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PRO LABS

Coordinación y curaduría
Coordination and curation  
JORGE TEJEDOR  
en colaboración con
in collaboration with  
GUILLERMO DE CABANYES



PRO LABS constituye un espacio de encuentro que reúne cada año a 
profesionales nacionales e internacionales de diferentes ámbitos artísticos 
para reflexionar conjuntamente, compartir experiencias, forjar alianzas, 
estudiar formas de colaboración y cooperación y establecer así nuevas 
conexiones que se prolonguen de forma sostenible en el tiempo. El propósito 
es poder encontrar fórmulas innovadoras para desarrollar futuras líneas 
de cooperación y colaboración entre ciudades y organizaciones. De esta 
manera, podremos atender de manera más efectiva los retos más urgentes 
que el sector cultural europeo y nuestras comunidades están viviendo 
actualmente.

En unas jornadas que se dividen en mesas de trabajo, presentaciones de 
proyectos y exhibición de nuevas creaciones contemporáneas, prescriptores 
nacionales e internacionales de algunas de las casas de producción y 
exhibición más relevantes de países como Alemania, Bélgica, Bolivia, 
Francia, Italia, Países Bajos, Polonia, Portugal y Ucrania, y que comparten 
una línea de interés con el festival #meetyou Valladolid, se reúnen junto 
con artistas nacionales e internacionales para encontrar puntos de interés 
comunes, y poder crear así puentes y conexiones que nos permitan trabajar 
en conjunto. Todo ello con una perspectiva que navega desde lo local a lo 
internacional.

PRO LABS is a professional platform in the framework of the meetyou 
Valladolid Festival that brings together every year national and international 
professionals from different artistic fields. The purpose is to reflect 
together, share experiences, forge alliances, study forms of collaboration 
and cooperation and thus establish new connections that are sustainable 
over time. Through these gatherings and small group conversations we will 
try to find innovative formulas to develop future lines of cooperation and 
collaboration between cities and organisations, and thus to address more 
effectively some of the urgent challenges that the European cultural sector 
and our communities are currently experiencing.

The activities of the event are divided into debate and working tables, 
project presentations and exhibition of new contemporary creations 
within the programme of the festival. By bringing together national and 
international prescribers and artists, the programme is designed to search for 
common lines of interest between professionals, in order to create bridges 
and connections with a perspective that navigates from the local to the 
international. 

Ciudades Creativas:  
modelos de residencias artísticas y colaboraciones glocales

Creative Cities:   
Artists’ residency models and glocal collaborations
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18.30  Bienvenida y acreditaciones  
Bar Hotel Olid

20.00 MP3 (Movement Played by 3)  de Arnau Pérez 
ESTRENO  
Sala Principal del Teatro Calderón

9.30 Presentaciones de casos de estudio  
por Olga Drygas (Nowy Teatr) y  
Piersandra Di Matteo (Short Theatre / Universidad IUAV de Venecia) 
Salón de Espejos del Teatro Calderón 

10.30 Pausa

10.50 Mesas de debate  
Salón de espejos del Teatro Calderón

13.00 Pausa

13.30 Comida de networking + Presentación de proyecto  
Jalando / Food Studies de Eva Mir y Olga Hernández 
Foyer 2ª planta del Teatro Calderón

15.00 Presentaciones de proyectos

 15.00 - 15.30 Jesús Rubio Gamo (Centro Cultural Conde Duque)  
 Salón de espejos del Teatro Calderón

 15.40 - 16.10 Inés Sybille Vooduness (La Casa Encendida) 
 Sala Delibes del Teatro Calderón

 16.20 - 16.50 Soren Evinson (Graner) 
 Sala Delibes del Teatro Calderón

17.00 Primer pase
18.00 Segundo pase
19.00 Tercer pase 

VR/Persona de Carlos Nuevo y Nina Reglero / Rayuela Producciones 
WORK-IN-PROGRESS 
El desván del Teatro Calderón

20.00 Arza, Teoría de los espontáneo, de El Choro 
Sala Principal del Teatro Calderón

JUEVES 7 DE MARZO DE 2024

VIERNES 8 DE MARZO DE 2024
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_Agenda

https://maps.app.goo.gl/WckaFhMzGggHrShw8
https://maps.app.goo.gl/bq7fnarasWxAuf2J6


9.30 Mesas de trabajo 
Salón de espejos del Teatro Calderón

11.00 Pausa

11.30 Mesas de trabajo 
Salón de espejos del Teatro Calderón

13.00 Pausa

13.30 Comida de networking 
Hotel Olid

15.00 Presentaciones de proyectos

 15.00 - 15.30 Aleksandra Jakubczak (Komuna Warszawa) 
 Audiowalk

 15.40 - 16.10 Iara Solano (Sleepwalk Collective) 
 Sala Delibes del Teatro Calderón

 16.20 - 16.50 Montdedutor + Nacho Prada & Chacho Cósmico 
 Salón de Espejos del Teatro Calderón

18.00 El coro, ¿para qué sirve la tragedia? de Juan Navarro  
Sala Al Norte a la Izquierda

20.30 Dive Into de Lolo & Sosaku  
Sala Principal del Teatro Calderón

SÁBADO 9 DE MARZO DE 2024

https://maps.app.goo.gl/WckaFhMzGggHrShw8
https://maps.app.goo.gl/8rtFGvknE3FXK9wj8
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18.30  Welcome and accreditations  
Hotel Olid Bar

20.00 MP3 (Movement Played by 3)  by Arnau Pérez 
PREMIERE  
Main stage of Teatro Calderón 
Language: short texts in Spanish (We will handle translated texts if 
needed)

9.30 Case studies and presentations  
by Olga Drygas (Nowy Teatr) and Piersandra Di Matteo 
(Short Theatre / University IUAV of Venice) 
Salón de espejos of Teatro Calderón 

10.30 Pause

10.50 Discussion tables  
Salón de espejos of Teatro Calderón

13.00 Pause

13.30 Networking meal + Project presentation 
Jalando / Food Studies by Eva Mir, Olga Hernández and Isaac Rovira 
Foyer 2nd floor Teatro Calderón 
Language: English

15.00 Project presentations

 15.00 - 15.30 Jesús Rubio Gamo (Centro Cultural Conde Duque)  
 Salón de espejos of Teatro Calderón

 15.40 - 16.10 Inés Sybille Vooduness (La Casa Encendida) 
 Sala Delibes of Teatro Calderón

 16.20 - 16.50 Soren Evinson (Graner) 
 Sala Delibes of Teatro Calderón

17.00 Group 1
18.00 Group 2
19.00 Group 3 

VR/Persona by Carlos Nuevo y Nina Reglero / Rayuela Producciones 
El desván of Teatro Calderón.  
Language: English

20.00 Arza, Teoría de los espontáneo, by El Choro 
Main stage of Teatro Calderón  
Language: some improvised text in Spanish

THURSDAY, MARCH 7TH

FRIDAY, MARCH 8TH

—
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_Agenda  (English)

https://maps.app.goo.gl/WckaFhMzGggHrShw8
https://maps.app.goo.gl/bq7fnarasWxAuf2J6


9.30 Working tables 
Salón de Espejos of Teatro Calderón

11.00 Pause

11.30 Working tables  
Salón de Espejos of Teatro Calderón

13.00 Pause

13.30 Networking meal 
Hotel Olid

15.00 Project presentations

 15.00 - 15.30 Aleksandra Jakubczak (Komuna Warszawa) 
 Audiowalk 
 Language: English

 15.40 - 16.10 Iara Solano (Sleepwalk Collective) 
 Sala Delibes of Teatro Calderón 
 Language: English

 16.20 - 16.50 Montdedutor + Nacho Prada & Chacho Cósmico 
 Salón de Espejos of Teatro Calderón 
 Language: English

18.00 El coro, ¿para qué sirve la tragedia?  
(The chorus, What is the purpose of tragedy?) by Juan Navarro  
Sala Al Norte a la Izquierda 
Language: music, some short texts in Spanish

20.30 Dive Into de Lolo & Sosaku  
Sala Principal of Teatro Calderón 
Language: No language

SATURDAY, MARCH 9TH

https://maps.app.goo.gl/WckaFhMzGggHrShw8
https://maps.app.goo.gl/8rtFGvknE3FXK9wj8
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FOOD STUDIES / JALANDO 
Eva Mir, Olga Hernández and Isaac Rovira 
Artists in residence Teatro Calderón of Valladolid

At the heart of Food Studies are Olga Hernández and Eva Mir, who have crafted their 
careers in diverse creative hubs and immersive projects, including mediation initiatives and artist 
residencies focused on pioneering dramaturgies. Olga, for instance, has lent her expertise 
to renowned institutions such as Teatro Abadía, Espai LaGranja, and currently serves as the 
Mediation Coordinator at Graners de Creació in Valencia (artistic residences). Meanwhile, Eva 
has made notable contributions to institutions like Centro Dramático Nacional, IVC, and Teatro 
Español, consistently emphasising contemporary creations both nationally and internationally.

Complementing this dynamic duo is Isaac Rovira, a visionary designer specialising in 
multimedia and interactive scenic devices. Isaac is dedicated to exploring the intricate 
intersections of art, science, and technology. His involvement in the creation of interactive scenic 
architectures with diverse artistic collectives and organisations, including the Épica La Fura 
dels Baus Foundation, highlights his commitment to pushing boundaries. Additionally, his role in 
designing sustainable artistic installations at Ferran Adrià's Bulli 1846 showcases his innovative 
approach to merging creativity with ecological considerations.

PROJECT PRESENTATIONS

FOOD STUDIES / JALANDO

PROJECTS PRESENTATION



—
 1

1 
—

En el corazón de Food Studies se encuentran Olga Hernández y Eva Mir, quienes han 
forjado sus carreras en diversos centros creativos y proyectos inmersivos, incluyendo 
iniciativas de mediación y residencias artísticas centradas en dramaturgias pioneras. Olga, 
por ejemplo, ha aportado su experiencia a instituciones de renombre como Teatro Abadía, 
Espai LaGranja, y actualmente se desempeña como Coordinadora de Mediación en 
Graners de Creació en Valencia (residencias artísticas). Mientras tanto, Eva ha realizado 
contribuciones destacadas en instituciones como el Centro Dramático Nacional, el IVC y el 
Teatro Español, enfatizando consistentemente las creaciones contemporáneas tanto a nivel 
nacional como internacional.

Complementando a este dúo se encuentra Isaac Rovira, un diseñador visionario 
especializado en dispositivos escénicos multimedia e interactivos. Isaac se dedica a 
explorar las intrincadas intersecciones del arte, la ciencia y la tecnología. Su participación 
en la creación de arquitecturas escénicas interactivas con diversos colectivos artísticos y 
organizaciones, incluida la Fundación Épica La Fura dels Baus, destaca su compromiso con 
traspasar límites. Además, su papel en el diseño de instalaciones artísticas sostenibles en 
Bulli 1846 de Ferran Adrià muestra su enfoque innovador para fusionar la creatividad con 
la ecología.
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JESÚS RUBIO 
Artist in residence Centro Cultural Conde Duque  
www.jesusrubiogamo.com

His work combines mathematical structures with sensorial intensity. He likes to compose 
formal architectures of the body that allow emotion to burst. Jesús Rubio loves to explore small 
variations and details inside repetition, to look at the rhythmic possibilities of simple actions. 
According to him, dance is an art of the spirit, the best form he knows to unveil his own secrets; 
to shine a light in the mystery that unites us.

Jesús Rubio Gamo (Madrid, 1982) is an independent dancer and choreographer based in 
Madrid. After studying ballet, contemporary dance, theatre and literature, Jesús was awarded 
with a MAE-AECI grant to develop dance studies in a foreign country. He moved to London 
where he completed an MA in choreography at London Contemporary Dance School 
(Distinction). He has also studied an MA in Performative Studies at Museo Nacional de Arte 
Reina Sofía in Madrid. His work has been presented at National and International Festivals 
such as Chantiers d’Europe (Théâtre de la Ville-Paris), Dancenet Sweeden, Festival de Otoño 
(Madrid), The Greenwich and Docklands International Festival (London), FAEL (Lima), Les 
Plateaux (La Briquetterie-Paris), Birmingham International Dance Festival, ARC for Dance 
(Athens), International Theatre Amsterdam, Hay Festival or Romaeuropa Festival. He has been 
invited to participate in several European projects such as DanceWeb (ImpulsTanz 2010) and 
Programme Tour of choreographers (developed in 2011 by 5 choreographic centres in France, 
Germany, Poland, Spain and Ireland).

Jesús was selected two years in a row (2017 and 2018) by the Platform Aerowaves as one 
of the most relevant 20 young choreographers in Europe. In 2020 the Spanish National Radio 
awards him with the Prize OJO CRÍTICO in dance. The jury highlighted “his artisanal approach 
to dance composition shown in intimate projects as well as in the orchestration of big 
ensembles in which he manages to balance the choreographic structure with the individuality 
of his performers.”

One of his last works is GRAN BOLERO, a corproduction with Teatros del Canal and Mercat 
de les Flors that brings together 6 dancers from Madrid and 6 from Barcelona. This piece was 
awarded the MAX Prize (Spanish prizes for the performing arts) as Best Dance Production 
in 2020.

JESÚS RUBIO
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El trabajo de Jesús Rubio combina estructuras matemáticas con intensidad sensorial. Le gusta 
componer arquitecturas formales del cuerpo que permitan que la emoción estalle, además de 
explorar pequeñas variaciones y detalles dentro de la repetición, para observar las posibilidades 
rítmicas de acciones simples. Según él, la danza es un arte del espíritu, la mejor forma que 
conoce para desvelar sus propios secretos; para arrojar luz sobre el misterio que nos une.

Jesús Rubio Gamo (Madrid, 1982) es un bailarín y coreógrafo independiente que lleva 
produciendo sus propias creaciones desde 2008. Ha estudiado ballet clásico, danza 
contemporánea, teatro y literatura en instituciones como la Real Escuela Superior de Arte 
Dramático (RESAD), el Real Conservatorio Profesional de Danza Mariemma (RCPDM) o 
la Universidad Complutense de Madrid. Recibió una beca MAE-AECID (2005-2007) para 
desarrollar un Máster en Coreografía en la London Contemporary Dance School (The Place) 
que concluyó con el grado de “Distinción” y ha cursado los estudios de Máster en Práctica 
Escénica y Cultura Visual por la UAH en colaboración con el Museo Nacional de Arte Reina 
Sofía. Sus piezas se han mostrado en festivales como Chantiers d’Europe, Théâtre de la Ville 
de París; Festival Brandhaarden, International Theatre Amsterdam; Red Nacional de Danza 
de Suecia; Escena Contemporánea (Madrid); Danza a Escena (Red Nacional de Teatros de 
España); Festival de Artes Escénicas de Lima; Les Plateaux (La Briqueterie, París); ARC for 
Dance (Atenas); Greenwich and Docklands International Festival de Londres; Birmingham 
International Dance Festival; Hay Festival (Arequipa) o Festival RomaEuropa.

Jesús Rubio Gamo fue seleccionado dos años consecutivos (2017 y 2018) por la Red de 
Danza Aerowaves como uno de los veinte coreógrafos jóvenes más destacados del panorama 
europeo actual.

En 2020 Radio Nacional de España le otorga el Premio OJO CRÍTICO en la modalidad de 
danza. El jurado valora “su enfoque artesanal de la composición coreográfica que se evidencia 
tanto en proyectos íntimos, a la hora de hacer bailar la palabra, como en la orquestación de 
grandes grupos en los que consigue aunar la estructura con la individualidad de sus intérpretes”.

Entre sus piezas, destaca GRAN BOLERO, una coreografía para doce bailarines (6 de 
Madrid y 6 de Barcelona) coproducida por Los Teatros del Canal y el Mercat de les Flors. Fue 
nominado como Mejor Montaje de Danza en los Premios Butaca de las Artes Escénicas 
de Cataluña en 2019 y ha obtenido el Premio MAX al Mejor Espectáculo de Danza en la 
edición de 2020.
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INÉS SYBILLE VOODUNESS 
Artist in residence La Casa Encendida  
linktr.ee/vooduness

Inés Sybille Vooduness is a dancer, cultural researcher and teacher. She was selected as 
a resident of La Casa Encendida in 2023 with her research Santa de sustrato autónomo. 
She is currently beginning the creative process of Simbi in astronomical waters with co-
production of Festival TNT and Teatro do Bairro Alto. Inés Sybille is part of the Common Lab 
2024 program with her performance Our digital lakou.

Identity and memory are explored through Inés Sybille Vooduness' artistic language. A digital 
expansion allows the dancer to create fictional encounters with Haitian voodoo deities. Her 
body thus expands in a time and spatiality of unassailable dimensions, through a body practice 
influenced by dances such as Kuduro, Coupé Décalé or Dancehall.

Inés Sybille Vooduness es bailarina, investigadora cultural y docente. Fue seleccionada 
como residente de La Casa Encendida en 2023 con su investigación Santa de sustrato 
autónomo. Actualmente está comenzando el proceso creativo de Simbi en aguas 
astronómicas con coproducción del Festival TNT y Teatro do Bairro Alto. Inés Sybille forma 
parte del programa Common Lab 2024 con su actuación Our digital lakou.

La identidad y la memoria son exploradas a través del lenguaje artístico de Inés Sybille 
Vooduness. Una expansión digital permite a la bailarina crear encuentros ficticios con 
deidades del vudú haitiano. Así, su cuerpo se expande en una temporalidad y espacialidad 
de dimensiones inasibles, a través de una práctica corporal influenciada por danzas como el 
Kuduro, el Coupé Décalé o el Dancehall.

INÉS SYBILLE VOODUNESS
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SØREN EVINSON
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SØREN EVINSON 
Artist in residence Graner  
sorenevinson.com

Søren Evinson studies at Institut del Teatre of Barcelona and completes his MA studies 
in performance at Central School of Speech and Drama (University of London). He lives in 
London for 6 years. There he develops his practice collaborating with many artists and showing 
in various non-conventional spaces. A Nation Is Born In Me is his first solo performance. 
Through body, text, and space Soren Evinson generates situations that speculate on 
different power structures with an interest in making any discourse untraceable. His work 
blends choreographic materials with spoken and sung vocals to create direct and delusional 
performances with a provocative relation to the audience. He conjugates sound, text, movement 
and space so they interact forming live organisms. His work has been presented internationally 
in dance, performance and theatre festivals, art galleries, abandoned buildings and public 
squares.

About his research project: I continue to research my body as a show. In this case, I am 
interested in developing material under study for a solo who responds through the body, voice 
and text, to aspects around how sex is related – or not – to the sexualized iconography that our 
time produces. As Lacanian psychoanalysts have been holding since the 80s – Copjec, and 
later Zupancic and Verdasco – sex occurs in the fractures or failures of meaning, right where 
the intelligible fails. For this reason, sex does not offer representation. There is no image that can 
portray sex. This notion clashes frontally with the era of image and presence. It is in this same 
problematization between the hyper-represented and the impossibility of representing, where I 
would like to place the practical investigation of ‘Sex Angel’ in the face of its formalisation.

Søren Evinson estudia en el Institut del Teatre de Barcelona y completa sus estudios con un 
máster en interpretación en la Central School of Speech and Drama (Universidad de Londres), 
donde vive durante 6 años. Allí desarrolla su práctica colaborando con muchos artistas y 
presentando en diversos espacios no convencionales. A Nation Is Born In Me es su primera 
actuación en solitario. A través del cuerpo, el texto y el espacio, Søren Evinson genera 
situaciones que especulan sobre diferentes estructuras de poder con un interés en hacer que 
cualquier discurso sea irreconocible. Su trabajo combina materiales coreográficos con vocales 
habladas y cantadas para crear actuaciones directas y delirantes con una relación provocativa 
con el público. Conjugando sonido, texto, movimiento y espacio para que interactúen formando 
organismos vivos. Su trabajo ha sido presentado internacionalmente en festivales de danza, 
performance y teatro, galerías de arte, edificios abandonados y plazas públicas.

Sobre su proyecto de investigación: Continúo investigando mi cuerpo como un espectáculo. En 
este caso, me interesa desarrollar material en estudio para un solo que responda a través del 
cuerpo, la voz y el texto, a aspectos relacionados con cómo el sexo está relacionado -o no- con 
la iconografía sexualizada que nuestra época produce. Como los psicoanalistas lacanianos 
han sostenido desde los años 80 -Copjec, y más tarde Zupancic y Verdasco- el sexo ocurre 
en las fracturas o fallos del significado, justo donde el inteligible falla. Por esta razón, el sexo 
no ofrece representación. No hay imagen que pueda retratar el sexo. Esta noción choca 
frontalmente con la era de la imagen y la presencia. Es en esta misma problematización entre lo 
hiper-representado y la imposibilidad de representar, donde me gustaría ubicar la investigación 
práctica de 'Sex Angel' frente a su formalización.
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ALEKSANDRA JAKUBCZAK 
Artist in residence Komuna Warszawa  
aefekt.pl/aleksandra-jakubczak

Theatre maker and installation artist based in Warsaw, Poland. 
She has a strong background in theatre directing, working with 
documentary formats and the ideas of fictions and realities as 
well as biography and auto-etnography in theatre. She started 
with directing pieces of social and political urgency. For a 
couple of years, she has been working as an installation artist, 
searching for ways of creating performances and installation 
performances on the crossover of theatre, performing arts 
and visual arts. Now her practice runs in two paths: immersive 
installations and dramaturgy of sensations and theatre pieces 
on crossover of contemporary performance and community 
engagement. 

Her interests now are queer ecologies and queer futures, 
collective art practices and mental health issues. She explores 
the ideas of solastalgia and topophilia, as well as empathy 
and slowing down as perceptive strategies, artistic tools and 
personal practices.

Aleksandra is currently working on a project that deals with 
the topic of mental health issues in the context of processes 
of creating and producing theatre. She is curious how the 
system does (not) support artists experiencing mental health 
illnesses or conditions. Let’s use theatre to imagine what it 
would mean to really hold space for someone else with all their 
backgrounds, conditionings and limits. How can we practice 
that? What could happen if we start to use the limits and 
”shortages from norms” as powers, opportunities, directions 
for change? 

Aleksandra is using tools of auto-ethnography and post-
artistic practices to create personal fiction around her own 
anxiety disorder in the context of such ideas as collective care, 
healing and normativity. Her research and creative process 
flows in two lines: first is focused on creating a piece, and the 
second is an attempt to generate a network of support and 
exchange for theatre/performing arts creatives who experience 
mental health issues or who feel that their mental condition 
influences their work and how they function within the systems 
of production. 

The point of departure for the piece is a therapeutic exercise in 
which you sit with your anxiety for a given amount of time and 
imagine all the worst case scenarios, allowing all the fears to 
happen in your imagination. This is where she starts. With all 
that can go wrong. She will let it. 

ALEKSANDRA JAKUBCZAK
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Creadora teatral y artista de instalaciones con sede en 
Varsovia, Polonia. Tiene una sólida formación en dirección 
teatral, trabajando con formatos documentales y las ideas de 
ficciones y realidades, así como biografía y autoetnografía en el 
teatro. Comenzó dirigiendo obras de urgencia social y política. 
Durante un par de años, ha estado trabajando como artista 
de instalaciones, buscando formas de crear espectáculos en 
el cruce del teatro, las artes escénicas y las artes visuales. 
Ahora su práctica se desarrolla en dos caminos: instalaciones 
inmersivas y dramaturgia de sensaciones, así como piezas 
teatrales en el cruce del rendimiento contemporáneo y la 
participación comunitaria.

Sus intereses ahora son el futuro y la ecología queer, las 
prácticas artísticas colectivas y los problemas de salud 
mental. Explora las ideas de solastalgia y topofilia, así como 
la empatía y la desaceleración como estrategias perceptivas, 
herramientas artísticas y prácticas personales.

Aleksandra está trabajando actualmente en un proyecto 
que aborda el tema de los problemas de salud mental en el 
contexto de los procesos de creación y producción teatral. 
Le intriga cómo el sistema apoya (o no) a los artistas que 
experimentan enfermedades o condiciones de salud mental. 
Usemos el teatro para imaginar qué significaría realmente 
sostener el espacio para otra persona con todos sus 
antecedentes, condicionamientos y limitaciones. ¿Cómo 
podemos practicarlo? ¿Qué podría suceder si comenzamos 
a usar los límites y "carencias de normas" como poderes, 
oportunidades, direcciones para el cambio?

Aleksandra está utilizando herramientas de autoetnografía y 
prácticas postartísticas para crear ficción personal en torno a 
su propio trastorno de ansiedad en el contexto de ideas como 
el cuidado colectivo, la curación y la normatividad. Su proceso 
de investigación y creatividad fluye en dos líneas: la primera 
se centra en crear una obra, y la segunda es un intento de 
generar una red de apoyo e intercambio para los creativos 
teatrales / de artes escénicas que experimentan problemas 
de salud mental o que sienten que su condición mental influye 
en su trabajo y en cómo funcionan dentro de los sistemas de 
producción.

El punto de partida para la pieza es un ejercicio terapéutico 
en el que te sientas con tu ansiedad durante un tiempo 
determinado e imaginas todos los peores escenarios posibles, 
permitiendo que todos los miedos sucedan en tu imaginación. 
Aquí es donde ella comienza. Con todo lo que puede salir mal. 
Lo dejará suceder.
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IARA SOLANO 
Sleepwalk Collective  
sleepwalkcollective.com

Iara Solano Arana is a maker and researcher with a BA in European Theatre Arts from 
the University of Rose Bruford College (United Kingdom) and a Master’s degree in 
Performance Practice and Visual Culture from the University of Castilla y La Mancha with 
the Reina Sofía Museum in Madrid. In 2006 she founded the international live art and 
experimental theater company Sleepwalk Collective together with Sammy Metcalfe, 
with whom she creates performing experiences for theaters and alternative spaces 
that have toured across 4 continents. At the same time, she develops her work as an 
independent artist, designing relational devices that cross disciplines and that place the 
viewer as an integral or triggering part of a performance or exhibition piece, exploring the 
gradient margins between theater, film, dance and installation. She is currently completing 
a degree in Social and Cultural Anthropology, and combines her artistic practice with 
outreach enactment and cultural management, as well as other training and consulting 
activities, in which she provides mentoring for projects by other artists and companies.

Object Permanence is a theoretical-practical research process that explores notions of 
culture and perception, and the ways in which we relate to what surrounds us through our 
senses. It is a collaboration between Iara Solano Arana and her uncle, Diego Solano, 
a deafblind musician who suffers from a hereditary and incurable eye disease that causes 
his visual field to decrease to the point of blindness. Together we explore the living territory 
that opens between the senses and meaning, between sensation and significance, 
probing a Tactile Memory and the Body in the Dark to generate Inclusive Perceptual 
Experiences.

Objeto Permanencia es un proceso de investigación teórico-práctico que explora 
nociones de cultura y percepción, y las formas en que nos relacionamos con lo que nos 
rodea a través de nuestros sentidos. Es una colaboración de iara Solano Arana con su 
tío Diego Solano, músico sordociego que padece una enfermedad ocular hereditaria e 
incurable que hace que su campo visual disminuya hasta la ceguera. Juntos exploramos el 
territorio vivo que se abre entre los sentidos y el sentido, entre sensación y significación, 
sondeando nuestra Memoria Táctil y el Cuerpo en la Oscuridad para generar Experiencias 
Perceptivas Inclusivas.

Iara Solano Arana es creadora e investigadora escénica licenciada en Artes Escénicas 
Europeas por la Universidad de Rose Bruford College (Reino Unido) y con Máster en 
Práctica Escénica y Cultura Visual de la Universidad de Castilla y La Mancha con el 
Museo Reina Sofía de Madrid. En el 2006 funda la compañía internacional de arte en 
vivo y teatro experimental Sleepwalk Collective junto con Sammy Metcalfe, con quien 
crea experiencias escénicas para teatros y espacios alternativos que han girado por 4 
continentes. Paralelamente desarrolla su trabajo como artista independiente diseñando 
dispositivos relacionales que atraviesan disciplinas y que colocan al espectador como 
parte íntegra o detonante de una pieza escénica o expositiva, explorando los márgenes 
gradientes entre el teatro, el cine, la danza y la instalación.  Actualmente estudia 
antropología, y combina su práctica artística, con la mediación y la gestión cultural, así 
como con otras actividades formativas y de asesoría, acompañando proyectos de otros 
artistas y compañías.

IARA SOLANO
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MONTDEDUTOR 
in collaboration with Nacho Prada & Chacho Cósmico  
www.montdedutor.com

They are Jorge Dutor and Guillem Mont de Palol, performance artists, dancers and players. 
They work on the borders of different disciplines such as dance, architecture, theater or opera 
and their fields of influence in the political and social spheres. Montdedutor has a very strong 
commitment to a place that for others is just a space to pass through: being on the edge and 
not in the centre of things is an ideological position. Their scenic practices cross languages and 
develop something energetic and empathetic. They use humor, absurdity, repetition and music 
to bring the living arts to all audiences with the intention that they leave the audience by doing 
the “conga” dance and later repeat what they have seen in their houses. They have been in this 
together since 2009, collaborating with theaters, art centers and festivals in Europe and Latin 
America.

The Movement is a project of artistic creation of collective and citizen authorship. A 
movement that generates new folklore: contemporary social dances to identify with. We want 
to generate new folklore with diverse communities and groups. We want to get the dance of a 
neighbourhood, the dance of a neighbouring community, the dance of the town hall, the dance 
of a dance festival, the dance of a sports centre, a school or a market and collectively think how 
we can preserve it, transmit it and take care of it as the intangible heritage of the city and its 
citizens. We want to generate  inclusive dances. We propose a space for research, thought and 
creation with citizens to invent new folkloric forms that represent each community involved; put 
the body into the social. 

Jorge Dutor y Guillem Mont de Palol son creadores escénicos y performers. Trabajan en 
las fronteras de diferentes disciplinas como la danza, la arquitectura, el teatro o la ópera y sus 
campos de influencia en lo político y lo social. Tienen un compromiso muy fuerte con un lugar 
que para otros es de paso: estar en el límite y no en el centro de las cosas es una posición 
ideológica. Sus prácticas escénicas cruzan lenguajes y desarrollan algo energético y empático: 
utilizan el humor, el absurdo, la repetición y la música para acercar las artes vivas a todos los 
públicos con la intención de que salgan haciendo la conga y que repitan lo que han visto luego 
en sus casas. Llevan juntos en esto desde 2009 colaborando con teatros, centros de arte y 
festivales de Europa y Latinoamérica.

El Movimiento es un proyecto de creación artística, de autoría colectiva y ciudadana. Un 
movimiento generador de nuevo folclore: danzas sociales contemporáneas con las que 
identificarse, hacia una tradición para el futuro.

Partiendo de la idea de la danza como herramienta de diálogo en la resolución de conflictos y el 
empoderamiento y la consciencia ciudadana, trabajan con colectivos diversos y representativos 
de la nueva vecindad. “Creamos y pensamos, todas juntas, cómo podemos, además, conservar 
esta nueva danza, cuidarla y transmitirla para el resto de la ciudadanía, e incluso cómo inscribirla 
como patrimonio inmaterial de la ciudad. Proponemos un espacio de investigación, pensamiento 
y creación, para inventar nuevas formas folclóricas que representen a cada comunidad 
involucrada; poner el cuerpo en lo social generando danzas inclusivas e incluyentes.”

MONTDEDUTOR



—
 2

3 
—



_Programación

—
 24 —

_Programación





—
 26 —

J

7 
M R Z

ESCENARIO DEL 
 TEATRO CALDERÓN

20.00h
Duración: 
50 minutos

Precio único: 10€
a la venta a partir del 16/2
 *Ver ventaja pág_ 4_

Dirección, concepto y 
coreografía: Arnau Pérez 
En escena: Pau Vegas, 
Fernando Careaga y  
Arnau Pérez 
Dramaturgia : 
Jorge Tejedor 
Diseño Sonoro en directo: 
Pau Vegas, Fernando 
Careaga y Arnau Pérez 
Vestuario: 
Gemma Espinosa 
Diseño de iluminación: 
Fernando Careaga y 
Arnau Pérez 
Escenografía y attrezzo 
Arnau Pérez, Diego Pérez 
y Mar Castarlenas 
Apoyo técnico y compo-
sitivo : Toromecánico y 
Casasnovas 
Vídeo y producción: 
Diego Pérez
Fotografía: Ángel Garcés

CO-PRODUCIDO POR

MP3 (Movement Played by 3) es un 
proyecto de investigación escénica 
contemporánea a través de los lenguajes 
del movimiento y el sonido. Esta propuesta 
es la búsqueda de un formato escénico 
híbrido entre la danza, las artes vivas y 
un concierto en directo, con énfasis en el 
cuerpo, la tecnología y el movimiento de 
ambos como generadores del sonido. Tres 
intérpretes disponen su presencia para 
crear un archivo de audio dejando entrever 
los mecanismos de relación entre ellos, el 
público y los elementos tecnológicos que 
componen la escena. Invirtiendo el proceso 
de producción, generamos en cada función 
un archivo .mp3 al que poder acudir en 
el futuro, desde la escucha online, sin la 
presencia de los intérpretes.

MP3 hace referencia al archivo y 
dispositivo de audio que revolucionó la 
industria musical. Este dispositivo cambió 
el paradigma de cómo consumir el arte 
sonoro, ya que implicó la posibilidad de 
movimiento durante la escucha, pero 
también la compresión de los archivos, con 
una pérdida necesaria de frecuencias. Esta 
compresión se aplica a nuestro presente 
donde la estructura del tiempo lineal, cada 
vez se comprime más y la inmediatez se 
apodera de cualquier movimiento o acción. 
Por eso, en este proyecto jugamos con la 
experiencia del tiempo, por medio de la 
compresión y descompresión de la misma 
como acción estructural.

MP3 
(Movement 
Played by 3)

Arnau Perez
_Artes vivas

MP3 (movement played by 3)

Arnau Perez
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17.00h

18.00h

19.00h
EL DESVÁN

TEATRO CALDERÓN

Duración: 
40 minutos

Retirada de invitación a 
partir de 5 de marzo solo 
en taquilla_

Creación general y edición 
visual VR: 
Carlos Nuevo
Sonido y ambientación 
sonora: Jacinto Gómez
Asistente: Victor Villazán
Producción: Rayuela Lab
Dramaturgia y puesta en 
escena: Nina Reglero

Este momento de avance tecnológico es veloz, las nuevas formas 
de creación digital, virtual y la inteligencia artificial están moviendo 
los cimientos de toda nuestra estructura expresiva. Sin embargo, 
teniendo en cuenta esta circunstancia y a sabiendas de que 
pisamos territorio inexplorado, nos atrevemos a tomar las riendas 
de nuestra intuición y experimentar con criterios que doten de 
coherencia dramatúrgica a la experiencia digital, es decir, bajo las 
mismas premisas que en cualquier puesta en escena tradicional. 
Para ello, esta propuesta se centra en figurar el mundo psicológico 
de los personajes haciendo partícipe al público de esa presencia 
y emoción a través del enorme potencial de subjetivización de las 
gafas de realidad virtual, pues través de ellas se percibe un nuevo 
universo, cercano y paralelo al real. Crear y habitar este universo será 
el objetivo del trabajo.

Nina Reglero es directora de escena, docente y directora artística 
de Rayuela Producciones Teatrales de la que es socio fundador. 
Ha sido profesora de interpretación en la Escuela de Arte Dramático 
de Valladolid, y actualmente es la coordinadora artística de ‘La 
Nave’: El programa de desarrollo de las artes escénicas para 
jóvenes del Teatro Calderón de Valladolid. Complementa su trabajo 
con la dirección del Laboratorio de Investigación multidisciplinar 
‘RayuelaLab’. Especializada en teatro contemporáneo, ha dirigido una 
cincuentena de espectáculos, y ha presentado en España autores 
como Jean Claude Carriére, Enzo Corman, Lars Von Trier, 
Lars Norén, Annie Ernaux entre otros. Entre los premios recibidos 
destaca el premio Max Revelación por su puesta en escena de 
Dogville de Lars Von Trier y el premio Especial del certamen de 
Directoras de Escena de la ADE.

Carlos Nuevo es creador audiovisual, escenógrafo, director de 
escena, actor y autor teatral. Impulsor del proyecto Rayuela Vr, 
especializado en proyectos sobre la aplicación y desarrollo de 
la creación digital en entornos de realidad virtual para las artes 
escénicas en vivo. Además dirige y coordina la sección EMC 
Escena y multimedia del Laboratorio Rayuela Lab. Actualmente 
trabaja como coordinador artístico de ‘La Nave’: El programa de 
desarrollo de las artes escénicas para jóvenes del Teatro Calderón 
de Valladolid.Ha diseñado mas de cuarenta de espacios escénicos 
del que destacamos los premiados; Nacional de Escenografía 
Aqulieo Echevarría de Costa Rica por 20.000 leguas de viaje 
Submarino y el premio a la mejor Creación artística del World 
Festival of Puppet Art de Praga por Max de Juan Benet. Como 
autor teatral ha escrito una veintena de obras entre las que destacan: 
Conectado, Manuscrito 408 o Lovers Cole Porter songs. Sus 
obras se han estrenado en Costa Rica, Uruguay y Venezuela.

VR/PERSONA
Carlos Nuevo/Nina Reglero/ 
Rayuela Producciones Teatrales 

_Experiencia escénica mixta, presencial y  
de realidad virtual

Work in progress

VR Persona

Carlos Nuevo y Nina Reglero
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ESCENARIO DEL  
TEATRO CALDERÓN

20.00h
Duración: 
50 minutos aprox_

Precio único: 10€
a la venta a partir del 16/2
 *Ver ventaja pág_ 4_

Baile: 
Antonio Molina 'El Choro'
Cante: Manuel Pajares
Vientos: Francisco Roca
Dirección y diseño de la 
puesta en escena:  
Rocío Molina y  
Ernesto Artillo 
Iluminación:  
Manuel Colchero
Sonido: Fali Pipió
Producción y distribución: 
SERENDIPIA global

Alguien escribió, hace no mucho: «la espontaneidad 
es el resultado de un enorme trabajo previo». Y 
así es. El artista en creación, en escena, es un 
generador de lo espontáneo, y sin embargo lo que 
ocurre en un instante (en el escenario, en el tablao, 
en la calle) se nutre de la búsqueda, del bagaje, del 
entrenamiento y entretenimiento, de todo lo anterior 
que al artista sustenta. 

Antonio Molina ‘el Choro’, nos cuenta: «Así se ha 
hecho siempre en mi familia. Lo espontáneo. Estar 
comiendo, arrancar por fiesta... No había un ‘vamos 
y preparemos, planifiquemos’. Todo surge»

El Choro, bailaor de raíz, creador contemporáneo, 
se dispone a mostrar (que no a demostrar) que su 
espontaneidad flamenca nace de su camino anterior. 
Una teoría de lo espontáneo.

Arza, teoría de lo espontáneo se estrenó en el 
marco de Dramaturgia para una conferencia, 
un proyecto ideado por Matías Umpierrez, a 
través de Plataforma Fluorescente, en coproducción 
con Meetyou Valladolid y Teatro Calderón 
Valladolid. Autor del manual: Pedro G. Romero. 

«Choro es un terremoto: remata, zapatea, mete los 
pies como nadie, pero cuando para su baile nos 
lleva directamente al paraíso»  
Marta Carrasco  
(ABC Sevilla – 19 septiembre 2023)

Arza, 
Teoría de lo 
Espontáneo
Antonio Molina ‘El Choro’
_Flamenco contemporáneo
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Un coro popular formado por personas invidentes 
decide reescribir los cuatro movimientos que componen 
la 9ª Sinfonía de Beethoven. Una suerte de Corifeo 
que conoce las reglas del escenario les ayuda con 
la partitura y los movimientos escénicos. No quieren 
usar instrumentación, solo sus voces se harán cargo 
de la nueva partitura experimental. Durante los ensayos, 
el grupo habla sobre las tragedias, los temores y las 
problemáticas de la sociedad actual. No llegan a ninguna 
conclusión ¿Para qué sirve la tragedia? En realidad, lo que 
buscan es entender la cabeza y el cuerpo de Beethoven, 
la sordera implacable que le aislaba por completo del 
mundo, y su deseo de liberar a la humanidad de algo, tal vez 
de la tragedia. 

Pocos años después del gran éxito de la 9ª llegó la muerte del 
compositor, y en sus últimos estertores dijo: Aplaudid amigos, 
la comedia se ha terminado. 

La obra tratará de dar respuesta a las preguntas que genera la 
sociedad respecto a su funcionamiento actual, profundizando 
especialmente sobre las tragedias que nos acompañaron este 
Siglo XXI, en algunos casos provocadas por el deseo de una 
persona. ¿Cómo afectan al curso de nuestras vidas las tragedias 
colecticas? Estas inquietudes entorno a deseo y tragedia serán 
el motor para la investigación y la creación de la dramaturgia y la 
partitura musical.

El Coro ¿Para qué sirve la tragedia? Es un proyecto site 
specific que se desarrollará con Corales de diferentes ciudades de 
Europa durante el 2023 y el 2024. 

S D
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SALA AL NORTE 
A LA IZQUIERDA
(Calle Coinvasa 12,  
Barrio La Victoria)

18.00h
Duración: 
80 minutos

Retirada invitación a partir 
del 5 de marzo en taquilla y 
online_ Mismo día retirada 
de invitación solamente 
online_ El canal online tiene 
gastos de gestión_
 *Ver ventaja pág_ 4

Dirección y creación:  
Juan Navarro 
Dirección musical y compo-
sición: Jordi Lalanza 
Ayudante de dirección: 
Manel Barnils 
Interpretación:  
Juan Navarro y  
Mercedes Losada 
Espacio escénico:  
Manel Barnils 
Dirección técnica e Ilumina-
ción: Ferdy Esparza 
Producción: Antic Teatre 
Producción ejecutiva: 
Mousiké 

Colabora:
SALA AL NORTE A LA 
IZQUIERDA

El Coro 
¿Para qué sirve la 
tragedia?
Juan Navarro junto a 
la agrupación Coral 
Ciudad de Valladolid

_Site especificEl Coro ¿Para qué sirve la tragedia?

Juan Navarro junto a la agrupación Coral Ciudad de Valladolid



Juan Navarro De Castro (Albacete, 1969)

Tras compaginar estudios de arte dramático y ciencias políticas en Madrid, en 1990 comienza 
a trabajar como actor y director con compañías imprescindibles del teatro contemporáneo 
europeo. 

Ha trabajado con artistas y compañías como La Fura dels Baus, Anita Saikh, Einstürzende 
Neubauten, Roger Bernat, Sara Molina, Marta Galan, Markus Öhrn, Jan Lawers y Need 
company, Anna Boralho y Joao Galante, Luis Garay. Desde 2000 se convierte en aliado habitual 
de Rodrigo García y La Carnicería Teatro. Entre 2014 y 2017 forma parte del proyecto Humain 
trop Humain dirigido por Rodrigo García en el CDN Montpellier.

Agrupación Coral Ciudad de Valladolid 

Fundada en noviembre de 1998 por D. Pedro García Mateache como presidente, Manuel 
Castillo como director artístico musical y el interés coral de los cantantes que formaron aquella 
primera formación coral. 

Con el paso de los años numerosas personas han ido sumando sus voces con innumerables 
actuaciones. Con repertorios tan variados como por ejemplo el concierto de inauguración donde 
interpretaron obras de carácter policoral como Dixit Dominus, de Juan Paez, Beatur Vir y Lauda 
Jerusalen de Vivaldi, entre otras. Acompañados por la OSCYL y dirigidos por el director titular 
del coro. 

Junto con la desaparecida Agrupación Lírica Tomas Breton, pusieron en escena diferentes 
obras de zarzuela como: La del soto del parral, Luisa Fernanda, El cantar del arriero, 
Katiuska, etc. Localidades francesas y prácticamente todo Portugal han podido conocer el 
folklore no solo de Castilla y León, también de nuestro país obteniendo muy buenas críticas.
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ESCENARIO DEL
TEATRO CALDERÓN

20.30h
Duración: 
60 minutos aprox_

Precio único: 10€
a la venta a partir del 16/2
 *Ver ventaja pág_ 4_

Autor: Lolo & Sosaku
Performers: Lolo & 
Sosaku, Anna Marchenko, 
Renata Gelosi, Suru 
Long, 
 Val Del Raval.
Producción:  
María Pleguezuelos
Transporte: Paco Castillo

"Sumérgete en el reino fantasmagórico y mecánico de Lolo & Sosaku, el vanguardista 
dúo argentino-japonés que da forma al sonido. Desde 2004, crean fascinantes 
esculturas sonoras con instrumentos y artilugios de fabricación propia. La obra de 
Lolo & Sosaku puede describirse como monumental, un choque entre lo orgánico 
y lo inorgánico, lo real y lo surrealista. Emplean como lenguaje, conocimientos 
mecánicos básicos y tecnología, construyendo un mundo extraño e inexplicable. 
Conocidos por trascender los límites artísticos, la puesta en escena cinética de 
Lolo & Sosaku difumina las líneas entre la performance ruidosa y la escultura 
musical".

Vanja Kaludjercic

Dive into

Lolo y Sosaku



E S T R E N O

«Nuestro trabajo sucede en los bordes, los empuja, 
los desdibuja, los cuestiona».

Lolo & Sosaku investigan las posibilidades de la 
escultura como campo expandido. El nexo que une 
su trabajo es la búsqueda de un objeto en contacto 
con su entorno y con elespectador, un objeto que 
busca la fricción y la tensión, explorando la capacidad 
de crear nuevos significados.

Su obra se mueve entre diferentes lenguajes 
artísticos como la escultura, la instalación el arte 
cinético y la pintura, incorporando a menudo música 
y sonido. Su modus operandi es constituirse como 
sujeto y llegar desde su materialidad maquínica a la 
trascendencia, al misticismo y a lo desconocido.

La música electrónica es sin duda el punto 
culminante de su inspiración como lenguaje 
complejo traducido en instalaciones sonoras 
y composiciones escultóricas. Formas, líneas, 
materiales y sonidos se ensamblan en esculturas 
en movimiento que actúan tomando su propia 
voz en una impredecible transformación continua. 
Explorando muchos horizontes artísticos y 
redefiniendo fronteras, su interés es la energía y 
las fuerzas ocultas que guían la vida en nuestra era 
tecnológica.

El trabajo de Lolo & Sosaku se ha expuesto y 
representado, entre otros, en el Museo Reina 
Sofía (Madrid, España), MACBA Museo de Arte 
Contemporáneo de Barcelona (Barcelona, España), 
Liceu de la Opera (Barcelona, España) PSA Power 
Station of Art (Shanghai, China),MIS Museu da 
Imagem e do Som (São Paulo, Brasil), Fundação 
Casa França Brasil (Riode Janeiro, Brasil), Sónar 
(Barcelona, España), Matadero (Madrid, España), 
Night Time Story, (Los Ángeles, California), 
Palacio de la Cultura (Iasi, Rumanía), Galería 
Luis Adelantado (Valencia, España) e Instituto 
Cervantes (Milán, Italia) MAH Museum art and 
history (Ginebra, Suiza), Galería Double Square, 
Taipei, Taiwán.

Dive Into
Lolo y Sosaku

_Artes vivas
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ESCENARIO DEL 
 TEATRO CALDERÓN

20.00h
Duración: 
50 minutos

Precio único: 10€
a la venta a partir del 16/2
 *Ver ventaja pág_ 4_

Dirección, concepto y 
coreografía: Arnau Pérez 
En escena: Pau Vegas, 
Fernando Careaga y  
Arnau Pérez 
Dramaturgia : 
Jorge Tejedor 
Diseño Sonoro en directo: 
Pau Vegas, Fernando 
Careaga y Arnau Pérez 
Vestuario: 
Gemma Espinosa 
Diseño de iluminación: 
Fernando Careaga y 
Arnau Pérez 
Escenografía y attrezzo 
Arnau Pérez, Diego Pérez 
y Mar Castarlenas 
Apoyo técnico y compo-
sitivo : Toromecánico y 
Casasnovas 
Vídeo y producción: 
Diego Pérez
Fotografía: Ángel Garcés

CO-PRODUCIDO POR

MP3 (Movement Played by 3) is a performing 
arts research project through the languages of 
movement and sound. This proposal emphasises 
on the body, technology, and the movement of both 
as sound generators in order to create a hybrid 
stage format between dance, live arts, and a live 
concert. Three performers offer their presence to 
create an audio archive, revealing the mechanisms 
of relationship between them, the audience, and the 
technological elements that compose the scene. By 
reversing the production process, we generate an 
.mp3 file at each performance that can be accessed 
in the future, through online listening, without the 
presence of the performers.

MP3 refers to the audio file and device that 
revolutionised the music industry. This device 
changed the paradigm of how sound art is 
consumed, as it implied the possibility of movement 
during listening, but also the compression of 
files, with a necessary loss of frequencies. This 
compression is applied to our present where the 
structure of linear time is increasingly compressed, 
and immediacy takes over any movement or 
action. Therefore, in this project, we play with 
the experience of time through compression and 
decompression as a structural action.

Language: Spanish (short texts. We will handle 
translated texts if needed)

MP3 
(Movement 
Played by 3)

Arnau Perez
_Live arts

MP3 (movement played by 3)  (English)

Arnau Perez



P R E M I E R E

About Arnau Pérez

Choreographer and performer born in Blanes, Girona in 1996. He graduated in contemporary 
dance performance at María de Ávila Higher Conservatory of Dance in Madrid and in the 
master's program in thought and contemporary stage creation at ESADCYL.

As a choreographer, he has developed his pieces with companies such as Company E 
(Washington D.C.), Gerard Collins Youth Company (Valencia), Youth Ballet of Catalonia 
(Barcelona), Laboratorio 180º (Madrid), and the "Maria de Ávila" Higher Conservatory of 
Dance in Madrid.

He has been awarded the prize for best choreography at the 24 Masdanza and the 
International Solotanz Stuttgart. Additionally, he received the Audience Award, Young Jury 
Award, and Outstanding Dancer Award at the 32nd Choreographic Contest of Madrid. 
The latter granted him a scholarship for the American Dance Festival as a member of the 
International Choreographers Residency.
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EL DESVÁN

TEATRO CALDERÓN

Duración: 
40 minutos

Retirada de invitación a 
partir de 5 de marzo solo 
en taquilla_

Creación general y edición 
visual VR: 
Carlos Nuevo
Sonido y ambientación 
sonora: Jacinto Gómez
Asistente: Victor Villazán
Producción: Rayuela Lab
Dramaturgia y puesta en 
escena: Nina Reglero

This moment of technological advancement is rapid; new forms of 
digital and virtual creation, and artificial intelligence, are shaking the 
foundations of our entire expressive structure. However, considering 
these circumstances and knowing that we tread on unexplored 
territory, we dare to take the reins of our intuition and experiment with 
criteria that provide dramaturgical coherence to the digital experience, 
that is, under the same premises as in any traditional staging. To 
achieve this, VR/Persona focuses on depicting the psychological 
world of the characters, involving the audience in that presence and 
emotion through the enormous potential of subjectivization of virtual 
reality glasses. Through them, a new universe, close and parallel to 
the real one, is perceived. Creating and inhabiting this universe will be 
the objective of the work.

Nina Reglero is a stage director, teacher, and artistic director of 
Rayuela Producciones Teatrales, of which she is a founding partner. 
She has been a professor of acting at the Drama School of Valladolid, 
and currently, she is the artistic coordinator of 'La Nave': The program 
for the development of performing arts for young people at the Teatro 
Calderón de Valladolid. She complements her work with the direction 
of the multidisciplinary research laboratory 'RayuelaLab'. Specialised 
in contemporary theatre, she has directed around fifty shows, and has 
presented authors such as Jean Claude Carriére, Enzo Corman, Lars 
Von Trier, Lars Norén, Annie Ernaux, among others, in Spain. Among 
the awards received, she highlights the Max Revelation award for her 
staging of Lars Von Trier's Dogville and the Special award from the 
Directors' Contest of the ADE.

Carlos Nuevo is a visual creator, set designer, stage director, 
actor, and playwright. He is specialising himself in projects related 
to the application and development of digital creation in virtual 
reality environments for live performing arts. He also directs and 
coordinates the EMC Scene and Multimedia section of the Rayuela 
Lab Laboratory. He currently works as the artistic coordinator of 'La 
Nave': The program for the development of performing arts for young 
people at the Teatro Calderón de Valladolid. He has designed over 
forty stage spaces, among which stand out the National Scenography 
Award Aqulieo Echevarría from Costa Rica for 20,000 Leagues 
Under the Sea and the award for Best Artistic Creation at the 
World Festival of Puppet Art in Prague for Max by Juan Benet. As a 
playwright, he has written around twenty plays, including: Connected, 
Manuscript 408, or Lovers Cole Porter songs. His works have been 
premiered in Costa Rica, Uruguay, and Venezuela.

Language: English

VR/PERSONA
Carlos Nuevo/Nina Reglero/ 
Rayuela Producciones Teatrales 

_Hybrid scenic experience, live and VR. 

Work in progress

VR Persona (English)

Carlos Nuevo y Nina Reglero
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About Antonio Molina “el Choro”

He learned the basics of flamenco from his father "El Choro" and expanded his 
training with Manolo Marín and Javier Cruz. In 1999, he won the II Young 
Flamenco Dance Contest of Huelva organized by the Cristina Heeren Foundation, 
thus settling in Seville to continue his studies at this school with masters such as 
Javier Latorre, Javier Barón, Israel Galván, and Rafael Campallo, among others.

In 2002, he became part of Israel Galván's company. He has also been part of 
flamenco performances with choreographers such as Eva Yerbabuena, Leonor 
Rojas, Manuela Carrasco, or Javier Barón among many others. 

In 2006, he participates in the Flamenco Biennial of Seville as part of the "Young 
Promises" Cycle and creates his own company. Since then, he has performed at 
Flamenco Biennial in Seville in several occasions, Festival of Jerez, Festival Larachi 
Flamenca, in París,  Festival Días de Flamenco in Albuquerque, Iberica Contemporánea 
in Querétaro, Festival de Arte Flamenco in Monterrey, Festival Aire Flamenco in Mont de 
Marsan, Festival Andalou in Avignon,  “Tanzhaus Nrw” in Düsseldorf, Suma Flamenca de 
Madrid or Gran Teatro de Huelva, among others.

Arza, teoría de lo espontáneo (English)

Antonio Molina Èl Chorro’
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ESCENARIO DEL  
TEATRO CALDERÓN

20.00h
Duración: 
50 minutos aprox_

Precio único: 10€
a la venta a partir del 16/2
 *Ver ventaja pág_ 4_

Baile: 
Antonio Molina 'El Choro'
Cante: Manuel Pajares
Vientos: Francisco Roca
Dirección y diseño de la 
puesta en escena:  
Rocío Molina y  
Ernesto Artillo 
Iluminación:  
Manuel Colchero
Sonido: Fali Pipió
Producción y distribución: 
SERENDIPIA global

Someone wrote not long ago: "Spontaneity is 
the result of enormous previous work." And so it 
is. The artist in creation, on stage, is a generator 
of the spontaneous, and yet what happens in a 
moment (on stage, on the tablao, on the street) is 
nourished by the search, the baggage, the training 
and entertainment, of all that precedes and sustains 
the artist.

Antonio Molina 'el Choro' tells us: "That's how it's 
always been in my family. Spontaneity. Sitting down 
to eat, breaking into a party... There was no 'let's go 
and prepare, let's plan.' Everything just happens."

El Choro, a bailaor of deep roots, a contemporary 
creator, is ready to show (not to demonstrate) that 
his flamenco spontaneity is born from his previous 
path. A theory of spontaneity.

"Arza, Theory of Spontaneity" premiered within the 
framework of Dramaturgy for a Conference, a project 
conceived by Matías Umpierrez, through Plataforma 
Fluorescente (Argentina), in co-production with 
meetyou Valladolid and Teatro Calderón Valladolid. 
Pedro G. Romero was the author of the manual.

Language: dance. Improvised short texts in Spanish

Arza, 
Teoría de lo 
Espontáneo
Antonio Molina ‘El Choro’
_Contemporary flamenco
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A popular chorus formed by blind people decides to 
rewrite the four movements that compose Beethoven's 
9th Symphony. A sort of chorus leader who knows 
the stage rules helps them with the score and stage 
movements. They do not want to use instrumentation; 
only their voices will take care of the new experimental 
score. During rehearsals, the group discusses tragedies, 
fears, and societal issues. They do not reach any 
conclusions. What is the purpose of tragedy? In reality, 
what they seek is to understand Beethoven's mind and 
body, the relentless deafness that completely isolated 
him from the world, and his desire to free humanity from 
something, perhaps from tragedy. A few years after the 
great success of the 9th Symphony, the composer's death 
came, and in his final breaths, he said: "Applaud, friends, the 
comedy is over." The work will try to answer the questions 
that society raises regarding its current functioning, especially 
delving into the tragedies that accompanied us in this 21st 
century, in some cases caused by the desire of an individual. 
How do collective tragedies affect the course of our lives? 
These concerns about desire and tragedy will be the driving 
force for the research and creation of the dramaturgy and 
musical score. The Chorus, What is the purpose of tragedy? 
is a site-specific project that will be developed with choirs from 
different cities in Europe during 2023 and 2024

S D

9 
10 
M R Z

SALA AL NORTE 
A LA IZQUIERDA
(Calle Coinvasa 12,  
Barrio La Victoria)

18.00h
Duración: 
80 minutos

Retirada invitación a partir 
del 5 de marzo en taquilla y 
online_ Mismo día retirada 
de invitación solamente 
online_ El canal online tiene 
gastos de gestión_
 *Ver ventaja pág_ 4

Dirección y creación:  
Juan Navarro 
Dirección musical y compo-
sición: Jordi Lalanza 
Ayudante de dirección: 
Manel Barnils 
Interpretación:  
Juan Navarro y  
Mercedes Losada 
Espacio escénico:  
Manel Barnils 
Dirección técnica e Ilumina-
ción: Ferdy Esparza 
Producción: Antic Teatre 
Producción ejecutiva: 
Mousiké 

Colabora:
SALA AL NORTE A LA 
IZQUIERDA

El Coro 
¿Para qué sirve la 
tragedia?
Juan Navarro, together 
with a local  
Chorus Group

_Site especificEl Coro ¿Para qué sirve la tragedia? (English)

Juan Navarro, together with a local Chorus Group.



Juan Navarro De Castro (Albacete, 1969)

Juan Navarro is a performer and stage creator. Since 1990, he has been part of the European 
avant-garde theatre scene in Spain. He collaborates with artists such as Rodrigo García, Jan 
Lawers, Roger Bernat, Einstürzende Neubauten, among others. His latest creations include 
Forever Overhead by David Foster Wallace, The Forest and Tala by Bernhard.

Language: music, some short texts in Spanish
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ESCENARIO DEL
TEATRO CALDERÓN

20.30h
Duración: 
60 minutos aprox_

Precio único: 10€
a la venta a partir del 16/2
 *Ver ventaja pág_ 4_

Autor: Lolo & Sosaku
Performers: Lolo & 
Sosaku, Anna Marchenko, 
Renata Gelosi, Suru 
Long, 
 Val Del Raval.
Producción:  
María Pleguezuelos
Transporte: Paco Castillo

"Lolo & Sosaku’s work can be described as monumental, a clash between the organic 
and the inorganic, the real and the surreal. They employ basic mechanical knowledge 
and technical systems as a language, constructing a strange and inexplicable world.

Known for transcending artistic boundaries, Lolo & Sosaku's kinetic performance 
blurs the lines between noise performance and musical sculpture"

Vanja Kaludjercic

Dive into (English)

Lolo y Sosaku



P R E M I E R E

Lolo & Sosaku investigate the possibilities of 
sculpture as an expanded field. The nexus that binds 
their work is the quest for an object in contact with 
its environment and the viewer, an object that seeks 
friction and tension, exploring the capacity to create 
new meanings. Their work moves between different 
artistic languages such as sculpture, installation, 
kinetic art, and painting, often incorporating music 
and sound. Their modus operandi is to constitute 
themselves as subjects and to reach from their 
mechanic materiality to transcendence, mysticism, 
and the unknown. Electronic music is undoubtedly 
the highlight of their inspiration as a complex 
language translated into sound installations and 
sculptural compositions. Forms, lines, materials, and 
sounds are assembled in moving sculptures that 
act by taking their own voice in an unpredictable 
continuous transformation. Exploring many artistic 
horizons and redefining boundaries, their interest lies 
in the energy and hidden forces that guide life in our 
technological era. 

About Lolo & Sosaku

Dive into the phantasmagoric and mechanical realm 
of Lolo & Sosaku, the avant-garde Argentine-
Japanese artist duo shaping sound and form. 
Since 2004, they have been crafting mesmerising 
sound sculptures using self-made instruments 
and contraptions. First performed at Sónar 2023, 
their live performance The End serves as the 
climactic conclusion to Sergio Caballero's 
latest film, Lolo & Sosaku

Lenguage: no spoken language.

Dive Into
Lolo y Sosaku

_Live arts
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