Búscase promover a arte 
como detonante de novos procesos de 
aprendizaxe relacionados co momento 
presente. A mocidade e a adolescencia 
asócianse a miúdo coa irracionalidade e o 
exceso, pero, nesta crise ecosocial, quen 
son as persoas que realmente se exceden?

Esta actividade e o espectáculo resultante 
conta coa subvención do Ministerio de 
Cultura - Dirección General de Derechos 
Culturales. 

‘O DESENTERRADOR DE 
PALABRAS’. OBRADOIRO 
CON SOFÍA ASENCIO 
E TOMÁS ARAGAY 
(SOCIETAT DOCTOR 
ALONSO)
Martes 21 de xullo.
De 10:30 a 14:30h.
Igrexa da Madalena.

Unha práctica conversacional colectiva 
arredor da linguaxe e das palabras. O 
desenterrador pon a ollada na palabra, na 
súa corpoloxía e na súa relación co corpo 
e coa acción. Como o seu nome indica, é 
unha ferramenta que serve para desenterrar 
palabras tanto en sentido real como figurado.
O dispositivo da escavación e as súas 
regras serven para facilitar a expresión 
subxacente das palabras. Se queremos que 
o que subxace aflore, é imprescindible dar 
paso a todo aquilo que excede o coñecido, 
o visible, o consciente, etc. Acalar o «eu» 
para que soe todo o demais, todo aquilo que 
escapa á enunciación habitual.

Actividade gratuita con inscrición previa 
(+ info en mitribadavia.gal). Para persoas 
interesadas na creación, a escena e a 
palabra 

Coa colaboración da AAAG Asociación de 
Actores e Actrices de Galicia. 

FORMACIÓN
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‘UN TODO ARTICULADO: 
ESE ESPAZO AO QUE 
CHAMAMOS DANZA’. 
OBRADOIRO CON 
POLIANA LIMA
Sábado 25 de xullo.
De 11:00 a 13:00h.
Club Artístico.

Neste obradoiro traballaremos a partir 
de dous eixes centrais: por unha banda, 
a práctica da atención como método 
fundamental para investigar o movemento; 
e, pola outra, a construción dun corpo 
articulado, no que cada persoa poida 
recoñecer primeiro os distintos graos de 
independencia das diferentes partes do 
corpo para, posteriormente, asocialas de 
maneira consciente e creativa.
Un todo articulado toma como punto de 
partida o corpo non só na súa dimensión 
física e material, senón na súa totalidade, 
incorporando tamén as súas dimensións 
mentais e emocionais. O obradoiro ten 
como obxectivo ofrecer unha práctica de 
movemento na que se altere a forma cotiá 
de articulación entre estas dimensións, 
creando así a posibilidade da aparición dese 
estado ao que chamamos danza.

Actividade gratuita con inscrición previa (+ 
info en mitribadavia.gal). Para persoas de 
todos os niveis, con algunha experiencia 
previa en danza, teatro, escena ou práctica 
deportiva, maiores de 16 anos. 

‘A VIAXE DO PALLASO’. 
OBRADOIRO DE CLOWN 
CON AITOR BASAURI
Do luns 20 ao venres 24 de xullo.
De 10:00 a 15:00h. 
Casa da Cultura.
Organiza: Escola Galega de Clowns.

Que é o que te fai único/a como artista? 
Como compartes ese ridículo brillante 
e especial co público para que rebente 
de risa? Nesta introdución de 5 días ao 
Spymonkey Clown centrarémonos en como 
identificar e desenvolver esa calidade 
particular do “Gracioso” que é especial para 
ti, e só para ti. Un obradoiro para compartir 
moitos dos métodos que Spymonkey atopou 
esenciais ao longo dos anos para crear 
Theatre of the Funny: xogos físicos, xogos 
de improvisación, exercicios de status, 
rutinas de comedia física, exercicios de coro 
e parodia. Fundador, co-creador e intérprete 
de todos os espectáculos de Spymonkey ata 
a actualidade, Aitor Basauri é un recoñecido 
profesor de clown, impartindo regularmente 
formación en Londres, Nova York, Maine, 
Los Ángeles e arredor do mundo, así como 
para a organización Clown Doctors en 
Alemaña, Austria e Francia.

RESIDENCIAS PARAÍSO 
NA MIT. “ZOOMBIES” DE 
PEDRO VILELA
Residencia: do 8 ao 18 de xullo. 
Mostra aberta ao público: sábado 18 de 
xullo ás 20:00h*.
Igrexa da Madalena.
*Evento aberto ao público ata completar 
capacidade.

Residencias Paraíso é un programa 
de residencias artísticas deseñado e 
coordinado por Colectivo RPM co apoio 
de numerosas institucións. A través dunha 
convocatoria anual, acompáñanse distintos 
proxectos de artistas galegas, estatais e 
portuguesas en colaboración con distintos 
espazos de Galicia.  A MIT de Ribadavia, 
acolle en 2026 o proxecto ZOOMBIES de 
Pedro Vilela, unha investigación escénica 
que emprega a figura do zombi como 
metáfora para analizar a construción do 
“inimigo externo” ao longo da historia. 

Pedro Vilela (20 de xaneiro de 1985, Recife, 
Brasil) é artista, comisario e investigador nas 
áreas das artes performativas e dos estudos 
decoloniais, cunha traxectoria consolidada 
entre Brasil e Portugal. Doutor en Educación 
Artística pola Facultade de Belas Artes da 
Universidade do Porto e mestre en Artes 
Escénicas pola Universidade Federal da 
Bahía, e investigador vinculado ao I2ADS 
– Instituto de Investigação em Arte, Design 
e Sociedade. Entre 2009 e 2015 foi xestor 
e director artístico do Grupo Magiluth no 
Brasil. Establecido en Portugal desde 2019, 
creou as obras TRAVESSIA, FIGUEIREDO, 
GRANDE NELSON xunto ao director 
boliviano Diego Aramburo, FISSURA co 
dramaturgo brasileiro Alexandre Dal Farra, 
e PRIMAVERA xunto ao dramaturgo chileno 
Alexis Moreno, entre outras colaboracións 
internacionais. O seu traballo foi destacado 

pola revista Antro Positivo en 2023 
como o dun dos principais directores en 
activo no Brasil, sendo tamén o primeiro 
latinoamericano galardoado co Premio 
Magaly Muguercia (Iberescena, 2024).

‘EL DISCURSO’. 
RESIDENCIA ARTÍSTICA 
DE ROSA ROMERO
Residencia: do 16 ao 19 de xullo. 
Mostra aberta ao público: domingo 19 de 
xullo ás 20:00h*.
Club Artístico.
*Evento aberto ao público ata completar 
capacidade.

El discurso é unha peza escénica en 
proceso que procura desmontar estruturas 
narrativas e explorar formas alternativas 
de comunicación co público. A obra activa 
o retorno do reprimido: unha manifestación 
física e violenta daquilo que leva demasiado 
tempo contido. A peza propón ocupar ese 
lugar e soster un discurso que non se axusta 
ás formas herdadas, onde corpo e palabra 
comparten o mesmo nivel de exposición.

Rosa Romero. Actriz e creadora gaditana, 
licenciada en Arte Dramática pola ESAD 
Málaga. Nesta cidade traballou con 
compañías como Bajotierra e La Mordiente, 
estudou rexedoría no Centro de Formación 
Escénica de Andalucía e colaborou na 
creación do festival de escena alternativa 
El Quirófano. Tras formarse na Escola de 
Interpretación William Layton, regresou 
á súa cidade natal, San Fernando, onde 
creou e coordinou o proxecto de mediación 
Estratería. Desde 2014 desenvolve unha 
investigación centrada no corpo, o baile 
herdado e a relación directa co espectador. 
Creou as pezas Esta no es la vida privada 
de Rosa Romero (2018), DEBUT (2021) 
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e Soy un baile (2023), coa que recibiu os 
premios á Mellor Intérprete e ao Mellor 
Espectáculo Revelación da Asociación 
Andaluza de Profesionais da Danza. Na 
actualidade reside en Sevilla, onde tamén 
colabora con outros artistas e exerce como 
dramaturxista. La Escuela del Sur é un dos 
seus últimos proxectos.

Co apoio do programa Residencias PICE de 
AC/E Acción Cultural Española 

‘RIBADAVIA 26’.  
ESTANCIA DE CREACIÓN 
DE A VOLÁTIL 
Residencia: do 19 ao 23 de xullo 
Espectáculo: xoves 23 de xullo ás 
20:00h*.
Casa da Cultura.
*Evento aberto ao público ata completar 
capacidade.

Ribadavia 26 é o resultado escénico do 
traballo da Volátil no marco da MIT e Ribadavia 
durante 2 anos. O proxecto Pan, nubes e 
chocolate, laboratorio desenvolvido na MIT 
2025, foi a primeira parte do traballo, na que 
se estableceron vínculos comunitarios e se 
recolleron as historias dun grupo de veciñas 
participantes. Agora, a MIT 2026 acolle 
a segunda parte desta estancia creativa, 
centrada no teatro comunitario, para levar a 
cabo a escenificación das historias que se 
recolleron e unha devolución desa memoria 
colectiva. Rosa, Irene e Alex, integrantes de 
A Volátil, acompañan ás veciñas na escena 
para mediar entre as historias e o teatro.
A Volátil é un colectivo teatral galego-
andaluz integrado polas creadoras, Rosa 
Romero, Alex Sobrino e Irene Moreira. O 
seu traballo explora a recuperación das 
historias silenciadas a través do teatro 

comunitario, as prácticas de transformación 
social e a mediación artística. Álex Sobrino 
é creador escénico especialista no campo 
da iluminación e a fotografía, Rosa Romero 
é creadora escénica especialista nas 
artes do movemento e a música e Irene 
Moreira é directora teatral especialista en 
teatro comunitario. Constrúen un espazo 
de traballo descentralizado, horizontal e 
democrático onde o teatro emerxe como 
unha ferramenta de transformación da 
realidade naqueles lugares onde participan.

Co apoio do programa Residencias PICE de 
AC/E Acción Cultural Española.

MEDIDAS DE 
ACCESIBILIDADE – 42 
MIT RIBADAVIA
A 42 MIT Ribadavia inicia este ano un novo 
camiño para avanzar cara a un festival máis 
accesible e inclusivo. Conscientes de que 
garantir o acceso á cultura en igualdade 
de condicións é un reto que require un 
traballo continuado, esta edición supón un 
primeiro paso nun proceso de mellora que 
a organización aspira a consolidar e ampliar 
nos vindeiros anos.
Por primeira vez na historia da MIT, 
a programación incorpora medidas 
específicas de accesibilidade para algúns 
dos seus espectáculos, con servizos de 
audiodescrición para persoas cegas e con 
discapacidade visual con audiodescritores 
facilitados grazas á colaboración coa 
ONCE que tamén porá a disposición do 
público que así o precise programas en 
braille. Así mesmo, algún dos espectáculos 
e actividades contarán con intérpretes 
en lingua de signos en directo para a 
comunidade xorda signante e algunha das 
pezas contará cun programa en lectura fácil, 
co obxectivo de favorecer a comprensión 
dos seus contidos e facilitar o acceso á 
experiencia cultural a un público máis amplo.
Estas accións representan o comezo dunha 
liña de traballo que nace coa vontade 
de medrar, escoitar as necesidades dos 
públicos e seguir incorporando novas 
ferramentas e recursos que fagan do festival 
un espazo cada vez máis aberto e accesible.
A organización entende que a accesibilidade 
non se resolve con actuacións puntuais, 
senón mediante un compromiso sostido 
que require aprendizaxe, colaboración e 
avaliación constante. Por iso, esta primeira 
experiencia concíbese tamén como unha 
oportunidade para identificar ámbitos 
de mellora, establecer novas alianzas e 
continuar desenvolvendo medidas que 
permitan eliminar barreiras e favorecer unha 
participación cultural plena.

A MIT de Ribadavia quere expresar o seu 
agradecemento aos colectivos, institucións 
e profesionais que, co seu coñecemento, 
asesoramento e colaboración, fixeron 
posible este primeiro paso cara a unha MIT 
máis accesible. Un recoñecemento especial 
merecen tamén as compañías participantes 
que apostan por integrar a accesibilidade 
nas súas creacións e por contribuír a que as 
artes escénicas sexan un espazo cada vez 
máis inclusivo.

Día 17 // VENRES
19:00h – O Miradoiro (lectura performativa) 
– Alomais Teatro – Galicia. Igrexa da 
Madalena.
*[LSE]

19:30h – Inauguración. Igrexa da Madalena.
*[LSE]

23:00h – ICTUS (anatomía de ‘A derradeira 
leición’ de Castelao) – Chévere  – Galicia. 
Auditorio “Rubén García” do Castelo. 
*[LSE e AD/ LECTURA FÁCIL]

Día 19 // DOMINGO
23:00h – Hospital de Campo – Societat 
Doctor Alonso – Cataluña. Auditorio “Rubén 
García” do Castelo.
*[LSE e AD]

Día 21 // MARTES
23:00h – Mi madre y el dinero – Anacarsis 
Ramos & cia Pornotráfico  – México. 
Auditorio “Rubén García” do Castelo.
*[LSE e AD]

Día 23 // XOVES
23:00h – Bio Construción – Ibuprofeno 
Teatro – Galicia. Auditorio “Rubén García” 
do Castelo.
*[LSE e AD]

82 42mit 42mit 83



VENDA DE ENTRADAS
Na oficina da MIT ou a través de
ataquilla.com.
Tel. 988 47 20 56.

•	 Horario de billeteira: de 10:00h a 
14:00h e de 18:00h a 20:30h.

•	 Venda inmediata diaria na billeteira: 
a partir das 21:00h.

Información, venda de merchandising e 
sede da MIT.

•	 Rúa García Penedo, 3 (na entrada 
da Praza Maior).

•	 Tel. 988 47 20 56
•	 info@mitribadavia.gal
•	 www.mitribadavia.gal

PREZOS
Espectáculos con entradas no Castelo, 
na Igrexa da Madalena e na Casa da 
Cultura.

•	 Xeral 7,00 €.
•	 Reducida* (persoas en situación de 

desemprego e estudantes) 5,00 €.

Espectáculos con prezo especial 
(espectáculos inaugural e de clausura 
no Castelo):

•	 Xeral 10,00 €.
•	 Reducida* (persoas en situación de 

desemprego e estudantes) 8,00 €.

Entradas non numeradas do Castelo 
(bloques 4 e 5): 

•	 Prezo único: entrada xeral 5,00 €, 
agás inaugural e de clausura 8,00 €.

* Para as entradas de prezo reducido é preciso 
presentar a documentación oficial acreditativa.

Casa da
Cultura

ESPAZOS

San Cristovo a 2,0 
km (dirección O 
Carballiño)

Igrexa da 
Madalena
e Praza Buxán

Francelos a 2,0 km (dirección 
Cortegada)

Auditorio “Rubén 
García” do 
Castelo

Museo 
Etnolóxico
de Ribadavia

Alameda

Santo AndréAdro de Santo 
Domingo

Sampaio a 2,8 km (dirección 
Ourense)

Club Artístico

Praza Maior

A Franqueirán a 1,6 km
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Dirección artística: Sabela Mendoza.
Dirección adxunta: Gena Baamonde.
Produción e deseño: Ainhoa Viñuela Don e Blanca Selas (A&B Comunicación).
Deseño de cartel: Olalla Higo.
Deseño de premios: Montse Piñeiro.
Xefatura técnica: Xacobo Castro.
Coordinación da billeteira e persoal voluntario: Bea Domínguez Cendón.
Xestión de contratación e venda de entradas: Fran Muñiz Ferro.
Fotografía e redes: Rosinha Rojo.
Comunicación e prensa: Andrea Villa.
Estudante en prácticas: Xiana Arias
Servizo web: Elitek.
Loxística e técnica: RTA Recursos Técnicos Artísticos.
Montaxe: Saguay.
Venda de entradas on-line: ataquilla.com
Imprenta: Rodi Artes Gráficas

Agradecementos:
Club Artístico de Ribadavia, Museo Etnolóxico de Ribadavia, cafetería La Huella del Gato 

de Ribadavia, Rosa Puga, Teresa Rivela, persoal do Centro Dramático Galego, Manuel 
Araújo Montero (OMIX Ribadavia), Roberto Pascual, GRUMIR Ribadavia, Policía Local, 

Cruz Vermella, persoal do Concello de Ribadavia, voluntarios/as da MIT, As Consortes e a 
todas as persoas que apoian e colaboran na realización da Mostra.

86 42mit




