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Bienvenidos a los otros mundos y las otras danzas que 
trae la sexta edición de la Bienal Internacional de Danza 
de Cali. Este año la Bienal convoca a 12 compañías inter-
nacionales y 27 compañías nacionales con propuestas 
interconectadas a través de temáticas actuales para la 
danza a nivel global, como son: la afro contemporanei-
dad, los rituales ancestrales y actuales, la relación entre 
la tradición y la contemporaneidad, el performance y las 
relaciones de la danza con otras disciplinas artísticas.

Desde su creación la Bienal ha sido un laboratorio del 
cuerpo, donde coexisten, géneros, conceptos, expe-
riencias, generaciones y en general diversas miradas a 
la danza hoy en día en el mundo. Colombia es un país 
que baila y Cali es una capital de la danza en América, 
siendo sede del Instituto Colombiano de Ballet (Incolba-
llet), del Festival Mundial de Salsa y del único Centro de 
Danza y Coreografía que existe en Colombia: el Centro 
de Danza y Coreografía del Valle del Cauca “La Licore-
ra”. En este contexto, Cali es un territorio fértil para el 
diálogo, el encuentro y el intercambio y es un espacio 
propicio para el nacimiento de los nuevos lenguajes de 
la danza colombiana. 

Esta sexta versión propone un programa que recorre el 
territorio nacional, desde la costa Caribe, Cartagena y 
Barranquilla, pasando por el Urabá antioqueño, Medellín 
y Bogotá, llegando a los llanos orientales, el Pacífico 
colombiano, Popayán, Tumaco, Quibdó y por supuesto 
Cali. Son 27 compañías nacionales, escogidas todas 
bajo la idea de proponer una mirada amplia y nacional 
al fenómeno de la danza en Colombia, basándose en 
la calidad, la investigación y la relación con el territorio 
de cada propuesta. 

En esta edición, tenemos el honor de contar con una 
imagen creada por Óscar Muñoz, quien amablemente 
aceptó esta invitación para crear la imagen a partir del 
archivo fotográfico de las cinco primeras bienales. El 
resultado es un homenaje a la danza, al cuerpo y a la 
memoria. 

Pacífico Entundao, creación coreográfica de Rafael Pa-
lacios, inspirada en el universo musical creado por el 
maestro Héctor González, abrirá el telón de la Bienal 
con una puesta en escena con la Orquesta Filarmónica 
de Cali y el Coro Desepaz, un estreno mundial que pro-
mete remitirnos a la espiritualidad y al misticismo del 
Pacífico colombiano. 

Los nuevos lenguajes del joropo estarán representa-
dos por uno de sus más jóvenes exponentes: Álvaro 
Rico, quien propone una revisión a la estructura clási-
ca de esta danza colombiana; las danzas tradicionales 
de la costa Caribe estarán presentes con la Compañía 
de Mónica Lindo, toda una institución de las danzas 
tradicionales barranquilleras, así como por Atabaques 
de Cartagena, quienes presentan su obra procesional 
“Animeros”, reviviendo una de las más arraigadas tra-
diciones Momposinas. 

El Tango estará presente en la Bienal gracias al estreno 
de la beca de larga trayectoria otorgada a la Compañía 
A Puro Tango de Medellín, así como al remontaje es-
pecialmente solicitado por la Bienal a L’Explose de su 
obra “Tu nombre me sabe a Tango”, así como con un 
workshop con Agustina Videla, directora del proyecto 
Social Tango de Buenos Aires. 

Complementa el panorama nacional, un Foco Antioquia, 
realizado en asocio con el Instituto de Cultura y Patrimo-
nio de Antioquia y con la presencia de tres grupos de los 
municipios de Caucasía, Necoclí y Apartadó. Igualmente 
estarán presentes compañías como: Danza Común y su 
obra Tumpacté, Wangari con el estreno de su obra La 
Verdad Negada, ganadora de la beca de mediana trayec-
toria y Contempovalle de Cali con el estreno de su obra 
Primigenio, ganadora de la beca de nuevos nombres 
de la Bienal. 

A nivel internacional tendremos un ciclo denominado 
Nuevas Mitologías Femeninas, que rinde homenaje a la 
mujer creadora y transgresora que crea nuevos rituales 
y mitos de feminidad, y sororidad en nuestros tiem-
pos: Dorothée Munyaneza, Betty Tchomanga, Poliana 
Lima y Ruth Childs presentan sus obras en el marco 
de este ciclo que se realiza, en parte, en el Teatro la 
Máscara, espacio de lucha y reivindicación femenina 
en Latinoamérica, liderado por Lucy Bolaños, Premio 

vida y obra del Ministerio de las Culturas, las Artes y 
los Saberes en 2023. 

El panorama internacional se complementa con Javier 
Martín quien devela universos fantásticos en Figuras 
del Umbral y Crazy Smooth de Canadá con la potencia 
de la danza urbana canadiense en su obra In my body, 
así como la realización de un Foco Suiza en asocio con 
Prohelvetia, el cual reúne a cuatro compañías y una 
videoinstalación con una visión contemporánea de la 
danza de este país.

Completando el programa tendremos cuatro sesio-
nes de conversaciones y presentaciones de libros que 
conforman los Diálogos de Danza en el Banco de la 
República, 10 talleres y 5 residencias con maestros na-
cionales e internacionales, un ciclo de cine, donde se 
presentará el documental: “Tribulaciones de María” que 
narra en imágenes la creación de la obra “Paraíso de los 
Negros” de María Pages, así como “Miscellany of Khon”, 
serie documental creada por el Ministerio de Cultura 
de Tailandia para conocer los códigos propios del Khon 
tradicional tailandés. Igualmente, en asocio del Instituto 
Ramón Llull y la Fundación la Caixa se presentan los do-
cumentales “Sonoma” de la Veronal y “Bailar la Locura”, 
en el marco del prelanzamiento del Foco Cataluña 2025.

Toda una programación pensada para conectarnos con la 
danza nacional e internacional, ser cada vez más cons-
cientes de que tenemos un cuerpo para expresarnos 
libres y en movimiento y reconocer el poder transfor-
mador de la danza, que nos ayuda a reconciliarnos con 
nuestra identidad, apoyando los lenguajes presentes y 
futuros de la danza nacional. Esperamos disfruten del 
programa, recorriendo la ciudad, asistiendo masiva-
mente a todas las actividades y viviendo esta poderosa 
experiencia que hemos preparado para todos ustedes. 

Bienvenidos!
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El comité curatorial de la Bienal Internacional de Danza 
de Cali ha invitado a Óscar Muñoz, uno de los artistas 
más importantes de Colombia en la actualidad, para 
crear la imagen de esta 6ª edición. A partir del archivo 
de la Bienal (que contiene más de 4.000 imágenes de 
las ediciones anteriores), Óscar Muñoz ha creado una 
nueva imagen que superpone varios fragmentos de las 
fotografías de este archivo. El resultado es una obra 
tan enigmática como potente, que pone en relación 
cuerpos diversos en un escenario donde conviven la 
danza y el movimiento. Esta obra es una celebración 
del cuerpo, la imagen y la memoria.
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Su trabajo se caracteriza por el uso de múltiples re-
cursos técnicos entre los que se destacan el dibujo, la 
fotografía, el video, las instalaciones y el grabado y, a su 
vez, la utilización de una gran diversidad de materiales. 
Muñoz se refiere frecuentemente a aspectos vitales 
como los fenómenos físicos de la corporeidad, la tem-
poralidad, lo efímero, la desintegración, la desaparición 
y la memoria.

Presentó su primera exposición individual en la galería 
de arte «Ciudad Solar» en la década del setenta, con 
una serie de dibujos sobre madera, principalmente en 
blanco y negro, en los que representa cuerpos amorfos, 
algunos vestidos y otros desnudos, con el ánimo de 
atraer la mirada chismosa y mórdiba del espectador. En 

Óscar Muñoz
(Popayán, 1951)

1976 presenta la serie Interiores en el XXVI Salón Na-
cional de Artistas de Colombia. Se comienza a interesar 
por el fotorrealismo, que lo conduce a encontrar en la 
arquitectura popular una buena fuente de inspiración.

En 1978 se presentó en la Bienal de París (Francia). 
En 1984 creó sus reconocidísimas Cortinas de baño. 
En la V Bienal de arte de Bogotá (1996) presentó su 
obra Aliento, en la que se debate entre lo interno y lo 
efímero, entre la memoria y la obsesión, para retratar 
la complejidad del arte. En 2004 ganó el primer premio 
del XXXIX Salón Nacional de Artistas de Colombia. En 
2006 creó el espacio independiente de difusión artística 
«Lugar a dudas» en Cali. En 2007 participó en la 52ª 
Bienal de Venecia curada por Robert Storr.

En 2011 se realizó en Bogotá la exposición retrospectiva 
Óscar Muñoz: Protografías, con la curaduría de José 
Roca y expuesta en el Museo de Arte del Banco de la 
República. Posteriormente realizaría una exposición en 
el Museo de Antioquia (Medellín) y en el MALBA (Bue-
nos Aires). En 2013 en el MALI (Lima) y en el Museo la 
Tertulia (Cali). En 2014 en el Jeu de Paume (Paris). En 
2018 recibió el premio Hasselblad de fotografía.

Vive y trabaja en Cali, Colombia.
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prEbIENAL

En 2022 se desarrollaron algunas actividades en camino 
hacia la 6ª Bienal Internacional de Danza de Cali; estas 
actividades reunieron un gran público en torno a talleres, 
charlas, presentaciones y las eliminatorias del concurso 
“En Cali se baila así”. Estas jornadas se realizaron en di-
ferentes espacios de la ciudad, en especial, en el Centro 
de Danza y Coreografía del Valle del Cauca “La Licorera”.

Las actividades de la Prebienal 2022 permitieron estruc-
turar la programación de la 6ª versión que se llevará a 
cabo entre el 7 y el 13 de noviembre de 2023. Asímismo,  
continuar fortaleciendo los procesos de cualificación de 
la danza no solo a nivel local sino también regional y 
nacional, coadyuvando a los pilares propuestos por el 
Plan Nacional de Danza de Colombia, en sinergia con 
las políticas municipales y teniendo en cuenta las ne-
cesidades del sector. La Bienal Internacional de Danza 
de Cali desde su creación se ha propuesto ser un pro-
yecto que apoya la realización de presentaciones de 

compañías internacionales y nacionales propiciando el 
diálogo entre géneros, generaciones, saberes y formas 
y modos de ver, pensar, sentir y vivir la danza en nues-
tros días, sin dejar a un lado el trabajo con el territorio 
y sus comunidades.

TALLERES Y RESIDENCIAS

La Franja de talleres y residencias de formación de 
la Prebienal Internacional de Danza de Cali se llevó a 
cabo como un espacio abierto y gratuito para que la 
comunidad de la danza de la ciudad, la región y el país 
se pudieran beneficiar con la presencia física y virtual 
de destacados maestros nacionales e internacionales, 
con más de 500 asistentes a los talleres y residencias 
propuestos.

Todos los talleres de la Prebienal 2022 y 2023, se rea-
lizaron en alianza con el Centro de Danza y Coreografía 
del Valle del Cauca “La Licorera”.

eduard mar
(Cali ) 

29 y 30 de junio y 1 de julio /
La memoria del cuerpo 

Jose avilés
(Lima) 

6,7 y 8 de julio / 
Taller virtual / Herramientas  
de la creación coreográfica 

Franklin dávalos
(Quito)

27, 28 y 29 de julio /  
La imagen que arde

Jenny ocampo
(Bogotá)

24, 25 y 26 de agosto /
Desde el corazón del movimiento 

alBerto Barrios
(Cartagena)

7,8 y 9 de septiembre /
Al filo de la champeta 2 

maria sonia  
casadiego
(Bucaramanga)

28, 29 y 30 de septiembre / 
Gramática del movimiento

Javier martín
(España)

24 y 25 de octubre /
Taller laboratorio soma

marcat danza
(España) 

1 al 5 de octubre /  
Taller técnica Marcat

corpoguapi
(Cali)

10 de agosto /
Cátedra del currulao

Jon maya
(España)

28 de agosto /  
Taller de danza vasca

iron skulls
(España)

2, 3 y 4 de octubre / 
Taller de danza urbana

elsa valBuena
(Colombia – USA)

23 al 27 de octubre /
Danza interior, una exploración 
del movimiento desde nuestro 
interior hacia afuera

2022

2023

epurrs 360
(Francia)

29 de abril / 
Introducción al krump

loBadys pérez
(Cartagena)

25 al 27 de mayo / 

arnulFo pardo 
ravagli +  
yovanny martínez
(Bogotá)

20 y 21 de junio /

Juliana reyes
(Bogotá)

31 de julio al 4 de agosto /
Taller de dramaturgia corporal
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Dorothée Munyaneza es una artista multidisciplinar 
que utiliza música, canciones, textos y movimiento 
para abordar la ruptura como fuerza dinámica. Mun-
yaneza se nutre de historias reales aprovechando 
el cuerpo, la memoria y nuestro tiempo para crear 
un espacio de resonancia.

Su estilo de crear y actuar en el escenario está direc-
tamente inspirado en su propia historia de vida.  Su 
investigación artística se basa en la diversidad de su 
herencia cultural: su familia extendida en Rwanda, 
la experiencia de los 14 años vividos en Londres, su 
traslado a París seguido de su instalación en Mar-
sella, pero más aún, su apetito por los encuentros.

Dorothée Munyaneza canta desde pequeña, se 
forma en la Fundación Jonas de Londres, estudia 
música y ciencias sociales en Canterbury, en donde 
obtiene la certeza de que la música y el sonido son 
fundamentales para su trabajo. En 2004 canta en la 
banda sonora de la película Hotel Rwanda, de Terry 
George, y luego continúa una colaboración musical 
con el grupo Afro Celt Sound System en el álbum 
Anatomico. Munyaneza ha colaborado con: Ra-
douan Mriziga, Alain Mahé, Jean-François Pauvros, 
Robyn Orlin, Ko Murobushi, Nan Goldin, Stéphanie 
Coudert, Rachid Ouramdane, Maud Le Pladec, Alain 
Buffard, Maya Mihindou y Ben LaMar Gay.

En 2013, Munyaneza funda en Marsella la empresa 
Kadidi. El repertorio de la compañía incluye obras 
como: Samedi Détente (2014), Unwanted (2017) 
Mailles (2020) y a capella (2022).

dorotHée 

/ Francia - Rwanda /
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TOI, MOI, TITUBA...

“Como siempre, todo parte de los encuentros. El 
encuentro con Elsa Dorlin, la filósofa, el encuentro 
con su texto Me, you, us: I, Tituba and the Ontology 
of the Trace, que disfruté poner en movimiento en 
2021 como parte de L’ADN Dance Living Lab en 
el Teatro Nacional de Chaillot de Paris, y luego el 
reencuentro con Tituba y La línea de pensamiento 
de Maryse Condé.

Un cuento-genealogía, publicado en 1986, ‘Yo, Titu-
ba, Bruja Negra de Salem’ da vida, a partir de unas 
líneas descubiertas en el acta de  juicio por brujería 
a Tituba, mujer, negra y bruja, en un momento en 
el que no estaba bien ser cualquiera de ellos. Una 
obra de resistencia, escrita por Maryse Condé, que 
siempre ha dado voz a los otros, la historia de los 
que han sido borrados, silenciados y magullados. 
Todos está ahí. ¿Cómo hacer resonar los alientos, 
las vidas y los sueños de aquellos hombres y muje-
res cuyas identidades y existencias mismas fueron 
negadas y aplastadas por la trata de esclavos y el 
sistema colonial? ¿A través de palabras? ¿A través 
del cuerpo, tal vez, ya que soy bailarina? ¿A través 
de la voz que habita el espacio?”

Dorothée Munyaneza crea un espacio para que re-
suene el recuerdo. Baila y canta en nombre de todos 
aquellos cuya existencia fue negada por el sistema 
colonial. La obra celebra historias y vidas inéditas y 
no contadas, como la de la tatarabuela guyanesa de 
Elsa Dorlin, o Tituba, una mujer caribeña perseguida 

munyaneza

Duración/ 60 minutos

EQUIPO ARTÍSTICO

Dirección artística y 
performance/ Dorothée 
Munyaneza

Música/ Khyam Allami, 
Dorothée Munyaneza

Vestuario/ Stéphanie 
Coudert

De un texto de Elsa Dorlin 
Luz / Marina Le Vey

Gestión de sonido/  Camille 
Frachet

Producción/ Cie Kadidi / 
Virginie Dupray

Coproducción/ Tanz im 
August - HAU Hebbel am 
Ufer Berlin / Chaillot Théâtre 
National de la Danse / 
Maison de la Danse Lyon – 
Pôle Européen de création / 
DeSingel Anvers / Pavillon 
ADC Genève /Fondo 
TransFabrik/ un fondo 
franco-alemán para las artes 
escénicas

Residencia de estudio/ 
CCN - Ballet National de 
Marseille, Friche Belle 
de mai Marseille, Centre 
d’art Montévidéo Marsella, 
DeSingel Amberes

Con el apoyo de la 
Fundación Camargo, Cassis 
/ DRAC Provence-Alpes-
Côte d’Azur

Dorothée Munyaneza es 
artista asociada al Chaillot 
Théâtre National de la 
Danse, Camargo. Fundación 
y la Maison de la danse Lyon 
– Pôle européen de création.

en los juicios por brujería de Salem. La música es del 
laudista y productor de música electrónica Khyam 
Allami. Un archivo vivo emerge en la interacción 
de sonido, movimiento, luz y sombra, revelando y 
compartiendo conocimientos reprimidos.

Esta presentación es posible gracias al apoyo del 
Instituto Francés y de la Embajada de Francia en 
Colombia.

08nov

Obra / Toi, moi, Tituba...

6:30 p.m.

 Centro de Danza y 
Coreografía del Valle 
del Cauca, La Licorera

EN / Dorothée Munyaneza has been singing since 
she was a young girl. She trained at the Jonas Foun-
dation in London before studying music and social 
sciences in Canterbury, where she found that music 
and sound were fundamental to her work. In 2004, 
Munyaneza sang the soundtrack of the film Hotel 
Rwanda, by Terry George, and then made a musical 
collaboration with the group Afro Celt Sound System 
on the album Anatomico. Dorothée Munyaneza has 
also collaborated with Radouan Mriziga, Alain Mahé, 
Jean-François Pauvros, Robyn Orlin, Ko Murobushi, 
Nan Goldin, Stéphanie Coudert, Rachid Ouramdane, 
Maud Le Pladec, Alain Buffard, Maya Mihindou and 
Ben LaMar Gay.

Her style of creating and performing on stage is 
directly inspired by her own life story. Her artistic 
research is based on the diversity of her cultural her-
itage, extended family in Rwanda, 14 years living in 
London, her move to Paris followed by settling in Mar-
seille, but even more, her good will for encounters.

“As always, everything starts from the meetings. 
The encounter with Elsa Dorlin, the philosopher, 
the encounter with her text ‘Me, You, Us: I, Tituba 
And The Ontology Of The Trace’, which we enjoyed 
in motion in 2021, as part of L'ADN Dance Living Lab 
at the National Theater by Chaillot de Paris. Then, 
the reunion with Tituba and the line of thought by 
Maryse Condé.

A story-genealogy published in 1986 called ‘I, Tituba, 
Black Witch of Salem’, records the witchcraft trial 
to Tituba. Tituba was a black woman and witch, at a 
time when it was not right to be any of them. A work 
of resistance, written by Maryse Condé, who has al-
ways given voice to others. It is a story of those who 
have been erased, silenced and bruised. How can we 
make the breaths, lives and dreams of those men 
and women whose very identities and existences 
were denied and crushed by the slave trade and the 
colonial system that still resonate? Through words? 
Through the body, perhaps, since Dorothée is a 
dancer? Through the voice that inhabits the space?”

This presentation is made possible thanks to the 
support of the French Embassy in Colombia and 
the French Institute of Paris. 
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Nicole Morel es una coreógrafa, bailarina y directora 
suiza de la compañía Antipode con sede en Fribur-
go.  Graduada de la Escuela de Ballet de Hamburgo 
en 2003. Como bailarina trabajó en la Compañía 
Nacional con Nacho Duato y Tony Fabre en Madrid, 
ballettmainz y Ballett am Rhein Düsseldorf Duisburg 
bajo la dirección de Martin Schläpfer. Desde 2014 de-
sarrolla su propio trabajo como coreógrafa de forma 
interdisciplinar, a menudo en colaboración con otros 
artistas como el director de escena Julien Chavaz o 
el escultor Andrew Hustwaite, combinando escultu-
ras de máquinas cinéticas y danza contemporánea.

Lea Hobson es Arquitecta y escenógrafa indepen-
diente francesa-británica afincada en París. Se gra-
duó como arquitecta de la ENSAPB (2011, París) y 
como escenógrafa de la Royal School of Speech and 
Drama (2013, Londres). Ha diseñado escenografías 
para producciones de teatro y ópera con NOF Fri-
bourg (Blancanieves, Cuerpos adolescentes, Acis 
y Galatea, Moscou Paradis, Théâtre de l’Athénée/
Equilibre), instalaciones artísticas con La Fabrique 
des Impossibles y Mains d'Oeuvres. Ganó el diseño 
expositivo de la Medinateca. (2014, Mucem) y ha 
diseñado exposiciones en Londres, París (Land-
week). También colabora con Encore Heureux sobre 
los edificios patrimoniales (Hôtel Pasteur, Rennes).

A JOURNEY ON MOVING GROUNDS

Un viaje por terrenos en movimiento desarrollado 
por la coreógrafa Nicole Morel y la arquitecta/es-

antipode danse tanz  

/ Suiza /

cenógrafa Lea Hobson es el resultado de un diálo-
go entre danza y arquitectura, entre escultura con 
elementos y cuerpos en 3D: forma una actuación 
cambiante y dinámica según el tiempo y el espacio.

El conjunto está compuesto por una isla esculpida 
en bloques blancos, que se adapta al lugar y con-
texto en el que se sitúa. Al principio, los bailarines se 
agrupan en el centro, y luego, se van desplazando y 
mezclándose con el espacio; crean nuevos paisajes, 
formas y patrones, transformando la estructura. Es-
tas nuevas configuraciones espaciales, combinadas 
con las de los bailarines, portan imágenes que hacen 
eco sutilmente de las consecuencias del cambio 
climático, de los icebergs a la deriva o de la lenta 
desaparición y destrucción de nuestro entorno por 
la mano del hombre.

Acciones individuales y comunes modulan el espa-
cio y lo reconstruyen según un número de patrones 
preestablecidos y puntos de encuentro. Las reglas 
elegidas definen la naturaleza de los encuentros, 
mezclando estructuras y cuerpos. Los caminos y 
puntos de convergencia pueden variar cada vez, pero 
la necesidad de encontrarnos y construir juntos es 
crucial. Cada elemento está elaborado de tal manera 
que puede moverse y usarse como punto de apoyo 
para el baile. Los bailarines y la influencia de sus 
movimientos y acciones provocarán la descompo-
sición de la estructura básica y sus recomposiciones.

Esta Presentación se enmarca en el Foco Suiza 
2023, organizado en asocio con Prohelvetia. © 
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Duración/ 45 minutos

www.antipodedansetanz.ch

EQUIPO ARTÍSTICO

Coreografía/ Antipode Danse Tanz / Nicole Morel Arquitecta 
y escenógrafa - Lea Hobson con con Paula Alonso Gomez, 
Annabelle Peintre, Nicole Morel & Lea Hobson

Diseñadora de vestuario/ Saskia Schneider 

Dramaturgia/ Ulrike Wörner von Fassmann 

Administradora/ Marie-Paule Bugnon 

Producción/ Antipode Danse Tanz

/ nicole morel /

EN / Nicole Morel is a Swiss choreographer, dancer and director of the Fri-
bourg-based company Antipode.  She graduated from the Hamburg Ballet 
School in 2003. As a dancer she worked in the National Company of Spain with 
Nacho Duato and Tony Fabre in Madrid. Also with the Ballettmainz and Ballett am 
Rhein Düsseldorf Duisburg under the direction of Martin Schläpfer. Since 2014 
she has been developing her own work as a choreographer in an interdisciplin-
ary way, often in collaboration with other artists such as stage director Julien 
Chavaz or sculptor Andrew Hustwaite, combining kinetic machine sculptures 
and contemporary dance.

Lea Hobson is a French-British freelance architect and scenographer based 
in Paris. She graduated as an architect from ENSAPB (2011, Paris) and as a set 
designer from the Royal School of Speech and Drama (2013, London). She has 
designed sets for theater and opera productions with NOF Fribourg (Snow 
White, Teenage Bodies, Acis and Galatea, Moscou Paradis, Théâtre de l'Athénée/
Equilibre), art installations with Fabrique des Impossibles and Mains d'Oeuvres. 
She won the design of the Medinateca exhibition. (2014, Mucem) and designed 
exhibitions in London, Paris (Landweek). Also has collaborated with Encore 
Heureux on heritage buildings (Hôtel Pasteur, Rennes).

A Journey on Moving Grounds developed by choreographer Nicole Morel and 
architect and set designer Lea Hobson, is the result of a dialogue between 
dance and architecture, between sculpture with three-dimensional elements 
and bodies. It builds a changing and dynamic show according to time and space.

The set is formed by an island sculpted in white blocks, which adapts to the 
place and the context in which it is placed. At first, the dancers are grouped in the 
center. Then, they move and blend with the space; they create new landscapes, 
shapes and patterns, transforming the structure. These new space configura-
tions, combined with those of the dancers, carry images that subtly echo the 
consequences of climate change, drifting icebergs or the slow disappearance 
and destruction of our environment by the hand of man.

10nov

Obra / A Journey on 
Moving Grounds

4:00 p.m.

Museo La Tertulia

lea HoBson
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Nacida en 1989, de padre camerunés y madre 
francesa,  Betty Tchomanga comenzó su forma-
ción artística en 2004, en el conservatorio de Bur-
deos y con Alain Gonotey de la Compañía Lullaby. 
Luego se formó en el Centre National de Danse 
Contemporaine d'Angers (CNDC) en 2007, dirigido 
por Emmanuelle Huynh. Comenzó su carrera como 
intérprete en 2009, trabajando con artistas como 
Emmanuelle Huynh, Alain Buffard, Fanny de Chaillé, 
Gaël Sesboüé, Herman Diephuis, Marlene Monteiro 
Freitas y Nina Santes.

Paralelamente a su carrera artística, Betty realizó 
estudios literarios en la Universidad Paris 3 
Sorbonne Nouvelle, y se gradúa en un Master en 
literatura moderna en 2014. A partir de 2019, Betty 
Tchomanga se centra en la escritura e investigación 
como coreógrafa. Sus piezas exploran la noción de 
transgresión en el sentido de ir más allá, cruzar un 
límite, ya sea físico o estético.

A Betty Tchomanga le gusta producir formas híbri-
das en las que los cuerpos se transforman. Trabaja 
con prácticas que implican superar los límites de 
cuerpo y mente a través de una intensa participa-
ción de la respiración, el cuerpo y la voz. Desde la 
creación de su solo Mascarades en 2019, ha estado 
investigando sobre el culto del vudú y las repre-
sentaciones asociadas a él. A ella le interesan las 
narrativas que vinculan  Occidente y África, particu-
larmente a través de la historia colonial.

Ha realizado la coreografía y dirigido las obras: Ma-
dame (2016), Mascarades (2019) y Lecciones de 
oscuridad (2022). Actualmente está trabajando en 
una pieza en cuatro partes, serie coreográfica titu-
lada Historias decoloniales. 

compañía 

/ Francia /
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Betty Tchomanga es una artista asociada a Quartz, 
scène nationale de Brest y al Teatro de la Bastilla 
en París.

La Bienal Internacional de Danza de Cali presenta 
Mascarades en el marco del ciclo “Nuevas Mitolo-
gías Femeninas”  propuesto por el comité curatorial 
de la 6ª Bienal Internacional de Danza de Cali para 
dar voz y cuerpo a las nuevas dimensiones de lo 
femenino, desde diversas latitudes y territorios.

Esta presentación es posible gracias al apoyo del 
Instituto Francés y de la Embajada de Francia.

MASCARADES

Mami Wata es una diosa del agua, figura de las 
profundidades de la noche, del poder y la sexua-
lidad. Una sirena varada enfrentándose a la gente 
que la observa.

Ella salta.

El salto que lo atraviesa es un salto vertical, normal 
y ordinario. La palabra latina para "danza" es saltare, 
de saltus, "el salto". ¿Crear la danza a partir de los 
saltos como la persistencia de un gesto antiguo, 
quizás universal? – un movimiento desde lo más 
profundo de un ser humano. El Salto como metáfora 
del deseo, de la búsqueda del placer. Un deseo de 
placer. Un deseo por el otro, por lo que no tenemos, 
por lo que no somos.

Saltar para exultar. Saltar para expulsar. Saltar para 
aguantar. Saltar para resistir. Saltar para alcanzar. 
Saltar para convertir. Saltar para morir. Saltar para 
existir.

Duración/ 45 minutos

EQUIPO ARTÍSTICO

Creación y actuación/ 
Betty Tchomanga

Diseño de iluminación/ 
Eduardo Abdala

Diseño de sonido/ 
Stéphane Monteiro

Gestión de luz y sonido/ 
Tatiana Carret

Mirada exterior/ Emma 
Tricard y Dalila Khatir

Asesora vocal/ Dalila Khatir

Director de producción/ 
Aoza - Marion Cachan

Un agradecimiento especial 
a Marlene Monteiro Freitas, 
Gaël Sesboüé y Vincent 
Blouch

SOCIOS

Producción/ LOLA GATT

Con el apoyo del Fondo de 
Dotación de Cuarzo, escena 
nacional de Brest 

Socios/ CDCN Le 
Pacifique – Grenoble, 
L’Atelier de Paris / CDCN, 
La Gare – Fabrique des 
arts es movimiento – Le 
Relecq-Kerhuon, Festival 
La Bécquée – Un soir à 
l’ouest, Le Cabaret Vauban, 
Les Quinconces y L'Espal, 
Escena nacional de Mans

Patrocinador / SARL SICC 
Saint-André-de-Cubzac

Este proyecto recibió 
ayuda para su creación de 
la ciudad de Brest y del 
Ministerio de Cultura – 
DRAC de Bretaña

La asociación Lola Gatt 
cuenta con el apoyo de la 
región de Bretaña.

Betty tcHomanga

EN / Betty Tchomanga, was born in 1989, daughter 
from a Cameroonian father and a French mother. 
She began her artistic training in 2004, at the Bor-
deaux Conservatory and with Alain Gonotey of the 
Lullaby Company. She then trained at the Centre 
National de Danse Contemporaine d'Angers (CNDC) 
in 2007, headed by Emmanuelle Huynh. Tchoman-
ga began her career as a performer in 2009, work-
ing with artists such as Emmanuelle Huynh, Alain 
Buffard, Fanny de Chaillé, Gaël Sesboüé, Herman 
Diephuis, Marlene Monteiro Freitas and Nina Santes.

She likes to produce hybrid forms in which bodies 
transform. She works with practices that involve ex-
ceeding the limits of body and mind through intense 
participation of breathing, body and voice. Since the 
creation of her solo Mascarades in 2019, she has 
been researching voodoo and the performances 
associated with it. She is interested in narratives 
that link the West and Africa, particularly through 
colonial history.

In the work Mascarades Mami Wata is a goddess of 
water, a figure of the depths of the night, of power 
and sexuality. A stranded mermaid facing the peo-
ple watching her. She jumps.

The jump that crosses is a normal, ordinary vertical 
jump. The Latin word for "dance" is saltare, from 
saltus, "the leap." Create dance from jumps as the 
persistence of an ancient, perhaps universal ges-
ture? – a movement from the depths of a human 
being. The Jump as a metaphor for desire, of the 
search for pleasure. A desire for pleasure. A desire 
for the other, for what we don't have, for what we 
are not. Jump to exult. Jump to eject. Jump to hold. 
Jump to resist. Jump to reach. Jump to convert. Jump 
to die. Jump to exist.

The Cali International Dance Biennial presents 
Mascarades within the framework of the cycle 
“New Feminine Mythologies” proposed by the 
curatorial committee of the 6th Cali International 
Dance Biennial to give voice and body to the new 
dimensions of the feminine, from various latitudes 
and territories. This presentation is made possible 
thanks to the support of the French Embassy in 
Colombia and the French Institute of Paris.

10nov

Obra / Mascarades

4:00 p.m.

Teatro La Máscara

c
ic

lo
 n

u
ev

a
s 

m
it

o
lo

g
ía

s 
Fe

m
en

in
a
s

c
ic

lo
 n

u
ev

a
s 

m
it

o
lo

g
ía

s 
Fe

m
en

in
a
s

With the Financial Support of 
Spectacle vivant en Bretagne
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18 Monkeys Danza Teatro fue fundada en 2010; 
es una compañía de danza contemporánea que 
plantea interrogantes sobre cómo la coreografía, la 
escultura, las artes visuales y la interacción con los 
mundos del teatro pueden facilitar una traducción de 
uno a otro lenguaje para darle a la danza un nuevo 
potencial creativo.

jitti Chompee transmite la esencia de la forma tradi-
cional tailandesa khon a las generaciones actuales 
quienes probablemente se han alejado más de las 
raíces tradicionales. Su objetivo es forjar una co-
nexión entre las comunidades tradicionales y las 
contemporáneas a través de fructíferos intercam-
bios. School of Ganesh  se crea como un modelo 
experimental para la investigación de Chompee en 
los conceptos de “Arquitectura corporal” y “Escul-
tura en movimiento", que dará lugar a talleres de 
creatividad dirigidos a estudiantes que se forman 
en danza tradicional, desafiándolos a perfeccionar 
una comprensión más profunda de sus técnicas y a 
interpretar los métodos contemporáneos. Descubrir 
este punto de encuentro entre lo viejo y lo nuevo 
nutrirá su educación y formación. School of Ganesh 
representa la intención de Chompee de iniciar un 
Conservatorio profesional de danza contemporánea 
en Tailandia.

Seres peculiares surgen de esta extraordinaria 
School of Ganesh . Al ver el cuerpo como una es-
cultura en movimiento, Jitti experimenta con absur-
dos corporales y la encarnación de personajes de 
la epopeya tailandesa Ramakien, incluidos huma-

18 monkeys 

/ Tailandia /

nos, animales y demonios. En su fascinación por 
el animalismo, fusiona máscaras de animales con 
el cuerpo humano para crear personajes míticos 
antropomorfos. Sus criaturas se crean explorando 
las fisiologías únicas de diferentes cuerpos. Los 
humanos y la mitología están entrelazados en un 
mundo excéntrico.

SCHOOL OF GANESH 

School of Ganesh cuestiona nuestras ideas precon-
cebidas sobre la tradición al reinventar las interpre-
taciones de la narración tradicional del Khon. Con el 
estilo de narración fragmentada y el particular sen-
tido del humor de 18 Monkeys, selecciona extractos 
famosos de la representación tradicional del Khon, 
como la escena sobre el rechazo y la venganza de 
Shurpanakha, un personaje demoníaco femenino, y 
la escena en la que Rama cruza el mar para repre-
sentar sus interpretaciones escenográficas. Explora 
la encarnación y representación de la feminidad en 
el Khon a través de Shurpanakha. Los sonidos y las 
imágenes de esta creación contemporánea resu-
men el encanto del ritual y la mitología tailandesa de 
una manera sutil. La literatura tradicional se presen-
ta bajo una nueva luz que puede generar diversos 
significados y percepciones de la mitología Khon.

Esta obra ha contado con la participación de bai-
larines caleños, gracias a la residencia realizada 
por Jitti en octubre de 2023 con artistas locales y 
nacionales.
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EN / 18 Monkeys Dance Theatre was founded in 
2010. It is a contemporary dance company that rais-
es questions about how choreography, sculpture, 
visual arts and its interaction with the worlds of the-
ater can facilitate a translation from one to another 
language, giving dance a new creative potential.

Jitti Chompee conveys the essence of the traditional 
Thai khon form to current generations who may have 
moved further away from traditional roots. It´s goal is 
to forge a connection between traditional and con-
temporary communities through fruitful exchanges. 

School of Ganesh is created as an experimental 
model for Chompee's research into the concepts 
of "Body Architecture" and "Sculpture in Motion" 
that will lead to workshops aimed at students train-
ing in traditional dance, challenging them to hone 
a deeper understanding of their techniques and 
grasp contemporary methods. Finding this meeting 
point between the old and the new will nurture their 
education and training.

dance tHeatre

10nov

Obra / School of Ganesh

6:30 p.m.

Centro de Danza y 
Coreografía del Valle 
del Cauca, La Licorera
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EN / The documentary Miscellany of Khon does 
not feature Khon per se, but draws on Khon story- 
telling and particular techniques discovered from 
research on traditional Khon. The Khon, the Hu- 
man Body. This knowledge management research 

MISCELLANY OF KHON 
/ Creación 2021 / Audiovisual, Música y Danza /

El documental Miscelánea de Khon no presenta 
al Khon per se, sino que se basa en la narración 
de historias de Khon y en técnicas particulares 
descubiertas a partir de investigaciones sobre el 
Khon tradicional. El Khon, el Cuerpo Humano. Este 
proyecto de investigación sobre gestión del cono-
cimiento, dirigido por Thanpuying Sirikitiya Jensen y 
Jitti Chompee, comenzó en 2020. El proceso implicó 
conversaciones personales con especialistas de 
Khon e intérpretes tradicionales. El resultado es un 
breve documental de seis episodios producido por 
el Departamento de Bellas Artes Del Teatro Nacio-
nal de Tailandia, que transmite elementos esencia-
les e historias no contadas de los Khon en impresio-
nantes imágenes contemporáneas. Se realiza una 
inmersión profunda en el conocimiento oculto de 
la forma de arte Khon a través de un libro llamado 
Miscelánea de Khon (producido por el Ministerio de 
Relaciones Exteriores y el Ministerio de Cultura). 
Como la tradición oral es un método destacado en la 
transmisión del conocimiento tradicional, este libro 
señala las sutilezas del Khon que a menudo se pa-
san por alto o incluso no están documentadas. Los 
conocimientos destacan la delicadeza y la brillantez 
de los ancestros tailandeses que pueden disminuir 
con el tiempo. El libro también incluye una colección 
de fotografías de las creaciones de Jitti inspiradas en 
Khon. El público y los lectores quedarán sorprendi-
dos por las fascinantes joyas escondidas en el arte 
Khon, aquellas que salen a la superficie a través de 
una lente contemporánea en este documental. La 
proyección del documental se realizará en el CDCVC 
La Licorera y en la Cinemateca del Museo la Tertulia 
y se verá complementada por la presentación del 
Conjunto Nacional de Danza de Tailandia.

www.18monkeysdancetheatre.com

EQUIPO ARTÍSTICO

Director artístico y concepto/ Jitti Chompee

Asesor, historiador y curador/ Thanpuying Sirikitiya Jensen

Bailarines tradicionales/ Anucha Sumaman, Yarnawut 
Traisuwan, Suwan Klinampon

Bailarines colombianos/ Jonathan Gutiérrez, Ingrid Tatiana 
Celis Lemus, Jireh Natalia Salazar González, Daniel Alejandro 
Canamejoy Sánchez, Jhonatan Samuel Conde Arias, Fabio 
Andrés Canizales Castro, Sara Elizabeth Ávila Aguilar, Silem 
Guevara Osorio

Director de música tradicional/ Surapong Rohitajon

Músicos/ Thapanut Thamtheing, Jatuporn Damnil, Vorravit 
Khaosamruang, Supachok Yodprasertsud, Pichet Yotee, Atichon 
Tapruksa, Putit Pungsud

Cantante/ Yarnawut Traisuwan

Orador y asesor musical/ Pornprapit Phoasavadi

Fotógrafo/ Piyatat Hemmatat

Diseñador de iluminación y director técnico/ Jirach Eaimsa-ard

Asistencia de dirección/ Pattarasuda Anuman Rajadhon

Con el apoyo del Ministerio de Cultura, Departamento de Bellas 
Artes, Oficina de Artes Escénicas (Teatro Nacional) de Tailandia.

12nov

Proyección documental
/ Miscellany of Khon

3:30 p.m.

Presentación de danza
5:00 p.m.
Museo La Tertulia
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project led by Thanpuying Sirikitiya Jensen and Jitti 
Chompee, began in 2020. The process involved 
personal conversations with Khon specialists and 
traditional interpreters. The result is a short six-ep-
isode documentary produced by the Department 
of Fine Arts, which conveys essential elements and 
untold stories of the Khon in stunning contempo-
rary images. A deep dive into the hidden knowledge 
of the Khon art form is made through a book called 
Miscellany of Khon (produced by the Ministry of 
Foreign Affairs and the Ministry of Culture). As oral 
tradition is a prominent method in the transmis-
sion of traditional knowledge, this book points out 
the subtleties of Khon that are often overlooked 
or even are undocumented. The insights highlight 
the delicacy and brilliance of Thai ancestors that 
can diminish over time. The book also includes a 
collection of photographs of Jitti's Khon-inspired 
creations. Audiences and readers will be surprised 
by the fascinating hidden gems in Khon art, those 
that come to the surface through a contemporary 
lens in this documentary. The screening of the doc-
umentary will take place at the CDCVC La Licorera 
and the Cinematheque of the La Tertulia Museum 
and will be complemented by the presentation of 
the National Dance Ensemble of Thailand.
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Poliana Lima (Brasil, 1983) es una coreógrafa, bai-
larina y docente afincada en Madrid.

En 2013 es invitada al proyecto europeo “Performing 
Gender”, creando la performance Cuerpo-Trapo, 
para el Museo de Arte Contemporáneo de Zagreb, 
Croacia. En 2014, Atávico, su primer ensemble, es 
galardonado con el 1er Premio en el XXVIII Certa-
men Coreográfico de Madrid, además del premio 
del público, premio de crítica, Beca Danceweb 2015 
(Impulstanz Viena) y residencia en Tanzhaus, Zürich.

En 2016 creó la pieza breve "Las cosas en la distan-
cia" para el Laboratorio 180 y en 2017, Poliana Lima 
estrenó su solo Hueco en los Teatros del Canal de 
Madrid y en el Festival BAD Bilbao, y en junio de 
2018 empezó su gira nacional e internacional. Hueco 
fue candidato oficial en dos categorías para los 21o 
Premios MAX 2018 en España: Mejor Espectáculo 
Revelación y Mejor Autoría Revelación.

En Conde Duque Madrid estrenó su pieza “Aquí, 
siempre”  en 2019 y en 2020 estrenó “Las cosas 
se mueven pero no dicen nada” en los Teatros del 
Canal, en coproducción con “Festival Días de Dança” 
en Oporto y el “Centre National de la Danse” en 
Paris. En el mismo año estrenó el site-specific: “Las 
cosas en la distancia”.

Fue seleccionada en 2021 como artista en la pres-
tigiosa plataforma Aerowaves con “Las cosas se 
mueven pero no dicen nada”. Sus creaciones cuen-
tan con el apoyo del “Centro de Danza Canal”, “Festi-
val de Otoño en Primavera”, “Conde Duque”, “Centre 
national de la danse - CND”, “Festival Dias de Dança 
de Oporto”, “Porosus Founds Dotation”, “Auditorio 
de Tenerife”, “Plataforma Paso a 2”, “Comunidad 
de Madrid”, “Ayuntamiento de Madrid” e “INAEM”.

poliana lima
/ Brasil - España /

Duración / 50 minutos

Ciclo / Nuevas Mitologías Femeninas

www.polianalima.com

EQUIPO ARTÍSTICO

Concepción, dirección y coreografía/ Poliana Lima

Asistente de dirección/ Lucas Condró

Intérprete/ Poliana Lima

Música/ Vidal

Iluminación/ Pablo R. Seoane

Fotografía/ Álvaro Gómez Pidal

Vídeo/ Alexis Delgado y Álvaro Gómez Pidal

Dirección técnica/ Pablo R. Seoane

Producción/ Isabella Lima

11nov

Obra / Hueco

5:00 p.m.

Teatro La Máscara
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Sus últimos trabajos son Oro Negro, estrenada en 
el Festival de Otoño de Madrid y Cruce, presentada 
en el Centro Cultural Condeduque, ambas en 2022. 
En marzo de 2024 estrenará la segunda parte de su 
trilogía sobre la identidad con The Common Ground 
en CondeDuque, Madrid.

Tomando el cuerpo como objeto central de su ex-
presión, Poliana explora las posibilidades de crear 
una poética en escena que sea capaz de comuni-
carse de manera sencilla y profunda con los espec-
tadores. Temas como la identidad y la memoria son 
recurrentes en sus creaciones, así como la relación 
entre la creación y la pedagogía, que ve como parte 
fundamental de su labor como artista.

HUECO

Hueco es un solo de danza contemporánea que 
explora las nociones de identidad, origen y tiempo a 
través de los conceptos de tránsito y transformación.

Hueco explora en tiempo real las diversas dinámicas 
y retos de estar presente para uno mismo y para 
los demás. Está en este 'intermedio', en el espacio 
liminal donde las verdaderas posibilidades de ser 
se perciben primero y luego se viven dentro y a 
través del cuerpo.

La Bienal Internacional de Danza de Cali presenta 
Hueco en el marco del ciclo “Nuevas Mitologías Fe-
meninas”, propuesto por el comité curatorial de la 6ª 
Bienal Internacional de Danza de Cali, para dar voz 
y cuerpo a las nuevas dimensiones de lo femenino 
desde diversas latitudes y territorios. 

EN / Poliana Lima (Brazil, 1983) is a Brazilian cho-
reographer, dancer and instructor, currently living 
and working in Madrid. Her first creation is from 
2011, the short piece Palo en la Rueda. Her works 
have been performed on several stages and fes-
tivals both national and international.  Amongst 
them, Edinburgh Festival Fringe, Spring Forward 
Aerowaves, Mercat de les Flors, Dansa València 
estival, New Baltic Dance Festival, Ventana de La 
Danza (Madrid en Danza) and at the Korzo Theater.

The creation Hueco explores in real time a wide 
number of dynamics and challenges implying 
being present for oneself and others. It is in this 
'in-between', in the liminal space where the true 
possibilities of being are first perceived and then 
lived within and through the body.

The Cali International Dance Biennial presents Hue-
co, in the framework of the cycle “New Feminine 
Mythologies”, proposed by the curatorial commit-
tee of the 6th Cali International Dance Biennial, to 
give voice and body to the new dimensions of the 
feminine in diverse latitudes and territories.
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©  Cortesía com
pañía

Javier Martín es coreógrafo, investigador y perfor-
mer. Desarrolla un proyecto de investigación de 
corte epistemológico y crítico en torno a las artes 
y ciencias del movimiento. Situado en la creación 
coreográfica y performativa, encuentra sus fugas 
en distintos desbordamientos como la escritura, las 
conferencias, el desarrollo de laboratorios y grupos 
de investigación, el acompañamiento de itinerarios 
formativos en distintas universidades, la crítica y el 
desarrollo de herramientas para la creación. Desde 
sus inicios en 2005, ha creado y presentado más 
de 30 piezas en España, Francia, Rusia, Portugal, 
Ucrania, México, Colombia, Guatemala y Uruguay. 
Su trabajo en torno al movimiento y al cuerpo está 
basado en los rigores de la improvisación como 
lenguaje escénico y en la investigación de calidades 
y texturas de estos. Aborda la creación en danza 
desde una perspectiva transdisciplinar, colaborando 
con distintos artistas y abriendo a menudo sus pro-
cesos a otras comunidades, procurando un cuerpo 
ampliado o ácrata.

Javier 

/ España /

EN / Javier Martín is a choreographer, research-
er and performer. He develops a research project 
around the arts and sciences of movement. With 
focus in choreographic and performative creation, 
he works in different aspects, from writing, hold-
ing conferences, leading workshops and research 
groups in different universities to the critical ac-
tivities and the development of tools for creation. 
Since his beginnings in 2005, he has created and 
presented more than 30 pieces in Spain, France, 
Russia, Portugal, Ukraine, Mexico, Colombia, Gua-
temala and Uruguay.

The creation Figuras del Umbral is based on the 
reflections of a dancing body in the era of accelera-
tion, to develop a choreography towards reflection, 
pause and breathing.  We are living in an era of “lifes 
on the run”, located in daily acceleration and in the 
rhythms marked by the demands of production 
and efficiency, which constantly postpone desire 
and displace and fragment our attention.
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Duración/ 70 minutos

www.javiermartin.gal

EQUIPO ARTÍSTICO

Concepto y movimiento/ Javier Martín

Iluminación/ Octavio Más 

Espacio y diseños/ Javier Martín 

Sonido/ Abul Mogard, Philip Jeck y Leyland Kirby.

Producción y acompañamiento teórico/ Sabela Mendoza 

Técnicas visuales/ Juanma Lodo 

Vestuario/ Cremallera Studio, Álvaro M. Leiro, CCG 

Vídeo y foto/ Leo López 

Coproducción/ CCG Centro Coreográfico Galego 

Residencia de investigación/ Teatro Leal, La Laguna 

Agradecimientos/ Pep Ramis -L’animal a l'esquena, Javier 
Cuevas, Juanma Artigot, Laura Cedrón.

11nov

Obra / Figuras del Umbral

7:00 p.m.

Teatro Jorge Isaacs

FIGURAS EN EL UMBRAL

Figuras del Umbral parte de las reflexiones de un 
cuerpo danzante en la era de la aceleración, para 
desarrollar un trabajo coreográfico a favor de la re-
flexión, la pausa y la respiración. Un espectáculo que 
invita a la apertura y a la experiencia del tránsito. 
Habitamos una época de vidas en fuga, situadas 
en las inercias cotidianas y en los ritmos marcados 
por las exigencias de la producción y de la eficiencia, 
que aplazan constantemente el deseo y desplazan 
y fragmentan nuestra atención. Estos cuerpos ace-
lerados están llenos de velocidad residual, modos 
de hacer inorgánicos, comportamientos tácitos e 
inercia repertorial. En un tiempo fuera de quicio, se 
torna vigente más que nunca la consigna pasoli-
niana de “arrojar el cuerpo a la batalla”; arrojar el 
cuerpo a la danza, con la atención puesta en una 
vibración templada y observadora, dispuesta a la 
apertura, para crear movimientos nuevos, gestos 
nuevos. Situar la ‘figura en el Umbral’.

martín
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© R
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Crazy Smooth baila desde 1997 y es considerado 
uno de los más destacados coreógrafos, bailarines 
y líderes comunitarios en el entorno actual de la 
danza urbana canadiense. Es el fundador y direc-
tor artístico del grupo Bboyizm, una galardonada 
compañía de danza urbana, que ha sido pilar funda-
mental en la preservación y proliferación de la danza 
callejera tanto en Canadá como a nivel internacional.

Crazy Smooth recibió el premio Clifford E. Lee 2020 
del Banff Centre for Arts and Creativity, por In My 
Body, así como el Dora Awards en 2022 a la mejor 
coreografía.  El proyecto ha recibido una subvención 
del Fondo de Creación CanDance y una importante 
inversión del Fondo Nacional de Creación NAC.

IN MY BODY

Se dice que lo más valiente que puede hacer un 
bailarín es envejecer; para un b-boy/b-girl, esta 
experiencia se acerca a lo heroico. De acuerdo con 
la cultura hip-hop, los b-boys/b-girls presentan 
una fachada de confianza e invencibilidad mien-
tras participan en batallas para demostrar su valor 
y establecer dominio. El vocabulario resultante, es 
uno de los géneros de danza más exigentes física, 
visual y emocionalmente, el cual no deja lugar a la 
expresión de vulnerabilidad.

BBoyizm - 

/ Canadá /

EN / Crazy Smooth has been dancing since 1997 and is considered to be one of the most important 
choreographer, dancer and community leader within the Canadian urban dance environment. He 
is the founder and artistic director of the award winning dance company Bboyizm. Bboyizm has 
been a main pillar in the preservation and proliferation of street dance, both in Canada and abroad.

Crazy Smooth received in 2020 the Clifford E. Lee Award from the Banff Centre for Arts and 
Creativity for his creation In My Body. In 2022 In My Body was also awarded with the Dora Awards 
for the Best Choreography. The project has received a grant from the CanDance Creation Fund and 
a significant investment from the NAC National Creation Fund.

In the work In My Body, dancer and choreographer Crazy Smooth brings together an intergenera-
tional group of dancers and an international creative team. They take an intensely athletic approach 
to the evolution of the self and the effects of aging in street dancers. In My Body is dedicated to the 
memory of Frosty Freeze, Marjory Smarth, Flash, Don Campbellock and other artists who came 
before them and, as they say, “their legacy lives within us.”
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Duración / 60 minutos

www.bboyizm.ca

EQUIPO ARTÍSTICO

Coreógrafo/  Crazy Smooth

Coreógrafo asistente/Director de 
ensayo/ Saxon Fraser

Bailarines/ Crazy Smooth, DKC Freeze, 
Tash, Nubian Néné, Julie Rock, JC 
Fresh, Montuu for Mark Collants,  
Vibz, JK 47

Bailarina/coordinadora de redes 
sociales/ Anyo 

Ojo exterior/ Melly Mel

Diseñadora de vestuario y estilistas/ 
Sonya Bayer & Melly Mel

Música original/ DJ Shash'U

Escritor/ Alejandro Rodríguez

Luces/ Chantal Labonté

Consultora creativa/ Sophie Michaud

Diseñador multimedia/ Thomas 
Payette (mirari)

Programador creativo/ Charles-Éric 
Gandubert (La caja interactiva)

Escenógrafo/ Xavier Mary (mirari)

Director de producción y director 
técnico/ André Houle - CCOV

Director de video/ Dominique Hawry

Directora de iluminación/ Chantal 
Labonté

Gerente de gira/ Gaétan Paré

Agente/ Gillian Reid

Productor ejecutivo/ Centre de 
Création O Vertigo – CCOV

Desarrollado con el apoyo del Fondo 
Nacional de Creación del Centro 
Nacional de las Artes.

Socios de coproducción/ Bboyizm, 
The CanDance Network Creation Fund, 
Banff Centre for Arts and Creativity, 
Brian Webb Dance Company, Yukon 
Arts Centre, dance Immersion y 
Canadian Stage, y cuenta con el apoyo 
del Consejo de las Artes de Canadá.

En In My Body, el bailarín y coreógrafo Crazy Smooth 
reúne a un grupo intergeneracional de bailarines 
y a un equipo creativo internacional, que hace un 
planteamiento intensamente atlético de la evolu-
ción del yo y los efectos del envejecimiento en los 
bailarines callejeros.

In My Body está dedicado a la memoria de Frosty 
Freeze, Marjory Smarth, Flash, Don Campbellock 
y otros artistas que les precedieron y, como ellos 
dicen: “su legado vive dentro de nosotros”.

crazy smootH 11nov

Obra / In My Body

8:30 p.m.

Teatro Municipal  
Enrique Buenaventura
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La bailarina y coreógrafa británico-estadounidense 
Ruth Childs Nació en 1984 en Londres. Creció en 
Estados Unidos donde estudió danza y música. 
En 2003 se trasladó a Ginebra para terminar su 
formación de danza con el Ballet Junior de Ginebra. 
A partir de allí, comenzó a trabajar con reconocidos 
coreógrafos y directores a nivel internacional, como 
Foofwa d'Imobilité, La Ribot, Gilles Jobin, Massimo 
Furlan, Marco Berrettini y Yasmine Hugonnet. 

Desde 2015, también trabaja en una recreación y 
proyecto de recuperación de las primeras obras 
de la famosa coreógrafa estadounidense Lucinda 
Childs, de quien es sobrina. 

En 2014 fundó su empresa Scarlett’s para desarrollar 
su propio trabajo a través de la danza, la perfor-
mance y la música. Scarlett’s favorece los procesos 
artísticos íntimos y colaborativos, cultivando la intui- 
ción y lo indefinido. En 2016, el Estado de Ginebra 
la premió con una beca y una residencia de seis 
meses de investigación en Berlín para desarrollar 
su propio trabajo. Su primera obra en colaboración 
con Stéphane Vecchione, The Goldfish and the Inner 
Tube fue estrenada en abril de 2018. 

Estrenó Fantasía, su primer solo en el ADC Ginebra 
en octubre de 2019 y luego Blast! en 2022 en el Fes-
tival de la Bâtie en Ginebra. Childs es actualmente 
una de las artistas residentes en Arsénic en Lausana 
y artista asociada en CCN2- Centro coreográfico 
nacional de Grenoble (2023- 2024). 

Ruth Childs se presenta en Cali, en el marco del 
Foco Suiza 23, gracias al apoyo de Prohelvetia 

FANTASÍA 

En fantasía, la bailarina y coreógrafa Ruth Childs 
investiga el cuerpo y su musicalidad. Explora sus 

rutH cHilds
/ Suiza /

recuerdos físicos y emocionales con música que va 
desde Beethoven y el Cascanueces de Tchaikovsky 
hasta las danzas eslavas de Dvorak, que escuchaba 
cuando era niña. 

Ruth Childs evoca, juega, dialoga, encarna y lucha 
con recuerdos musicales, utilizando el color para 
enfatizar, organizar y crear un autorretrato abs-
tracto. Su cuerpo se transforma de una superficie 
de proyección a una figura humana, una criatura 
parecida a un animal, un instrumento musical o 
una simple vibración. Al mismo tiempo, su cuerpo 
cuestiona lo íntimo y lo colectivo. 

Fantasía es una composición musical de forma 
libre y a menudo improvisada, una composición 
musical basada en varias melodías conocidas, algo 
compuesto por una mezcla de diferentes formas 
o estilos, un clásico de Disney de los años 40, un 
espectáculo de caballos árabes. “La música de mi 
fantasía, mi propia colección de melodías conoci-
das, se trata a veces como un ready- made, a veces 
es dirigida en directo por mi voz y mi cuerpo, y a 
veces se transforma. Para Stéphane Vecchione (di-
seño sonoro) y para mí era importante reflexionar 
sobre cómo utilizar la música clásica en un contexto 
contemporáneo.” Ruth Childs.
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EN / Ruth Childs (1984) is a British-American dancer 
and choreographer born in London. She grew up 
in the United States where she studied dance and 
music. In 2003, she moved to Geneva to finish her 
dance training with the Geneva Junior Ballet. From 
there on, she began to work with internationally 
renowned choreographers and directors such as 
Foofwa d'Imobilité, La Ribot, Gilles Jobin, Massimo 
Furlan, Marco Berrettini and Yasmine Hugonnet. 

Duración/ 55 minutos

www. ruthchilds.com

EQUIPO ARTÍSTICO

Coreografía/ Performance / Ruth Childs 

Dirección técnica y diseño de iluminación/  
Joana Oliveira

Dirección de escenografía/ Sonya Trolliet

Investigación de sonido/ Stéphane Vecchione 

Ojo coreográfico / Maud Blandel 

Ojo exterior / Nadia Lauro 

Vestuario / Cécile Delanoë

12nov

Obra / Fantasia

7:00 p.m.

Centro de Danza y 
Coreografía del Valle 
del Cauca, La Licorera
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Since 2015 she has also been working on a recreation 
and revival project of the first works of the famous 
American choreographer Lucinda Childs, her aunt. 
She premiered Fantasia, her first solo in October 
2019 and then Blast! in 2022. Childs is currently one 
of the resident artists at Arsénic in Lausanne and 
associate artist at CCN2- Centre choreographique 
national de Grenoble (2023- 2024).

In the work fantasia the dancer and choreographer 
Ruth Childs investigates the body and its musicality. 
She explores her physical and emotional 
memories with music ranging from Beethoven 
and Tchaikovsky's Nutcracker to Dvorak's Slavonic 
dances, which she listened to as a child.

Stepping into an empty space, a white room, she 
invokes, plays, dialogues, embodies and fights with 
these musical recollections, using color to punctu-
ate and organize them, in an abstract auto portrait. 
Her body, shifting from projection screen to human 
figure, to animal-like creature, to musical instru-
ment, or to simple vibration, takes on, conducts, 
and questions the notion of what is intimate and 
what is collective./ 
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©  C
harlotte B

rasseau

Edouard Hue es ante todo un bailarín que pone su 
físico al servicio del movimiento. Formado en el 
Ballet junior de Ginebra, trabajó con los coreógrafos 
Hofesh Shechter, Damien Jalet y Oliver Dubois como 
intérprete. Rápidamente desarrolló su propio estilo, 
una mezcla de virtuosismo controlado y esponta-
neidad traviesa. Su apropiación del movimiento y 
su carisma le han honrado con el Premio Suizo de 
Danza 2019 como “Bailarín excepcional”. Inspirado 
por sus experiencias profesionales, es natural que 
recurra a la coreografía que le permitirá satisfacer 
su búsqueda de independencia y desarrollar un 
lenguaje coreográfico.

En 2014, Edouard Hue creó Beaver Dam Company, 
una empresa suizo-francesa con sede en Ginebra 
y Annecy. Su repertorio compuesto por piezas so-
listas, dúos y grupales ofrece una gran diversidad 
artística, producida a nivel internacional y dirigida 
para niños y público en general.

Algunas de sus obras también han sido represen-
tadas por compañías profesionales y escuelas de 
danza como Frontier Danceland Company (Singa-
pur), Le Marchepieds (Lausana-Suiza), SEAD (Salz-
burgo-Austria), l'École de Danse Contemporaine 
de Montréal (Montreal-Canadá) o Dance Area (Gi-
nebra-Suiza).

Beaver dam company 

/ Suiza /

EN / Edouard Hue is above all a dancer who puts 
his body at the service of movement. Trained at 
the Geneva Junior Ballet, he worked with the cho-
reographers Hofesh Shechter, Damien Jalet and 
Oliver Dubois as a performer. He quickly devel-
oped his own style, a mix of controlled virtuosity 
and mischievous spontaneity. His appropriation of 
movement and his charisma have honored him 
with the 2019 Swiss Dance Prize, as an “Exceptional 
Dancer”. Inspired by his own professional experi-
ences, it is natural that he turns to choreographic 
pieces that will allow him to satisfy his search for 
independence and develop a choreographic lan-
guage as well.

The work Yumé is a story without words built 
around a physical and virtuoso dance. The the char-

YUMÉ

El coreógrafo Edouard Hue se inspiró en cuentos y 
películas animadas japonesas para crear la nueva 
pieza de danza de la compañía. Yumé es una na-
rración sin palabras, construida alrededor de una 
danza física y virtuosa, donde los personajes viven 
una aventura de fábula. La heroína nunca deja de 
viajar, en busca de su sombra perdida. Durante su 
viaje, se encuentra con personajes extraños y fan-
tásticos. La aventura la lleva por tierras asombrosas. 
En lo profundo del mar o perdida entre las nubes, 
descubrirá lugares sobrenaturales donde las leyes 
de la naturaleza se alteran.

Beaver Dam Company se presenta en Cali gracias 
al decidido apoyo de PROHELVETIA y en el marco 
del Foco Suiza 2023 organizado por la Bienal Inter-
nacional de Danza de Cali.

/ edouard Hue
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13nov

Obra infantil / Yumé

11:00 a.m.

Teatro Municipal  
“Enrique Buenaventura”

acters live a kind of fable adventure. The heroine 
never stops traveling in search of her lost shadow. 
During her journey, she meets strange and fantastic 
creatures. The adventure takes her through amaz-
ing lands. Deep in the sea or lost in the clouds, you 
will discover supernatural places where the laws 
of nature are altered.

Beaver Dam Company is presented in Cali, thanks 
to the determined support of PROHELVETIA and 
within the framework of the Swiss Focus 2023, or-
ganized by the 6th Cali International Dance Biennial.

Duración/ 40 minutos

www.beaverdamco.com

EQUIPO ARTÍSTICO

Coreógrafo/ Édouard Hue

Asistente coreográfica/ 
Angélique Spiliopoulos

Bailarines/ Alfredo Gottardi, 
Delphine Guigue, Mauricio 
Zuñiga, Rafael Sauzet, 
Tilouna Morel

Técnica/ Cyrille Coe

Compositor/ Jonathan 
Soucasse

Diseñadora de vestuario/ 
Sigolène Petey

Diseñadores de iluminación/ 
Tom Dupont, Théo 
Jourdainne

Asistente de vestuario/ 
Diane Seguy

Constructor de escenarios/ 
Julien Cialdella

Administración/ Laetitia Gex

Producción/ Beaver Dam 
Company

Coproducción, residencias/ 
Salle du Lignon - Vernier 
Culture, L’Auditorium Seynod 
- Scène Régionale Auvergne 
Rhône-Alpes, L'Entre-Pont 
– Nice, La Manufacture - 
Aurillac

Residencias/ Château-
Rouge, Le Dôme Théâtre 
- Albertville, Bonlieu Scène 
Nationale, La Manufacture 
– Aurillac

Apoyo/ Ville de Vernier, Ville 
d'Annecy, Loterie Romande, 
Fondation Stanley Thomas 
Johnson, DRAC Auvergne-
Rhône-Alpes, Association 
des Communes Genevoises, 
Fondation Fluxum, Fondation 
SIG, Conseil Départemental 
de Haute-Savoie, République 
et Canton de Genève, Pro-
Helvetia - Fundación Suiza 
para la Cultura, CORODIS 
- Commission Romande de 
Diffusion des Spectacles
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En 1992, Katarzyna Gdaniec y Marco Cantalupo 
fundaron la empresa Linga (símbolo de fertilidad 
en el hinduismo). En 1993 realizaron una residencia 
en el Octogone - Théâtre de Pully / Lausanne (CH) 
donde crearon un espacio permanente dedicado a la 
investigación coreográfica con el apoyo de la ciudad 
de Pully, la ciudad de Lausana, el Cantón de Vaud y 
Prohelvetia - Consejo Suizo de las Artes.

Cuestionando las repercusiones de la política y de 
los temas sociales tanto del cuerpo como del mo-
vimiento, el lenguaje coreográfico de la compañía 
ha ido dando lugar progresivamente a un recono-
cido repertorio, convirtiéndose en uno de los más 
importantes del país y del extranjero.

En 2022, la empresa Linga celebró su 30 aniversario.

FLOW

Flow, la nueva creación de Compañía Linga, está 
inspirada en la asombrosa realización de movimien-
tos grupales de animales, como bancos de peces, 
bandadas de pájaros o enjambres de insectos. 

Estas formaciones flexibles y fluidas, capaces 
de modificar inmediatamente su velocidad y 
su dirección sin perder la coherencia espacial, 
cuestionan las leyes de interacción y formas de 
relacionarse entre los distintos miembros de un 
grupo y la coordinación de sus movimientos. Flow 
también marca la primera colaboración de Linga con 
Keda, un dúo franco-coreano formado por E' Joung-
Ju y Mathias Delplanque, quien gusta enfrentarse a 
matices ancestrales del geomundo.

linga
/ Suiza /

EN / In 1992 Katarzyna Gdaniec and Marco 
Cantalupo founded the company Linga (fertility 
symbol in Hinduism). In 1993, they held a residency 
at the Octogone - Théâtre de Pully / Lausanne (CH) 
where they created a permanent space dedicated 
to choreographic research with the support of the 
cities of Pully and Lausanne, the Canton of Vaud 
and Prohelvetia - Swiss Arts Council.

Questioning the repercussions of politics and social 
issues on both body and movement, the company's 
choreographic language has progressively given 
rise to a recognized repertoire, becoming one of the 
most important in the country and abroad.

Flow is inspired by the amazing performance of 
animal group movements, such as schools of fish, 
flocks of birds or swarms of insects.

These flexible and fluid formations (capable of 
immediately modifying their speed and direction 
without losing spatial coherence,), question the laws 
of interaction and the ways of relating between the 
different members of a group and the coordination 
of their movements. Flow also marks Linga's first 

Con una partitura musical expresamente compuesta 
e interpretada en vivo, Flow propone una experiencia 
escénica liberadora, original y alegre.

LINGA se presenta en Cali gracias al decidido apoyo 
de PROHELVETIA Y en el marco del Foco Suiza 2023 
organizado por la Bienal Internacional de Danza 
de Cali.

© 
M

ic
he

l B
ov

ay

Duración/  60 minutos 

http://www.linga.ch

EQUIPO ARTÍSTICO

Concepto y coreografía/ Katarzyna Gdaniec y Marco Cantalupo

Coproducción/ Compagnie Linga, L’Octogone Théâtre de Pully

Bailarines/ Martin Angiuli Ai Koyama, Clelia Mercier,  
Andor Rusu, Csaba Varga, Cindy Villemin 

Diseño de iluminación/ German Schwab

Música/ Keda (Mathias Delplanque, E’Joung - Ju)

Disfraces/ Geneviève Mathier

Administración/ Françoise Oehrli

Fotógrafo/ Michel Bovay

Con la ayuda de Prohelvetia - Fundación Cultural Suiza y 
Corodis

La Compagnie Linga se beneficia de un acuerdo conjunto de 
apoyo cooperativo con la ciudad de Pully, la ciudad de Lausana 
y el Cantón de Vaud.

13nov

Obra / Flow

7:00 p.m.

Teatro Jorge Isaacs

collaboration with Keda, a French-Korean duo 
formed by E' Joung-Ju and Mathias Delplanque, 
who like to confront ancient nuances of the world 
with textures, rhythms and electronic resources. 
With a musical score composed and performed 
live, Flow proposes a liberating, original and joyful 
performing experience.

Linga is presented in Cali, thanks to the determined 
support of PROHELVETIA and within the framework 
of the Switzerland Focus 2023, organized by the 
6th Cali International Dance Biennial.

Fo
c

o
 s

u
iz

a

/ 
3

2 
/

/ 
3

3
 /

6
ª 

B
ie

na
l I

nt
er

na
ci

on
al

 d
e 

D
an

za
 d

e 
C

al
i

Li
ng

a



na
ciona

les/

© 
M

ao
 M

en
di

ve
ls

o

compañías



en cali  

/ Cali /
se Baila así

La Bienal Internacional de Danza de Cali, a través 
del concurso “En Cali se Baila Así”, promueve, pro-
mociona y estimula a las compañías de danza que 
existen en las 22 comunas y corregimientos de 
la ciudad de Cali, invitándoles a participar de este 
concurso para demostrar su calidad y ratificar una 
vez más por qué Cali es la capital de la danza en 
Colombia. 

En sus cinco versiones “En Cali se baila así”, se ha 
caracterizado por ser incluyente y diverso, brin-
dando a bailarines, coreógrafos y directores de 
compañías de danza de toda la ciudad un espacio 
de sana competencia en tres categorías: Danzas 
Folclóricas Colombianas · Danzas Urbanas · Salsa 
- Baile Estilo Caleño.

Los grupos ganadores de los primeros y segundos 
lugares de cada categoría abrirán la 6ª Bienal In-
ternacional de Danza de Cali, este 7 de noviembre, 
en el Centro de Danza y Coreografía del Valle del 
Cauca, La Licorera. 

Los ganadores “En Cali se Baila Así” – 2022 -2023 
son:

07nov

6:00 p.m.

Centro de Danza y 
Coreografía del Valle 
del Cauca, La Licorera

categoría de danzas 
urBanas
1° The 21 Crew 
2° Urban Fusión

categoría de danzas 
Folclóricas colomBianas
1° Colombia Folklore 
2° Danzar

categoría de salsa -  
Baile estilo caleño
1° Candela Dance 
2° Bomba salsera
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Sankofa significa “volver a la raíz”; más que una 
palabra, es una filosofía africana que propone co-
nocer el pasado como condición para comprender 
el presente y poder dimensionar el futuro. Este 
pensamiento ha guiado el camino de la Corpora-
ción Cultural Afrocolombiana Sankofa, fundada por 
Rafael Palacios en 1997, como espacio dedicado 
a la formación y la creación en danza. Mediante 
diversos proyectos pedagógicos y de puesta en 
escena, la Corporación apunta a la construcción de 
un marco diferencial e intercultural desde la danza 
entre las Comunidades Negras en Colombia y otras 
poblaciones vulneradas en sus derechos humanos. 

PACÍFICO ENTUNDAO /  
VALS DE LA VIDA Y LA MUERTE
/ Estreno mundial - Producción Bienal /

La obra “Pacífico Entundao’; “vals de la vida y de la 
muerte” retoma la leyenda de la Tunda, un perso-
naje místico, que entunda (hechiza) a los pobladores 
y los extravía durante su camino a casa. A partir de 
esto, la obra reflexiona sobre la dimensión espiritual 
y las cosmovisiones afro en el pacífico colombiano 
para hacer una relectura sobre la persistencia de las 
exclusiones y las desigualdades en la región, como 
si fueran el resultado de un hechizo perenne, que se 
cierne sobre las vidas de las comunidades negras 
en el pacífico y les resta su libertad. ‘Estar entundao’ 
no se aborda aquí como “un encanto grácil” sobre 
el que se puede bailar. En cambio, se encara con la 

sankoFa danzaFro + 

EN / Sankofa means "to return to the root.” More 
than a word, it is an African philosophy that pro-
poses the knowledge of the past as a condition 
to understand the present and to be able to di-
mension the future. This thought has guided the 
path of the Corporación Cultural Afrocolombiana 
Sankofa, founded by Rafael Palacios in 1997, as a 
space dedicated to training and creation in dance. 
Through various pedagogical and staging projects, 
the Corporation aims to building a differential and 
intercultural framework from dance among the 
Black Communities in Colombia and other pop-
ulations whose human rights have been violated.

orquesta Filarmónica 
de cali y 

seriedad ritual que implica sacudirse las amarras 
de la injusticia y afirmar el amor por un territorio 
donde fluye la vida, amenazada siempre por las 
maquinarias de muerte, ante los ojos de cómplices 
inertes, que observan impasibles cómo se fragua el 
mal entre las sombras. 

La obra está inspirada en la pieza Pacífico, dos es-
cenas marinas, 2011, compuesta por el Maestro 
Héctor González, la cual recrea la faena de los pes-
cadores en el pacífico colombiano y representa el 
jolgorio del currulao. Posteriormente, esta pieza 
musical se transformó en la obra cantata-ballet 
‘Pacífico Entundao’ dividida en cuatro movimientos. 
Esta obra está respaldada por técnicas de danza 
afro contemporáneas y afro colombianas como el 
Currulao y el Cucurucho.

The work “Pacífico Entundao; waltz of life and 
death" takes up the legend of Tunda, a mystical 
character, who “entunda” (bewitches) the villagers 
and leads them astray on their way home. The work 
reflects the spiritual dimension and the Afro cos-
movisions in the Colombian Pacific Coast in order to 
reread the persistence of exclusions and inequal-
ities in the region, as if they were the result of an 
eternal spell that hovers over the lives of the black 
communities in the Pacific and robs them of their 
freedom. 'Estar entundao' is not approached here 
as "a graceful enchantment" on which to dance. 
Instead, it is approached with the ritual seriousness 
that implies shaking off the moorings of injustice 
and affirming love for a territory where life flows. 
Always threatened by the machinery of death, life 
flows before the eyes of inert accomplices, who 
watch impassively as evil is forged in the shadows. 

The work is inspired by the piece “Pacífico, dos es-
cenas marinas” (2011) composed by Maestro Héctor 
González, which recreates the work of fishermen 
in the Colombian Pacific Coast and represents the 
revelry of the currulao. Subsequently, this musical 
piece was transformed into the cantata-ballet work 
"pacífico entundao' divided in four movements. Our 
work is supported by Afro contemporary and Afro 
Colombian dance techniques such as the Currulao 
and the Cucurucho.

07nov

Obra / ‘Pacífico Entundao’, 
vals de la vida y la muerte 

7:30 p.m.

Centro de Danza y 
Coreografía del Valle 
del Cauca, La Licorera
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Bailarines intérpretes/ María Elena Murillo Palacios, Yndira 
Perea Cuesta, William Camilo Perlaza Micolta, Sandra Vanesa 
Murillo Mosquera, Jaymar Jesid Lagarejo Palacios, Liliana 
Hurtado Hinestroza, Manuela Duque Vélez, Erika María 
Meneses Foronda, Yoiner Robledo Rivas, Jhoan Andrés 
Mosquera Ibargüen, Maryeris Mosquera Batista, Estayler Osorio 
Fuentes, Faber Andrés Rentería Magaña, Piter, Alexander 
Angulo Moreno, Sandra Catalina Mosquera Moreno, Raitzza 
Nathalia Castañeda Torres, Katerin Moreno Aguilar, Tomas 
Mendoza Mosquera, Paula Valentina Benavidez Villarreal, 
Valentina Murillo Mosquera

Dirección general y coreografía/ Rafael Mario Palacios Callejas

Diseño de luces/ Álvaro Enrique Tobón Hincapié

Diseño de vestuario/ Diana Echandía

Artista plástica/ Daniela Vera Restrepo

Asesor dramaturgia/ Manuel Viveros

Agradecimientos/ 6ª Bienal Internacional de danza de Cali, 
Museo Pedro Nel Gómez.
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D’RAZA es un proyecto artístico enfocado en el de-
sarrollo y difusión de las expresiones del joropo a 
través de la creación escénica.  Su búsqueda   valora   
la capacidad creativa del intérprete desde su inter-
disciplinaridad, entendiendo el quehacer creativo 
como una manera de comprender la cultura, re-
conocerse en ella, reinventarse, reafirmarse y ser 
parte activa de sus construcciones artísticas.  

Fue fundada en el año 2017 por Álvaro Rico y Alejan-
dra Salgado y desde entonces viene consolidando 
a través de sus obras un lenguaje técnico, escénico, 
sonoro, pedagógico y narrativo que les distingue 
en su género.

CONCIERTO EN 6/4 PARA ZAPATEO

Esta obra es el resultado de una búsqueda artísti-
ca que se sustenta estructuralmente en la música 
vista desde perspectivas estrictamente físicas; es 
un concierto ‘bailao’ donde el ‘bailarín’ y el ‘músi-
co’ se comprenden como un solo cuerpo escénico 
que encarna el saber de la cultura llanera y de esta 
manera dialogan con voz propia sobre una danza 
de profundo arraigo: el joropo.
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/ Villavicencio /

EN / D'RAZA is an artistic project focused on the 
development and diffusion of “joropo” expressions 
through scenic creation.  Its search values the cre-
ative capacity of the performer from its interdisci-
plinarity, understanding the creative work as a way 
to understand the culture, recognize oneself in it, 
reinvent oneself, reaffirm oneself and be an active 
part of its artistic constructions.  

It was founded in 2017 by Álvaro Rico and Alejandra 
Salgado and since then has been consolidating 
through its works a technical, scenic, sound, ped-
agogical and narrative language that distinguishes 
them in their genre.

The work Concierto en 6/4 para Zapateo is the 
result of an artistic search that is based on music 
seen from strictly physical perspectives. It is a con-
cert 'bailao' where the 'dancer' and the 'musician' 
are understood as a single scenic body that em-
bodies the knowledge of the “llanero” culture and 
dialogue with their own voices on a deeply rooted 
dance: the “joropo”.

álvaro rico 07nov

Obra / Concierto en 6/4 
para Zapateo

5:00 p.m.

Teatrino delTeatro Municipal  
Enrique Buenaventura
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oDirección Musical  -  Intérprete/ Álvaro Enrique Rico Sánchez 

Dirección/ John Edwin Vargas Robalino  

Intérprete/ Maira Alejandra Salgado Hernández 

Sonido/ Dimas Alejandro Ovalle

Intérprete/ Duván Rodolfo Uscátegui Bonna 

Iluminación/ Giovani López
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Danza Común se define en los terrenos fronterizos, 
interdisciplinarios, apostándole a la experimenta-
ción, a la creación colectiva, al encuentro entre cul-
turas y al sentido de comunidad. Surge en 1992 en 
la Universidad Nacional de Colombia, gracias a la 
reunión de artistas provenientes de la Danza Con-
temporánea con estudios en antropología, literatura, 
sociología y artes plásticas. A partir del año 2001 la 
Compañía se constituye como una institución in-
dependiente y abre su estudio en el centro de la 
capital, en donde se llevan a cabo las creaciones 
artísticas de la compañía, residencias artísticas, el 
Programa de Formación en danza contemporánea 
y el Centro de experimentación coreográfica. La 
Compañía ha participado en diferentes eventos y 
festivales nacionales e internacionales en Colombia, 
Argentina, México, España, Suiza, Brasil, Venezuela, 
República Dominicana, Estados Unidos y Francia. En 
los últimos años ha realizado numerosas creacio-
nes entre las que se destacan: Arrebato (Premio 
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/ Bogotá /

EN / Danza Común Company defines itself in the 
borderlands, interdisciplinary, betting on experimen-
tation, collective creation, the encounter between 
cultures and the sense of community. It was born 
in 1992 at Universidad Nacional de Colombia, thanks 
to the meeting of artists coming from contemporary 
dance with studies of anthropology, literature, so-
ciology and visual arts. In 2001 the company became 
an independent institution and opened its studio 
in the Bogotá´s downtown, where the company's 
artistic creations, artistic residencies, the Contem-
porary Dance Training Program and the Center for 
Choreographic Experimentation take place. 

danza comÚn

©  C
arlos M

ario Lem
a

Duración / 35 munutos

www.danzacomun.com

EQUIPO ARTÍSTICO

Dirección/ Bellaluz 
Gutiérrez De la Torre

Intérpretes/ Rodrigo 
Estrada y Roland Sánchez

Diseño de iluminación/ 
Richard Gómez

Nacional de Danza del Ministerio de Cultura 2014), 
Cerco al rey, Tumpacté, Ni manzanas, ni peras, ni 
caimitos y Campo Muerto. 

Danza Común ha sido dirigida por Norma Suárez, 
Sofia Mejía, Zoitsa Noriega, Andrei Garzón, Marcelo 
Rueda. Actualmente está bajo la dirección de Bella-
luz Gutiérrez de la Torre. 

TUMPACTÉ

Tumpacté es el golpe de un tambor, una música 
en la que es posible el encuentro de lenguajes di-
versos. Se trata de un diálogo de dos cuerpos que 
tienen maneras diferentes de concebir el movi-
miento, pero que al fin de cuentas pueden fluir al 
paso de un ritmo ancestral, una fuente común y 
antigua que hace parte de nuestra memoria más 
recóndita. Tumpacté ha posibilitado, nuevamente, 
la confluencia entre la danza tradicional y la danza 
contemporánea, tomando como base los golpes 
y los ritmos de la música del Canal del Dique y el 
Magdalena Medio. Es una pieza para dos bailarines 
y un tambor, en la que, aun en el silencio, la música 
está siempre presente.

08nov

Obra / Tumpacté

4:00 p.m.

Teatrino delTeatro Municipal  
Enrique Buenaventura
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The work Tumpacté is the beat of a drum, a music in 
which the encounter of diverse languages is possible. 
It is a dialogue between two bodies that have differ-
ent ways of conceiving movement but, that at the end 
of the day, can flow to the rhythm of ancestral, a com-
mon and ancient source that is part of our deepest 
memory. Tumpacté has made possible, once again, 
the confluence between traditional and contempo-
rary dance, based on the beats and rhythms of the 
music of the Canal del Dique and Magdalena Medio. It 
is a piece for two dancers and a drum, in which, even 
in silence, music is always present.
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compañía 

/ Medellín /

08nov

Obra / La verdad negada

8:00 p.m.

Centro de Danza y 
Coreografía del Valle 
del Cauca, La Licorera

© Cortesía compañía
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En el año 2012, bajo la dirección de Yndira Perea 
Cuesta nace oficialmente la Compañía de Danza 
Afro contemporánea Wangari, nombrada así en 
honor a Wangari Muta Maathai activista política, 
feminista y ecologista keniata, fundadora del mo-
vimiento ambientalista “El Cinturón Verde.” y quien, 
además fue la primera mujer africana en recibir un 
premio Nobel de Paz por «sus contribuciones al 
desarrollo sostenible, a la democracia y a la paz». 
Wangari estaba conformada inicialmente sólo por 
mujeres y encontraron en la historia de Wangari 
un gran referente que serviría como guía para la 
construcción de un camino que busca construir na-
rrativas de mujeres afrodescendientes a través de 
la creación en danza. 

Al transcurrir el tiempo, a la compañía se unieron 
más personas de diferentes edades y regiones del 
país, quienes encontraron en la danza un lenguaje 
propio con el cual hablarle al mundo y al mismo 
tiempo hacer un aporte al desarrollo socio-cultural 
del país desde una perspectiva afro. Wangari fue la 
compañía ganadora de la Beca de mediana trayec-
toria de la Bienal Internacional de Danza de Cali, la 
cual fue otorgada en asocio con el Teatro Mayor Julio 
Mario Santo Domingo de Bogotá y será presentada 
en esta ciudad el 17 y 18 de noviembre.

de danza aFro 
contemporánea 
Wangari

LA VERDAD NEGADA

La Verdad Negada, inspiración que nace en el año 
2019 y que con su creación la compañía Wangari 
cuestiona la veracidad de los medios de comunica-
ción, de los cuales se señala que en muchos casos 
manipulan la información y sirven de herramienta 
para la promoción de miradas excluyentes que in-
visibilizan a la comunidad afro. La falta de repre-
sentaciones dignas y justas y las formas en que 
se habla de las problemáticas afro son muestra 
del no reconocimiento de los aportes de ella a la 
construcción de país, del no reconocimiento de su 
capacidad como autores válidos. Son muestra de la 
importancia de continuar generando miradas críticas 
que no crean ciegamente en lo que medios de co-
municación liderados por élites con rasgos racistas, 
clasistas y misóginos nos dicen a diario. 

Esta obra a través de la danza, la música y el perió-
dico como simbolismo de esos medios de comu-
nicación, busca no solo cuestionar las formas en 
que ellos operan en contra de la población afroco-
lombiana; y ejemplifica algunas de las historias, a 
modo de ejemplo de lo que sucede en una sociedad 
racista como la colombiana. Basados en hechos 
de la vida real, se toman diferentes situaciones 
como marco referencial para la construcción de 

las escenas. Esta obra es la última creación de la 
compañía Wangari, gracias a la Beca de Creación 
a grupos de mediana trayectoria, otorgada por la 
Bienal Internacional de Cali.

EN / In 2012, under the direction of Yndira Perea 
Cuesta, the Wangari Contemporary Afro Dance 
Company was officially born, named in honor of 
Wangari Muta Maathai Kenyan political activist, 
feminist and environmentalist, founder of the en-

Dirección y Coreografía/  Yndira Perea Cuesta 

Diseño de Luces/  Felipe Ortiz

Artísticas en Escena/ Raitzza Castañeda Torres, Liliana Hurtado 
Hinestroza, Katerin Moreno Aguilar, Erika Meneses Foronda, 
Manuela Duque Vélez, Tomas Mendoza Mosquera, José Julio 
Mosquera Velásquez, Juan José Luna Coha, Gregg Anderson 
Hudson

vironmental movement “The Green Belt.” and who 
was also the first African woman to receive a Nobel 
Peace Prize for "her contributions to sustainable 
development, democracy and peace." Wangari was 
initially made up only of women and they found 
in the history of this relevant women a great ref-
erence that would serve as a guide for the con-
struction of a path that seeks to build narratives of 
Afro-descendant women through dance creation.

Wangari was the winning company of the Medium 
Career Scholarship at the Cali International Dance 
Biennial, which was awarded in association with the 
Teatro Mayor Julio Mario Santo Domingo of Bogotá 
and will be presented in this city on November 17.

The Denied Truth, an inspiration that was born in 
2019 and that with its creation the Wangari com-
pany questions the veracity of the media, which 
is recognized that in many cases they manipulate 
information and serve as a tool for the promotion 
of exclusive views. that make the Afro community 
invisible. The lack of dignified and fair represen-
tations and the ways in which our problems are 
talked about are a sign of the non-recognition of 
our contributions to the construction of the country, 
the non-recognition of our capacity as authors of 
presentation and are a sign of the importance of 
continuing to generate critical views that do not 
blindly believe in what the media led by racist, clas-
sist and misogynist elites tell us daily.
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Cortocinesis se conformó en el 2003 bajo la di-
rección de Vladimir Rodríguez en complicidad con 
Angela Bello y Olga Cruz, con el interés específico 
de descubrir y desarrollar una propuesta coreo-
gráfica y estilística de danza contemporánea, fun-
damentada en el conocimiento de sus integrantes 
y bajo la firme intención de explorar campos de 
la creación y la interpretación escénica, digeribles 
tanto para el ejecutante como para el espectador. 
Con esta misma inquietud y a lo largo de los años, 
se han unido a la compañía importantes artistas 
como Edwin Vargas y Yovanny Martínez que han 
mantenido este proceso dancístico.

Hoy en día Cortocinesis, más que una compañía de 
danza es un colectivo de artes escénicas, ya que 
se arriesga a experimentar varias posibilidades 
de comunicar mientras se permanezca dentro del 
mundo de lo teatral; es un teatro que hace énfasis 
en el cuerpo, y la danza es una de las herramientas 
para hacer ese teatro. Eso explica en gran parte el 
concepto del riesgo, de salirse de los espacios co-
nocidos y tratar de construir lenguajes desde otros 
lugares.

Durante estos años la compañía ha desarrollado un 
sistema de entrenamiento diseñado al interior del 
grupo, denominado "Piso Móvil", adicionando un 
componente pedagógico a la labor artística; hoy en 
día, este sistema es usado en diferentes espacios de 
formación en danza dentro y fuera del país. Este en-
trenamiento que va de la mano con la investigación 
coreográfica permanente, ha dado como resultado 
una variada lista de creaciones y ha permitido contar 
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/ Bogotá - Francia /

EN / Cortocinesis was formed in 2003 under the 
direction of Vladimir Rodriguez in complicity with 
Angela Bello and Olga Cruz. Their specific interest is 
one of discovering and developing a choreograph-
ic and stylistic proposal of contemporary dance, 
based on the knowledge of its members and under 
the firm intention of exploring fields of creation and 
scenic interpretation. With this same concern and 
throughout the years, important artists such as Ed-
win Vargas and Yovanny Martinez have joined the 
company and have maintained this dance process.

QALIS is a transdisciplinary company with an em-
phasis on dance, which explores since 2014 the 
relationship between body and sound through its 
hybrid and immersive performances in uncon-
ventional venues and spaces. Quelen Lamoureux 
(artistic director since 2017) directs and performs 
the creations with Alice Huc (co-founder of the 
company) who creates the sound-lighting devices 
and the musical universe of the pieces.

The work Fantômes "Ghosts" is an improvised 
piece with a pre-established dramaturgy that 
serves as a plot for the objectives of the scenes 
and their contents. For the performers, improvisa-
tion consists in the construction of the character in 
real time, seeking its existence through a motricity 
based on intention. It is about building a dramatic 
incarnation in relation to the characters of the piece, 
the space and the observer.

+ qalis

con nuevos intérpretes creadores que hacen parte 
de los diversos procesos creativos.

QALIS es una compañía transdisciplinar con énfasis 
en la danza, que explora desde 2014 la relación 
entre cuerpo y sonido a través de sus espectáculos 
híbridos e inmersivos en salas y espacios no con-
vencionales. Quelen Lamoureux, directora artística 
desde 2017 dirige e interpreta las creaciones junto a 
Alice Huc, cofundadora de la compañía, quien crea 
los dispositivos sonido-iluminación y el universo 
musical de las piezas.

FANTÔMES

¿Qué es Fantasmas? La noción de fantasma nos 
hace pensar en la presencia de una persona en 
ausencia de su carne. En nuestro caso, nosotros 
hablamos de la presencia de la carne en ausencia 
de la persona. Fantasmas es una pieza improvisada 
con una dramaturgia preestablecida que sirve de 
trama a los objetivos de las escenas y sus conteni-
dos. Para los intérpretes la improvisación consiste 
en la construcción del personaje en tiempo real, 
buscando su existencia a través de una motricidad 
afincada en la intención. Se trata entonces de cons-
truir una encarnación dramática.

09nov

Obra / Fantômes

4:00 p.m.

Teatrino delTeatro Municipal  
Enrique Buenaventura

Duración/ 55 minutos

Coreografía y Puesta en Escena/ Vladimir 
Rodríguez

Intérpretes/ Quelen Lamouroux, Pauline Cistac, 
Ana María Benavides, Nelson Martínez, Vladimir 
Rodríguez

Producción/ Nelson Rubio

Co- creación/ Compañía Qalis ( Toulouse, Francia) 
Companía Cortocinesis (Bogotá - Colombia)

/ 
4

6
 /

/ 
4

7 
/

6
ª 

B
ie

na
l I

nt
er

na
ci

on
al

 d
e 

D
an

za
 d

e 
C

al
i

C
or

to
ci

ne
si

s 
+ 

Q
al

is



L’Explose cuenta con 32 años de experiencia en la 
ejecución de proyectos culturales y artísticos. Surge 
ante todo como una compañía de danza, fundada 
por el coreógrafo español Tino Fernández en Pa-
rís en el año 1991, como resultado de una intensa 
investigación en el campo de la danza contempo-
ránea. Posteriormente se traslada a Bogotá donde 
se constituye (en 1996) como una entidad sin ánimo 
de lucro, cuyo objetivo se centra en la promoción y 
desarrollo de las artes escénicas, principalmente 
de la danza–teatro. En 1998, Fernández comienza a 
trabajar con la dramaturga y directora teatral Juliana 
Reyes, creando juntos más de una treintena de es-
pectáculos a lo largo de 22 años, consolidando una 
estructura de gestión muy importante para la danza 
en Colombia. En el año 2020 Fernández fallece y 
Reyes asume la dirección artística y ejecutiva de la 
Fundación L’Explose. 

En el ámbito profesional de la danza, L’Explose ha 
recibido múltiples reconocimientos nacionales e 
internacionales, como el Premio Nacional de Danza 
del Ministerio de Cultura, Premio al Mejor Espectá-
culo de Danza de la Feria Internacional de Teatro y 
Danza de Huesca (España) en dos oportunidades, el 
Premio del Público al Mejor Espectáculo del Festival 
de Almada (Portugal), entre otros. Ha realizado co-
producciones con diversos teatros nacionales e in-
ternacionales. De modo paralelo a esta experiencia,  
ha venido formando un grupo de artistas maestros, 
quienes configuran un equipo docente con el que 
vienen trabajando, desde hace varios años, a través 
de distintos seminarios de formación y que se han 
convertido en uno de los proyectos pilares de la 

EN / The company L'Explose has got a 32 years 
experience in the execution of cultural and artistic 
projects. It was founded by the Spanish choreog-
rapher Tino Fernandez in Paris (1991) as the result 
of an intense research in contemporary dance. It 
later moved to Bogota where it was constituted (in 
1996) as a non-profit organization, whose objective 
is focused on the promotion and development of 
the performing arts, mainly dance-theater. In 1998 
Fernandez began working with playwright and the-
ater director Juliana Reyes, creating together more 
than thirty shows over 22 years, as they consolidate 
q very important management structure for dance 
in Colombia. In 2020 Fernandez died and Reyes 
assumed the artistic and executive direction of the 
L'Explose Foundation. 

The work Tu nombre me sabe a tango is a dance 
show with a live music where tango is the main 
character. Passion, desire and “arrabal”, are pres-
ent in the body of six dancers, accompanied by the 
Leopoldo Federico quintet and the singing voices 
of Victoria Sur and Edwin Roa.

L'Explose approaches 1950`s tango (the underworld 
of Buenos Aires) with a bright elegance which trans-
lates into a steamy body. In this show, L'Explose 
turns tango into a contemporary language. It is a 
show that brings together on stage two of the best 
tango dancers in Bogota, four dancers, two singers 
and the renowned quintet Leopoldo Federico, which 
has won two Latin Grammy nominations.
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l'eXplose

/ Bogotá /

Fundación, por sus aportes significativos a  diver-
sas comunidades. La Fundación ha consolidado la 
Factoría Tino Fernández como uno de los principales 
espacios para la danza en la ciudad, el cual además 
de una programación regular, funciona como sede 
de L’Explose y de los programas de formación.

TU NOMBRE ME SABE A TANGO

Tu nombre me Sabe a Tango es un espectáculo 
de danza con música en vivo donde el tango es el 
gran protagonista. Pasión, deseo y arrabal, se hacen 
presentes en el cuerpo de seis bailarines, acompa-
ñados del quinteto Leopoldo Federico y las voces 
de los cantantes Victoria Sur y Edwin Roa.

L’Explose aborda el tango de los años 50, ese de los 
bajos fondos de Buenos Aires, con una elegancia 
luminosa, que se traduce en un ardiente cuerpo a 
cuerpo. En este espectáculo L’Explose se apropia 
del tango para convertirlo en un lenguaje contem-
poráneo. Un espectáculo que reúne en escena a 
dos de los mejores tangueros de Bogotá, cuatro 
bailarinas, dos cantantes y el reconocido quinteto 
Leopoldo Federico, que tiene en su haber dos no-
minaciones al Grammy Latino. La obra se adentra en 
las entrañas del tango, en las pasiones que cuenta 
y en el lenguaje sentimental que provoca. Es el 
arrabal expuesto, la verbena, la fiesta como lugar de 
encuentro con el otro y con uno mismo. Se propone 
una dramaturgia contemporánea, donde la energía 
y la emoción priman sobre los encadenamientos de 
pasos clásicos del tango. Un espectáculo de una 
gran elegancia, dulzura y sensualidad.

Duración / 1 hora 25 minutos

www.lexplose.com

EQUIPO ARTÍSTICO

Un espectáculo de/ Tino 
Fernández y Juliana Reyes

Dirección musical/  Giovanni 
Parra

Cantantes/  Victoria Sur, 
Edwin Roa

Bailarines/ Ángela Cristina 
Bello - Aleksandra Rudnicka 
- Gina Collazos - Lis Franco - 
Iván Ovalle

Javier Sánchez

Música en vivo Quinteto de 
Tango Leopoldo Federico/

Giovanni Parra - Bandoneón

Alberto Tamayo - Piano

Daniel Plazas - Violín

Andrés Almanza - 
Contrabajo

Francisco Avellaneda - 
Guitarra Eléctrica

Diseño de iluminación/ 
Giovanni López

Técnico de sonido y video/ 
Andrés Gutiérrez

Técnico de escenario/ 
Jonathan Tiriat

Tour Manager/ Tatianna 
Castillo

Producción/ Diego Pedraza

Asistencia dirección/ Ángela 
Cristina Bello

Dirección remontaje/ Juliana 
Reyes

09nov

Obra / Tu nombre me sabe 
a tango

6:30 p.m.

Teatro Municipal  
Enrique Buenaventura
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corporación 

/ Medellín /

cultural 10nov

Obra / Eternamente Piazolla

8:00 p.m.

Centro de Danza y 
Coreografía del Valle 
del Cauca, La Licorera
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La Corporación Cultural A Puro Tango, es una en-
tidad artística conformada desde el 2001, con la 
misión de divulgar y profesionalizar el tango tanto 
a nivel nacional como internacional.

Su constancia y trabajo ininterrumpido la han po-
sicionado como una de las mejores de Colombia 
y su proyección internacional la convierte en gran 
embajadora de la cultura del tango, haciéndola me-
recedora de diferentes premios y reconocimientos 
que ratifican su calidad y profesionalismo.

A Puro Tango ha sido reconocida  por el Concejo 
de Medellín - Colombia, con la “Orden al mérito 
don Juan del Corral” en grado oro, por 20 años 
de excelsas labores artísticas divulgando y pro-
fesionalizando la cultura del tango en el país y el 
mundo - 2022.  Ganadores de la beca de creación 
otorgada por la Bienal internacional de Danza de 
Cali – Colombia 2022 – 2023 en la categoría grupos 
de larga trayectoria. Ganadores del reconocimiento 
a investigadores, intérpretes, coreógrafos, grupos y 
compañías de danza que aporten al fortalecimiento 
de la imagen de la danza colombiana en el exterior, 
otorgado por el Ministerio de Cultura de  Colombia 
– 2022, entre otros. 

Como productores han realizado más de 50 giras 
a nivel nacional e internacional con diferentes es-

a puro tango

pectáculos artísticos, además han acompañado a las 
orquestas de tango más destacadas del momento. 
A Puro Tango ganó la Beca de larga trayectoria de 
la Bienal Internacional de Danza de Cali.

ETERNAMENTE PIAZZOLLA 

“Eternamente Piazzolla”, pretende incorporar la 
danza como un puente de comunicación con la 
genialidad de uno de los músicos más importante 
del siglo XX, el bandoneonista, director, composi-
tor y arreglista Astor Piazzolla, considerado por los 
tangueros ortodoxos «el asesino del tango», pero 
posteriormente reivindicado por ellos mismos como 
uno de los más grandes contribuyentes al resurgi-
miento de este género.

Son Las Cuatro Estaciones Porteñas, el hilo conduc-
tor de esta puesta en escena, además de ser la obra 
con la cual Piazzolla alcanza su identidad estética 
y la consagración de su estilo, mostrando la forma 
de amalgamar un pulso rítmico decididamente tan-
guero, que armónicamente se irá enlazando con el 
carácter de la danza, la cual pasará constantemente 
de una furiosa excitación a momentos de terrible 
quietud y calma, enfrentándonos a lo que él mismo 
llamó como una música no bailable.

EN / The A Puro Tango Cultural Corporation is an 
artistic entity founded in 2001, with the mission of 
disseminating and professionalizing tango both 
nationally and internationally.

Her perseverance and uninterrupted work have 
positioned A Puro Tango as one of the best in Co-
lombia and her international projection makes her 
a great ambassador of tango culture, making her 
worthy of different awards and recognitions that 
confirm her quality and professionalism. A Puro 
Tango won the grant for recognized companies 
from the Bienal 

“Eternamente Piazzolla” aims to incorporate dance 
as a bridge of communication with the genius of 
one of the most important musicians of the 20th 
century, the bandoneon player, director, composer 
and arranger Astor Piazzolla, considered by ortho-
dox tango players “the murderer of tango” , but 
later claimed by themselves as one of the greatest 
contributors to the resurgence of this genre.

Director general/ Sebastián Avendaño Suárez

Directora ejecutiva - Productora / Viviana Jaramillo Marulanda 

Director artístico / Andrés Felipe Avendaño Suárez

Coreógrafos/ Andrés Uran Naranjo, Estefanía Arango Patiño

Bailarines de tango/ Daniel Octavo Sepúlveda, Marianna 
Osorio, Sergio Romero, Valentina Valencia Gómez, Camilo 
Maldonado, Ana María Granados, Andrés Felipe González 
Ballesteros, Sara Gómez Quiroz, Carlos Esteban Restrepo 
Aguirre, Valentina Cardona Marín, 

Bailarines de danza contemporánea/ Edison Andrés Melchor 
Giraldo, Juliana Valenzuela Roldán

Bailarines de ballet clásico/ Juan Pablo Rodríguez Fernández, 
Emily Victoria Báez Márquez

Bandoneonista (Músico)/ Nehuen Lassu

Luminotécnico/ Felipe Ortiz
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Sas Bequia, vocablo muisca que hace referencia 
al tiempo antes del tiempo, es adaptado por este 
colectivo artístico como el tiempo primero para 
crear, pensar y abordar las prácticas corporales. 
Tiene como principio fundamental la investigación 
en torno al movimiento, a partir de la apropiación, 
experimentación y exaltación de los conocimien-
tos que cada integrante aporta a esta permanente 
construcción del lenguaje, que se ha gestado en 
diferentes proyectos desde el año 2014. Esta trayec-
toria ha contribuido directamente al enriquecimiento 
artístico de la agrupación dando sincronía a su visión 
con fines investigativos, formativos y creativos. Sas 
Bequia parte del trabajo interdisciplinar para el aná-
lisis y estudio postural, biomecánico y locomotor 
de las características presentes en los diferentes 
cuerpos culturales del territorio colombiano, que 
faciliten la apropiación técnico – poética dentro de 
la creación escénica.

DE RUANA POR LA CIUDAD

De ruana por la ciudad es un formato de flashmob 
que sorprenderá a los transeúntes al presentar a 
jóvenes artistas habitando espacios cotidianos, con 
movimientos y músicas características de la región 
andina colombiana como rumba campesina y torbe-
llino. En esta propuesta se ilustran algunos juegos 
tradicionales desde un estilo cotidiano y contem-
poráneo, resaltando el lugar de la vida campesina 
en la ciudad.

Sas Bequia está conformado por: Bryan Nicolás Silva 
Bermúdez, Leidy Yuranny Portela Arango, María Ca-

compañía 

/ Bogotá /

EN / Sas Bequia, a Muisca word that refers to “the 
time before time” is adapted by this artistic collec-
tive as the first time to create, think and approach 
body practices. It has got as the main principle the 
research around movement, from the appropria-
tion, experimentation and exaltation of the knowl-
edge that each member brings to this permanent 
construction of language, which has been born in 
different projects since 2014. This trajectory has 
directly contributed to the artistic enrichment of the 
group, giving synchrony to its vision with research, 
formative and creative purposes. Sas Bequia is 
based on an interdisciplinary work for the analy-
sis and postural, biomechanical and movement 
study of the characteristics present in the different 
cultural bodies of the Colombian territory. These 
facilitate the technical-poetic appropriation within 
the scenic creation.

De ruana por la ciudad is a flashmob format that 
will surprise pedestrians by presenting young art-
ists inhabiting everyday spaces with movements 
and musical characteristic of the Colombian Ande-
an region such as rumba campesina and torbelli-
no. In this proposal, some traditional games are 
illustrated in an everyday and contemporary style, 
highlighting the place of peasant life in the city.

11nov

Obra / De ruana por  
la ciudad

4:00 p.m.

Boulevard del Río Cali

mila Toro Silva, Adriana Cristina Rozo Galán, Harold 
Duván Moreno Aguillón, Naydú Yiseth Pulido Farias, 
Brayan Estiven Murcia Escobar,  Claudia Angélica 
Gamba, y Juan Nicolás Molina Gómez.

Representante Artístico/ 
Bryan Nicolás Silva 
Bermúdez 

Interpretes y creadores/
Leidy Yuranny Portela 
Arango, María Camila Toro 
Silva, Adriana Cristina Rozo 
Galán, Harold Duván Moreno 
Aguillón, Naydú Yiseth Pulido 
Farias, Brayan Estiven Murcia 
Escobar, Claudia Angélica 
Gamba, Juan Nicolás Molina 
Gómez, Ingrid Johana 
Terreros Romero, Martha 
Isabel García Moreno, Lina 
Maria Sierra González, 
Gabriela Arévalo Campaña, 
Ana Mercedes Quiñones 
Negrete, Yulieth Dayana 
Bohórquez Barreto
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La Corporación Cámara de Danza Comunidad 
(CdDC), es una organización sin ánimo de lucro 
que desarrolla sus actividades desde el año 2009. 
Surge a partir de la necesidad de estudiar e indagar 
en torno a los niveles físico, espiritual y energético 
del danzante. La CdDC & Colectivo Danza Región 
trabajan en asocio desde el año 2012 y se orientan 
hacia la construcción de una ruta y bases para la 
Danza Contemporánea Latinoamericana. Dentro de 
este proceso se investiga alrededor del capital sim-
bólico dancístico, musical, y testimonial de la región 
del Urabá-Antioquia, prácticas que abarcan diversas 
variantes de géneros, subgéneros, modalidades, 
ritmos, etc., entre los que podemos mencionar: Bu-
llerengue, Fandango, Puya, Tambora, Currulao, Ma-
palé, Abosao y Afro-Contemporáneo, algunos de los 
cuales aparecen con variantes propias de la zona. 
Los códigos corporales buscan conjugar referentes 
de las danzas tradicionales mencionadas, con códi-
gos de otros sistemas, producto de lo cual emerge 
una gramática que posibilita una nueva narrativa del 
cuerpo, articulada a hechos políticos, económicos y 
sociales, que afectan el contexto regional.

EL BOSQUE DE LOS HUESOS

El bosque de los huesos es danza de renacimiento 
o resurrección sobre dos componentes base: el 
concepto de Diáspora => dispersión, desparramar, 
dividir, para el caso, de una etnia y/o comunidad. Y 
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cámara de danza 

/ Urabá Antioqueño /

EN / The Corporación Cámara de Danza Comu-
nidad is a non-profit organization that has been 
developing its activities since 2009. It arises from 
the need to study and investigate the physical, spir-
itual and energetic levels of the dancer. The CdDC 
& Colectivo Danza Región have been working in 
partnership since 2012, towards the construction of 
the bases for Latin American Contemporary Dance. 
Within this process, research is conducted around 
the symbolic dance and history of the Urabá-Antio-

lo segundo corresponde a la noción de lugar, como 
territorio que ha sufrido una serie de procesos de 
blanqueamiento en distintos órdenes y sentidos, lo 
cual conlleva a desplazarse de una supuesta pureza 
del movimiento ligada a una pureza de la sangre. El 
título es tomado del poema homónimo del poeta 
peruano Luis Hernández Camarero, cuyo verso Mi 
país no es Grecia (1965), se convierte en una idea 
que desencadena la construcción. En esta perspec-
tiva se convierte en punto de referencia o dispositivo 
para establecer una práctica crítica desde la danza; 
tomando distancia de las pretensiones universa-
listas de la ideología eurocéntrica, de las estéticas 
(modos y maneras) que envuelven o cosmetizan la 
razón moderna. Para el caso de esta construcción, 
implica danzar nuestros mitos, identificar aquellos 
sistemas y componentes de nuestras plataformas 
mitológicas.

comunidad 11nov

Obra / El bosque  
de los huesos

6:30 p.m.

Centro de Danza y 
Coreografía del Valle 
del Cauca, La Licorera

Duración / 57 munutos

Dirección/ José Luis Tahua Garcés 

Dirección musical y portador de danzas 
tradicionales/ Marino Sánchez Cuesta 

Danzantes/ Leonardo Cuadrado Sierra, Wilmerson 
Moreno Vargas, Ana María Fonnegra Sánchez, 
Mónica Andrea López Sánchez, Yannai Kadamani 
Fonrrodona, Carlos Javier Fabra Quintana, Sergio 
Iván Santana Enrique, Yeison Yesith Causado López, 
Carlos Luis Zuñiga Maza, Juan David Bautista 
Mosquera. 

Músicos/ Brayan Camilo Álvarez, Carlos Andrés 
Delgado

Cantadora/ Sra. Darlina Sáenz Garcés. 

Diseño de luces (2018)/ Jhon León  

Reelaboración de luces (2023)/ Luis David Cáceres

quia region. The result plays with different genres, 
subgenres, modalities and rhythms. 

The work El bosque de los huesos is a dance of 
resurrection based on two basic components that 
are diaspora and space. Dispersion, in this case, of 
an ethnic group and/or community. The notion of 
place, meanwhile, show a territory that has under-
gone a series of whitening processes in different 
orders and senses, which lead to the displacement 
of a supposed purity of movement linked to a purity 
of blood. The title is taken from the homonymous 
poem by Peruvian poet Luis Hernández Camarero, 
whose verse My country is not Greece (1965).
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nocHe de danzas 
Folclóricas 

y urBanas

11nov

7:30 p.m.

 Plazoleta  del Centro de 
Danza y Coreografía del 
Valle del Cauca, La Licorera

La Bienal es un espacio de encuentro entre géne-
ros, generaciones, saberes y experiencias y desde 
su creación ha propuesto una jornada especial para 
las danzas folclóricas colombianas y las danzas 
urbanas. En estas jornadas más de 50 compañías 
nacionales han presentado sus últimos trabajos. 
En esta franja y en el marco del Foco Antioquia se 
presentarán las agrupaciones Pasión Danzante 

de Caucasia y Dance Forever Crew de Apartadó.

danzas urBanas

CORPUS CARMINA 
(Cali)

DANCE FOREVER CREW

(Apartadó) 

danzas Folclóricas  
colomBianas

MÓNICA LINDO 

(Barranquilla)

BALLET FOLCLÓRICO OLEAJE

(Cali)

COMPAÑÍA CAÑAFLECHA

(Cali)

PASIÓN DANZANTE

(Caucasia) 

Foco antioquia

Foco antioquia
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©  Santiago M
uñoz

La Corporación Cultural Atabaques inicia activida-
des en el año 2003, en Cartagena de Indias, bajo 
la dirección de Wilfran Barrios Paz, con un grupo 
de personas que trabaja de manera continua en el 
desarrollo de programas orientados a la investiga-
ción, difusión, preservación y fortalecimiento de las 
manifestaciones artísticas y socioculturales de las 
y los afrocolombianos. 

La Corporación tiene como objetivo contribuir al 
reconocimiento, respeto y ejercicio de la diversidad 
cultural, gestando procesos de empoderamiento 
juvenil que construyan paz y tejido social ciudada-
no. Igualmente, quiere propiciar el fortalecimiento 
y desarrollo de la autonomía, la autoevaluación y 
el estímulo de la creatividad, además de facilitar y 
proporcionar a sus integrantes la participación en 
escenarios de intervención sociocultural. 

Wilfran Barrios es Licenciado en Educación Básica 
en Danza de la Universidad de Antioquia, en con-
venio con la Universidad Técnológica de Bolivar y el 
Ministerio de Cultura de Colombia.  Fue coordinador 
del proyecto de jóvenes de la asociación Funsarep, 
fue director del grupo de danza y música afroco-
lombiana Estampas de Funsarep. 

Se destacó como maestro de niños y jóvenes de la 
compañía del Colegio del Cuerpo y además fue su 
coordinador pedagógico.  Hace parte de la Organi-
zación Internacional EPA. © 
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/ Cartagena /

EN / The Atabaques Cultural Corporation began 
activities in Cartagena de Indias (2003), under the 
direction of Wilfran Barrios Paz, with a group of 
people who work continuously in the development 
of programs aimed at research, dissemination, 
preservation and strengthening of the artistic and 
socio-cultural manifestations of Afro-Colombians. 

The Corporation's objective is to contribute to the 
recognition, respect and exercise of cultural di-
versity. These generates processes of youth em-
powerment that builds peace and helps to woven 
social citizen tissue. It promotes the strengthening 
and developing of autonomy, self-evaluation and 
stimulation of creativity, in addition to facilitate its 
members participation in socio-cultural interven-
tion scenarios.

Animeros moves between two worlds, that of the 
living, who make materiality their space, and that 
of the dead, who have abandoned us and follow a 
journey unknown to all. Between these two is the 
limbo, the nothingness, the souls that wander in 
the incessant search for peace. 

The Legend of the Animero in South America arose 
in the context of the Spanish occupation, at the 
end of the colonial period. It has several versions 
throughout the continent that share similar ritual 
elements. In Colombia its presence seems to have 
originated in the Caribbean region, in the Magda-
lena area, specifically in Mompox. Later this ritual 
practice spread to the rest of the country, mainly 
to the Andean zone. The legend took on different 
nuances and has been adapted to the particularities 
of each territory.

ANIMEROS

Animeros se mueve entre dos mundos, el de los 
vivos, quienes hacen de la materialidad su espacio 
y el de los muertos, que nos han abandonado y 
siguen un viaje -que para todos es desconocido. 
Entre estos dos, se halla el limbo, la nada, las ánimas 
que deambulan en la incesante búsqueda de la paz. 

La Leyenda del Animero en Suramérica surgió en el 
contexto de la ocupación española, al final del perio-
do de la colonia. Cuenta con diversas versiones a lo 
largo de todo el continente que comparten elemen-
tos rituales afines. En Colombia su presencia parece 
haberse originado en la región Caribe, en la zona del 
Magdalena, específicamente en Mompox. Poste-
riormente esta práctica ritual se esparció al resto 
del país, en especial a la zona Andina. La leyenda 
fue tomando diferentes matices y adaptándose a 
las particularidades de cada territorio. 

Animeros es una propuesta en la que los cuerpos de 
los y las intérpretes se  apropian de la arquitectura 
y de las formas especiales del lugar en el que se 
realiza, convirtiéndolo enteramente en espacio es-
cénico, con el fin de lograr una comunicación directa 
entre los espectadores y sus  intérpretes.

Duración / 60 munutos

EQUIPO ARTÍSTICO

Dirección/ Wilfran Barrios 
Paz 

Coreografía/ Wilfran Barrios/
Dayan Julio

Interpretes/ Edson 
Torregloza, Andrea Camacho, 
Vianny Pitalua, María Rosa 
Barrios, Laura Michell Barrios, 
Danilo Reyes Brondys, Jaider 
Acuña, Josué David Arroyo, 
Susana Paola Piterson, Johan 
Morillo Alzaca, Eduviges 
Paola Hernández, Juan 
David Ramos, Stiven Morillo 
Alcaza, Miguel Ángel Ángulo,  
Natalia Silva Cortés, Geiner 
Escalante Martínez, Dayan 
Julio Arango. 

Producción/ Geiner 
Escalante Martínez

Iluminación/ Luis Andrés 
Padilla Canedo. 

Asistente de producción/  
Edwin Paredes

Fotografía/ Santiago Muñoz 

Diseño gráfico/  Dayan 
Emanuel Julio

Dirección musical/  Cristian 
Castillo

Músicos/ Yainer Andrés 
Sánchez, Dabir André 
Barrios, María Camila Lambis, 
José Ricardo Londoño, Juan 
José Benavides, Yinelsi 
Ortega Lian Alorjha Berrio.

Concepto de vestuario/ 
Wilfran Barrios Paz 

Confección de vestuario/ 
Lenis Casanova

11nov

Obra / Animeros

9:30 p.m.

Centro Cultural de Cali
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Es un colectivo de jóvenes artistas profesionales 
egresados y estudiantes de la facultad de Bellas 
Artes de la Universidad del Atlántico y algunos 
bailarines de la Corporación Cultural Atabaques, 
que buscan descifrar y remover (desaldabar) cada 
uno de los perjuicios y prejuicios que se han tejido 
históricamente y que se reflejan en la sociedad. 
Concretamente, los referidos a las posturas del 
denominado machismo y que no prescriben ni ge-
neran un desarrollo igualitario ni equitativo en la so-
ciedad. Este trabajo parte de teorías y presupuestos 
diversos sobre las nuevas masculinidades y refleja 
las visiones que, como artistas jóvenes, tienen en 
su relación con el entorno y sus vidas cotidianas.

CLASIFICADYS

Clasificadys busca develar ese secreto que se ha 
inculcado entre los hombres y que de una u otra 
forma nos hace humanos. No se busca mostrar otra 
cara de los hombres, busca mostrar eso que los 
hombres ya son, pero que los tienen clasificados 
dentro de un lugar o lugares casi inexistentes. Den-
tro del ring deben ser fuertes, pero ser fuerte no 
es solo sinónimo de valentía o apariencia ruda. Ser 
fuerte también es mostrar lo que se es, porque el 
alma lo necesita, ser fuerte es conocer sus propios 
miedos y aun así enfrentarlos de formas diversas. 
Por eso en el cuadrilátero no solo se es rudo, sino 
que también se desnuda el alma.

colectivo 

/ Barranquilla /

EN / The Desaldabar Collective is a group of young 
professional artists, graduates and students of the 
Faculty of Fine Arts of Universidad del Atlántico 
and some dancers of the Cultural Corporation 
Atabaques who seek to decode and remove (de-
saldabar), the damages and prejudices that have 
been woven historically and are reflected in society. 
Specifically, those referred to the positions of the 
so-called “machismo” and that do not prescribe or 
generate an egalitarian or equitable development 
in society. This work is based on diverse theories 
and assumptions about the new masculinities and 
reflects the visions that, as young artists, they have 
in their relationship with the environment and their 
daily lives.

The work Clasificadys seeks to unveil that secret 
that has been instilled among men and that in one 
way or another makes us human beings. It does not 
seek to show another face of men. It seeks to show 
what men already are, but that have them classified 
within a place or places almost nonexistent. Inside 
the “boxing ring” they must be strong, but being 
strong is not only synonymous of bravery or tough 
appearance. To be strong is also to show what you 
are, because the soul needs it. To be strong is to 
know your own fears and still face them in any way. 
That is why in the boxing arena you are not only 
tough, but you undress your soul as well.

Duración / 45 munutos

EQUIPO ARTÍSTICO

Director/ Wilfran Barrios 

Música original/ Koba the beatmaker 

Asesora artística/ Ana Milena Navarro 
Busaid 

Producción/ Edwin Paredes Logreira 

Iluminación/ Luis Andrés Padilla 
Canedo Steven Manuel Orta 

Logística/ Fredy Andrés Viaña 

Fotografía/ Sebgarmen 

Diseño gráfico/ Dayan Emmanuel Julio 

Concepto de vestuario/ Wilfran 
Barrios

12nov

Obra / Clasificadys

4:00 p.m.

Teatrino delTeatro Municipal  
Enrique Buenaventura

desaldaBar
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compañia de danza 

/ Cali /

13nov

Obra / Primigenio

5:00 p.m.

Centro de Danza y 
Coreografía del Valle 
del Cauca, La Licorera
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La Compañía de Danza Contemporánea, Contem-
povalle es una agrupación independiente confor-
mada por bailarinas y actrices profesionales de la 
Universidad del Valle e Incolballet. Fundada en el 
2015 por estudiantes de la primera cohorte de la 
Licenciatura en Danza Clásica, Lina Marcela Galindo, 
Diana María García y Vanessa Mulato. Cuenta ya con 
ocho años de trayectoria y más de cien funciones 
realizadas a nivel local, departamental, nacional e 
internacional. Contempovalle, se erige como un faro 
cultural que ilumina la diversidad, la lucha por la 
equidad de género, las prácticas antirracistas y la 
evolución de la danza en Cali. Su labor trasciende las 
tablas del escenario, impulsando la apreciación de la 
danza contemporánea como vehículo de reflexión, 
formación y transformación social de la identidad 
cultural de Cali.

PRIMIGENIO

Primigenio como lo señala su director: “Es una obra 
de danza de carácter conceptual desarrollada en 
capítulos, que está concebida como una sesión 
sinfónica electroacústica, llevada a cabo por un 
Dj-demiurgo, en un mundo metafórico de almas 
perdidas, a través de una música inmersiva y expe-
rimental electrónica con referencias colombianas, 
y basada en el texto La Comunidad que viene de 

EN / The Contemporary Dance Company, Con-
tempovalle is an independent group made up of 
professional dancers and actresses from the Uni-
versidad del Valle and Incolballet. Founded in 2015 
by students from the first cohort of the Bachelor's 
Degree in Classical Dance, Lina Marcela Galindo, 
Diana María García and Vanessa Mulato. It already 
has eight years of experience and more than one 
hundred functions carried out at the local, depart-
mental, national and international level. Contem-
povalle stands as a cultural beacon that illuminates 
diversity, the fight for gender equality, anti-racist 
practices and the evolution of dance in Cali. Their 
work transcends the stage, promoting the appre-
ciation of contemporary dance as a vehicle for re-
flection, training and social transformation of the 
cultural identity of Cali.

contemporánea – 
contempovalle

Dirección/  
Pablo Molero

Música/ Crabeats  
(Mira Cali Records)

Intérpretes/ Lina Marcela 
Galindo, Diana María García 
Ruíz, María Fernanda 
Ortiz, Angélica Ortiz, María 
Fernanda Quintero, Thais 
Doimeadios Huerta

Giorgio Agamben, que ofrece una visión política, sin 
querer serlo, del sentir actual de una generación que 
aparece en relación a lo primigenio del ser que vie-
ne, cualsea, de carácter esencialmente emocional, 
salvaje e íntimo, que permite el descubrimiento de 
lo que realmente es importante, lo identitario en la 
comunidad (o no) y tiene conciencia de lo irreparable 
del mundo”. Pablo Molero

Primigenio “It is a conceptual dance work devel-
oped in chapters, which is conceived as an elec-
troacoustic symphonic session, carried out by a 
DJ-demiurge, in a metaphorical world of lost souls, 
through immersive and experimental electronic 
music with Colombian references, and based on 
the text The Community that Comes by Giorgio 
Agamben, which offers a political vision, without 
wanting to be, of the current feeling of a generation 
that appears in relation to the primal nature of the 
being that comes, whatever it may be, of an essen-
tially emotional nature. , wild and intimate, which 
allows the discovery of what is really important, the 
identity in the community (or not) and is aware of 
what is irreparable in the world.” Pablo Moler
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cuerpos 
emergentes

La región pacífica de Colombia es uno de 
los territorios con mayor vitalidad creativa 
del continente. Sus potencialidades son 
enormes y las cualidades de los procesos 
creativos únicas. El cuerpo pacífico tanto 
el del litoral, como el de la cordillera vibra 
en movimiento, fuerza y resistencia. El 
Pacífico Colombiano se pone en escena 
desde la diversidad de sus prácticas ar-
tísticas y las luchas sociales y culturales 
de sus pobladores en medio de un mapa 
colorido de coreografías desafiantes 
e intensas. Cuerpos Emergentes es un 
proceso de cualificación e intercambio 
de conocimientos, saberes y experien-
cias entre gestores, creadores y agentes 
culturales de Colombia para potenciar la 
fuerza creativa y diversa de los artistas 
del Pacífico colombiano. Este proyecto 
de innovación cultural es ganador de la 
convocatoria Viveros Creativos del Siste-
ma General de Regalías del Ministerio de 
Ciencia y Tecnología.  Es liderado por la 
Universidad Jorge Tadeo Lozano, su facul-
tad de Ciencias Sociales y el Área de Cine-
matografía y Gestión Cultural, en alianza 
con el Centro de Danza y Coreografía la 
Licorera del Valle, Proartes, AsosalCali, 
Heimat Group y la Gobernación del Valle 
del Cauca. Apoyan Bienal de danza de Cali 
y Ministerio de Cultura.  

LABORATORIO 1

movimiento en  
colectivo / mec
/ Cali /

Somos un grupo de investigación para la 
creación que reflexiona en torno al cuerpo 
y el movimiento por medio de las artes 
escénicas, generando intercambios en-
tre artistas de diferentes disciplinas. MEC 
es creado y dirigido por Eduard Mar (co-
reógrafo-bailarín-pedagogo) y Eduardo 
Cifuentes ( actor-bailarín-escritor) que a 
través de sus procesos artísticos dan a co-
nocer su visión de la sociedad, abordando 

temas tan diversos como la homosexuali-
dad, las relaciones personales, la violencia 
intrafamiliar y conflictos de género e iden-
tidad, que contribuyan a construir puentes 
de interlocución entre el arte y la sociedad.

Las obras del colectivo son: Caballeros, 
Actos de fuga, MAMI: Elijo rosa/ Cáus-
tico; además de las piezas y proyectos 
que estos dos gestores han creado como 
artistas independientes en su trayectoria: 
EnteHombre, Érase una vez un final no 
feliz, Mar abierto, Las bromas de Dios, 
¿Y si Dios no quiere?, Criaturas divinas, 
y Panóptica (cortometraje experimental 
de danza). Han participado en diversos 
eventos y festivales como: Festival de 

monólogos Monogamia (2023), Resi-
dencia artística Caballerxs en el Centro 
de Danza y Coreografía del Valle del Cau-
ca La Licorera (2022), Festival Santiago 
OFF- Chile (2022), Encuentro semana 
del movimiento en Teatro Santa Marta 
(2022), Festival Internacional de Teatro 
de Cali (2018, 2019, 2020 y 2022), Fes-
tival Brújula al Sur (2018, 2019, 2020 y 
2022), Encuentro Endanzante (2017, 2018 
y 2020), Fiesta de las Artes escénicas de 
Medellín (2019), 45 Aniversario de Casa 
de Teatro (República Dominicana, 2019), 
Festival de Teatro Alternativo de Bogotá 
(2018 y 2020), entre otros.

OBRA:  “COMUNA 23”
/ Dirección:  Eduard Mar /

“Comuna 23” plantea una cuestión cla-
ve: ¿Cuántas personas se requieren para 
formar una comunidad? Esta obra de 
danza contemporánea nos transporta a 
un entorno urbano, donde las historias y 
vivencias de sus residentes se convierten 
en el idioma que da vida a un diálogo en-
tre diversas formas de expresión artística. 
En la Comuna 23 de Cali, los personajes 
han desarrollado un estilo de baile único 
que les permite conectarse de manera 
especial. Aquí, la salsa se entrelaza con 
las danzas urbanas, los bailes populares 
se reinventan para fusionarse con otros 
movimientos, y las variadas melodías que 
inundan la ciudad se convierten en la par-
titura de esta danza urbana.

En este escenario, los cuerpos a veces 
se rinden a la fatiga, pero en los momen-
tos de mayor intensidad, el abrazo del 
prójimo se convierte en un refugio o una 
brújula para aquellos que se sienten des-
orientados. Entre las texturas de la ciudad, 
la presencia del río, el clima y las monta-
ñas, “Comuna 23” nos invita a imaginar 
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5:30 p.m.          Centro de Danza y Coreografía del Valle del Cauca, La Licorera

un lugar diferente, una posibilidad, una 
utopía que merece ser alcanzada. Esta 
obra nos sumerge en una comunidad que 
se forja a través de la danza, la música y 
la convivencia en este vibrante y nuevo 
espacio urbano.

Dirección y coreografía/ Eduard Mar y Eduardo 
Cifuentes 

Producción general/ Andrea Martínez Gómez 

Intérpretes/ Carlos Sinisterra, Sharai Posada, 
Samuel Zabala Villa, Helen Paredes Caicedo, Darlyn 
Cardenas Bastidas, Ana Agredo, Kevin Cifuentes. 

Textos/ Eduardo Cifuentes 

Música/ Sisterybrother, Cesar Flasminio Aguilar, 
Kasbell, Aleida Caicedo, Richie The rocked, Ezra 
Axelrod. 

Diseño de iluminación/ Robinson Achinte López 

Diseño de escenografía/ Victor Bionica 

Diseño de vestuario/ Juan Enrique

LABORATORIO 2

compañía de  
danza yalumBa
/ Quibdó /

Yalumba surge en la ciudad de Quibdó el 
23 de marzo del 2014 con el objetivo de 
mantener y fortalecer el patrimonio dan-
cístico del pacifico norte. Como lo señala 
su director: "Ha sido un proceso que ha 
impactado mucho en nuestra región, de-
bido a que nos hemos enfocado en volver 
la mirada hacia los lenguajes corporales 
característicos de nuestro territorio, para 
estudiarlos y generar procesos de inves-
tigación-creación desde nuestras cotidia-
nidades, formas y creencias.”

OBRA: “LAS LAVANDERAS  
DEL RÍO ATRATO
/ Director: Jhosimar Mena Córdoba / 

Restregando su dolor” es una obra de 
danza que recoge, por un lado, las inves-

tigaciones del movimiento que sus inte-
grantes han realizado en torno a los oficios 
tradicionales de los habitantes del territo-
rio del río Atrato, particularmente de las 
lavanderas, investigaciones en las que se 
cuidan elementos de la tradición y se los 
actualiza en lo contemporáneo; por otra 
parte, se propone como una rememora-
ción y conmemoración de las mujeres del 
departamento del Chocó, que con sus ma-
nos, poncheras, rallos, manducos, tende-
deras y técnicas corporales lavan la ropa a 
la orilla del río Atrato, para aliviar sus penas 
y conseguir el sustento para sus familias. 
Las lavanderas del río Atrato inconscien-
temente entrenan sus cuerpos de forma 
natural y crean formas de movimientos 
(técnicas de movimientos) muy valiosas 
que hacen parte de la cultura corporal del 
departamento del Chocó, que se convirtie-
ron en una herramienta fundamental para 
la creación de esta obra dancística.

Acaso el oficio del lavar la ropa propia y de 
otros es una práctica universal en la que 
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se reúnen formas comunitarias de cons-
trucción de relatos, movimientos y apoyos 
mutuos arraigados en lo local e incluso 
familiar. Además sirven de vehículo para 
experiencias simbólicas universales como 
la solidaridad entre las mujeres, el cuida-
do y la limpieza de las heridas infringidas 
por distintas violencias, y la esperanza de 
reconstrucción de identidades quebradas 
y comunidades vulneradas.

Bailarines/ Wendy Gabriela Moreno Mena, Yaritza 
Yesenia Robledo Quejada, Katlin Yuseth Murillo 
Córdoba, Kelly Johana Moreno Becerra, Karen 
Loreidy Córdoba Granja, Avelina Córdoba Palacios, 
Yoser Stiwar Ramírez Palacios, John Freddy Palacios 
Rodríguez

Director musical/ Indalecio Sánchez Mosquera

Músicos/ Guillermo Sánchez Córdoba, Walter Sty 
Zea Blandón, Charlieth Sánchez Córdoba, Walter 
Eccehomo Martínez Mena

Cantante/ Lida Yuliana Parra Moreno

Luminotécnico/ Jhoan Miguel Asprilla Gutiérrez

Escenógrafo/Carlos Mario Rentería Aragón

LABORATORIO 3

grupo paciFic dance
/ Tumaco /

Somos una organización étnica, artística 
y cultural que nace en Tumaco Nariño el 
10 de abril de 2012 con el objetivo de brin-
dar espacios de arte con sentido a niños, 
niñas y jóvenes que se encuentran en 
situación de riesgo y vulnerabilidad por 
las diversas manifestaciones de violencia 
dadas principalmente por la presencia del 
conflicto armado en el territorio. La orga-
nización nace como una alternativa para 
la reconstrucción del tejido social, ya que 
el arte se presenta como una estrategia 
fundamental para la transformación y 
re-significación del territorio. La danza, el 
teatro y la música nos han permitido crear 
espacios de interacción y cohesión social; 

es por ello que empleamos la formación, 
creación y circulación de obras artísticas 
como elemento de desarrollo personal 
y social.

OBRA:  LA OTREDAD
/ Dirección /

“La Otredad: Reconstruyendo Identida-
des Negras en Colombia”, se sumerge 
en la problemática del racismo y busca 
recrear imágenes vívidas que reflejan 
el sufrimiento, la lucha, la resistencia y 
la emancipación de los pueblos afro a lo 
largo de la historia de Colombia. A través 
de cuatro momentos que comprenden 
escenas evocadoras, imágenes reflexi-
vas y coreografías que fusionan danzas 
tradicionales y urbanas, la obra aborda el 
racismo estructural, el endorracismo, el 
colorismo y el esencialismo.

“La Otredad” representa una apuesta 
artística verdaderamente disruptiva que 
arroja luz sobre las diversas formas de 
racismo presentes en Colombia. Además, 
“Los Otros” apunta hacia la creación de 
nuevas narrativas destinadas a decons-
truir los constructos sociales relacionados 

con la representación de la negritud y todo 
su peso simbólico. Esta deconstrucción 
es esencial para la reconstrucción y re-
paración del tejido social. Representa una 
apuesta artística que se conecta con las 
formas de sanación de las comunidades 
negras dispersas en la diáspora. Además 
de simbolizar la lucha y la resistencia, esta 
obra enfatiza el papel fundamental de la 
danza, que ha sido una forma esencial de 
ser y existir para las comunidades negras. 
La danza ha permitido a estas comunida-
des expresar sus dolores, relatar sus ex-
periencias, preservar sus conocimientos y 
transmitir historias como legados de una 
generación a otra.
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LABORATORIO 4

compañía de danza 
patoJos get doWn
/ Popayán /

La academia de Danza Patojos GetDown 
fundada en el año 2021, crea la Com-
pañía de Danza Patojos Get Down en el 
año 2023, en el marco de la convocatoria 
“Vivero creativo: Cuerpos emergentes”, 
realizada por la Fundación Universidad de 
Bogotá Jorge Tadeo Lozano en conjunto 
con el Sistema Nacional de Regalías. En 
dicha convocatoria, la compañía ganó la 
oportunidad de estrenar su primera obra 
de danza en la Sexta Bienal Internacional 
de Danza de Cali.

Directora/ Diana Paola Cortés Cuero

Bailarines/ Keila Johana Valencia Ibarra, Luis Felipe 
Angulo Núñez, Evelin Yurani Landázuri Valverde, 
Brenda Lucia Bagui Dajome, Michell Naomi 
Plaza Godoy, Leidy Tatiana Castillo Orobio, Baby 
Alexandra Pereira Quiñones, Diany Pamela Reyes 
Ferrin, Shirly Yesenia Quiñones Quiñones, Kelly 
Tatiana Sandoval Biojo, Anni Sarai Cuero Castillo, 
Maryori Sofia Prado Orobio, Kevin Fernando Asprilla 
Torres

Coreógrafos/ Luis Alexander Zúñiga Mosquera, 
Luis David Rivadeneira Correa

La Compañía de Danza Patojos Get Down, 
está conformada por un grupo de intérpre-
tes jóvenes, con diversos procesos, visio-
nes y preguntas por la danza. Esto permi-
te la posibilidad de desarrollar proyectos 
que se nutren a partir de la pluralidad de 
experiencias, corporalidades, historias, y 
puntos de vista, haciendo del “sentir” una 
herramienta poderosa para la creación. 

OBRA: CATARSIS
/ Dirección y coreografía: 
Sebastián Latorre Tello /

Catarsis es una obra de danza que bus-
ca, a partir del diálogo entre lenguajes 
propios de la danza contemporánea y la 
danza urbana, construir un lenguaje pro-
pio. Partiendo del estudio y la vivencia de 
las circunstancias históricas y sociales de 
la ciudad de Popayán, lugar de residencia 
de los protagonistas, la obra reflexiona 
sobre una serie de heridas emocionales 
derivadas de la represión, la violencia y 
el rechazo, infligidos por el entorno sobre 
muchos de sus habitantes.

En una ciudad signada por una herencia 
histórica y una tradición señorial en la que 
todo pareciera perfecto, la obra cuestiona 
lo que las paredes callan, cual máscaras 
que encubren, y las sombras que se cier-
nen sobre los habitantes del territorio 
forjando y moldeando sus cuerpos y sus 
espíritus. A partir de una metodología de 
investigación-creación desarrollada co-
lectivamente por el grupo, la obra está 
estructurada en nueve escenas mediante 
las cuales presenta, dancísticamente, el 
tránsito que va desde el reconocimiento 
de las heridas emocionales experimen-
tadas por los sujetos, hasta la búsqueda 
de la situación de catarsis. Las escenas de 
la obra son: 1. Lo que arrastramos. 2. Ciu-
dad perfecta, cuerpo perfecto. 3. Cuerpo 

violentado, ciudad violentada. 4. Cuerpo 
restaurado. 5. Ciudad real. 6. Punto de 
inflexión. 7. Lo escondido. 8. Aceptación. 
9. Catarsis.

Más que una pieza de danza, la obra es 
una puesta en escena en la que tanto 
los cuerpos en movimiento, coreografía, 
dramaturgia, música, luces, vestuario, se 
complementan y coordinan para brindar-
le al espectador una experiencia artísti-
ca emocionante. Igualmente, se trata de 
proponer una reflexión profunda sobre 
las condiciones sociales de un entorno 
en el que permanentemente se ejerce el 
rechazo, la exclusión y la violencia sobre 
muchos seres humanos.

Artistas Patojos Get Down/ Sebastián Latorre, José 
Girón, Vanessa Manzo, Angie Hernández, Laura 
Herrán, Lucas Rivera, Aimar Ochoa, Valeria Holguín, 
Natalia Cáceres

LABORATORIO 5

Fundación compañía 
artística mangleres
/ Cali /

Compañía de danzas tradicionales, nacida 
el 19 de febrero de 2014 en la ciudad de 
Santiago de Cali, dirigida por Paola Andrea 
Salazar Caicedo y Ricardo Alberto Cosme 
Benavides. Dentro de su oferta artística 
está la difusión de las tradiciones, a tra-
vés de las manifestaciones dancísticas y 
musicales partiendo de lo más arraigado, 
y como factor diferencial su trabajo está 
articulado con los objetivos de desarrollo 
sostenible(ODS),en donde la responsabi-
lidad social, el compromiso ambiental es 
insignia, la investigación para la creación. 
Durante sus casi 10 años de trayectoria 
han sido embajadores culturales en Eu-
ropa y África, en dónde se evidencia una 
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amplia gama en creación de espectáculos, 
la formación de bailarines integrales y de 
públicos con sentido crítico; cuenta con un 
equipo apasionado, profesional y ético.

OBRA: CAÑADUZAL:  
HISTORIAS DE CENIZAS
/ Dirección: Paola Andrea Salazar /

Esta obra narra, a través de una combina-
ción de danza tradicional y danza contem-
poránea, una historia de desplazamiento 
forzado, ambientada en el corregimiento 
El hormiguero, en el suroeste de Cali, zona 
de cañaduzales a la que llegan una pa-
reja y su hija de siete años, huyendo de 
la violencia. En este territorio, la niña se 
encuentra primero con una dulce expe-

riencia: los sabores de los manjares que 
se elaboran a partir del azúcar extraído de 
la caña, y luego con el regusto amargo de 
la violencia que vuelve a aquejarla en su 
nueva vida. Así, a través de una metáfora 
sinestésica que involucra cuerpos y sabo-
res, inocencia y violencia, vida y muerte, 
la obra Cañaduzal: historias de cenizas, 
ofrece un recorrido por los ritmos musi-
cales de la región y del país, así como por 
un conjunto de paisajes sonoros y danzas 
que también encuentran el sabor y las 
líricas de lo urbano. Esta es una puesta 
en escena que integra la danza con un 
conjunto de imágenes, sonidos y símbolos 
en movimiento, la Compañía Manglares 
dibuja en el espacio la agridulce experien-
cia de habitar este país.

Director General del Proyecto/  

Santiago Trujillo Escobar

Investigadores Universidad  
Jorge Tadeo Lozano /

Elkin Rubiano
Carlos Sanabria
Alberto Vargas
Juan Alberto Conde
Daniel García

Asesor coreográfico MEC/ 
Lobadys Pérez

Asesor dramatúrgico MEC/
Johan Velandia

Asesor coreográfico YALUMBA/
Wlifram Barrios

Asesor dramatúrgico YALUMBA/
Adela Donadio

Asesor coreográfico  
PACIFIC DANCE/
Nemesio Berrio

Asesor dramatúrgico  
PACIFIC DANCE/ 
Ana María Vallejo

Asesor coreográfico  
PATOJOS GETDOWN/ 
Juan Guillermo Velásquez 

Asesor dramatúrgico  
PATOJOS GET DOWN/
Gonzalo Morales Colman
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Directora general y coreógrafa/ Paola Andrea 
Salazar Caicedo 

Director Artístico/ Ricardo Alberto Cosme 
Benavides

Director Musical/ Juan Manuel Gómez 

Productor/ Victor Manuel Luna Alzate

Bailarines/ Jhon Alexander Castaño, Diana Carolina 
Riascos Riascos, Jhon Anderson Grijalba, Martha 
Isabel Rivera Caicedo, Katalina Romero, Samuel 
Monroy, Luisa Fernanda Velasco,  Katalina Romero, 
Juan Diego Moreno, Maria Paula Gonzalez Piñeros, 
Erika B. Sanchez, Santiago Medina Barona 

Músicos/ Carlos Eudixio Campaz, Moisés Zamora, 
Carlos Campaz, Ariel Valderrama, Julian Andrés 
Girón D.

Asesor coreográfico  
MANGLARES/
Mónica Lindo

Asesor dramatúrgico  
MANGLARES/
Adriana Miranda

Asesor en banda sonora  
para todos los proyectos/ 
Alberto Tamayo 

Asesor en diseño de iluminación 
 para todos los proyectos/
Juan Aldana 

Asesor en diseño de escena  
para todos los proyectos/
Henry Alarcón

Centro de Danza y Coreografía  
del Valle del Cauca, La Licorera/
Mariana Garcés Córdoba
Juan Pablo López Otero

asesores cuerpos emergentes

FU
N

D
A

C
IÓ

N
 C

O
M

PA
Ñ

ÍA
 A

R
TÍ

S
TI

C
A

 M
A

N
G

LE
R

ES
   

© 
C

or
te

sí
a 

co
m

pa
ñí

a

/ 
6

8
 /

6
ª 

B
ie

na
l I

nt
er

na
ci

on
al

 d
e 

D
an

za
 d

e 
C

al
i

/ 
6

9
 /

C
ue

rp
os

 E
m

er
ge

nt
es



Foco antioquia /Foco
antio-

La Bienal Internacional de Danza de Cali en asocio con 
el Instituto de Cultura y Patrimonio de Antioquia ICPA 
han concertado la realización de un Foco con compañías 
antioqueñas, algunas de las cuales fueron escogidas por 
convocatoria pública. En esta oportunidad las compañías 

escogidas son:

colectivo danza región
/ Urabá antioqueño /

pasión danzante
/ Caucasia /

dance Forever creW
/ Apartadó /

En cada Bienal se han invitado regiones y ciudades, 
como Medellín, Bogotá, Cartagena y el departamento 
del Chocó. Este año se ha decidido invitar al departa-
mento de Antioquia. 

El Foco Antioquia 2023 se verá complementado por 
otras programaciones de la Bienal, conectadas con el 
departamento de Antioquia, como son la presencia de 
las compañías Sankofa, Wangari y A Puro Tango de 
Medellín y la presentación del libro Relatos no conta-
dos - Historias de la danza en Medellín 1930–1990, de 
la investigadora antioqueña Lina Villegas. Una jornada 
para reconocer la diversidad de la danza antioqueña en 
la actualidad, a través de creadores de distintas gene-
raciones y diversos géneros.
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Foco suiZa /Foco
suiZa

La Bienal Internacional de Danza de Cali en asocio con 
la Fundación Suiza para la Cultura Prohelvetia proponen 
un foco con algunos de los nombres más reconocidos 
de la danza suiza en la actualidad. El comité curatorial 
de la Bienal estuvo presente en 2021, en el marco del 
programa “Swiss Dance Days” desarrollado en las ciu-
dades de Lausanne, Zurich, Ginebra y Basilea y en asocio 
con Prohelvetia, escogió a algunas de las compañías 
presentadas en ese contexto, complementando el pro-
grama con trabajos de otros artistas, y proponiendo una 
curaduría expandida a las artes visuales, el performance 
y las obras de danza para públicos diversos.

Este Foco busca orientar la mirada del público hacia otros 
lenguajes de la danza en Suiza, reconociendo el trabajo 
de más coreógrafos y compañías y, a su vez, valorando 
las nuevas propuestas, con el interés de presentar una 
nueva y fresca visión de la danza suiza en nuestros días. 

De esta manera se propone un recorrido por el traba-
jo de: Ruth Childs, Edouard Hue, Nicole Morrel y Lea 
Hobson, Katarzyna Gdaniec y Mario Cantalupo y Céli-
ne Burnand, todos ellos representantes de una nueva 
generación que vive y crea en Suiza actualmente, con 
diversos intereses, desde latitudes multidisciplinarias y 
conectados por visiones estéticas contemporáneas, el 
movimiento y la exploración de otras corporalidades, 
músicas y arquitecturas.

La Bienal Internacional de Danza de Cali propone en 
cada edición un programa en asocio con un país o región 

invitada. Desde 2015 la Bienal ha realizado Focos con: 
Francia, Chile, Brasil, Asia y recientemente con África, 
presentando artistas como: Sankai Juku (Japón), Ger-
maine Acogny (Senegal) y Mourad Merzouky (Francia), 
entre otros. Sea esta la oportunidad para que el público 
de la Bienal, descubra estos nuevos lenguajes de la 
danza suiza actual.

El Foco Suiza 2023 es apoyado decididamente por PRO 
HELVETIA y está conformado por los siguientes artistas 
y compañías: 

rutH cHilds
/ Fantasia / 

Beaver dam company
/Yumé / 

nicole morel / lea HoBson
/ A Journey on Moving Grounds / 

linga
/ Flow / 

céline Burnand
/ Figuras de la memoria (videoexposición) /
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Becas de creación /

La Bienal Internacional de Danza de Cali, desde sus inicios ha estado comprometida con todo el universo creativo de 
la danza en nuestro país, apoyando tanto a compañías de larga trayectoria, mediana trayectoria, así como a nuevos 
creadores de la danza en Colombia. 

Para el periodo 2022-2023, la bienal ha premiado a tres compañías colombianas:

La Corporación Cultural A Puro Tango, es una entidad artística conformada desde el 2001, 
con la misión de divulgar y profesionalizar el tango tanto a nivel nacional como internacional.

Su constancia y trabajo ininterrumpido la han posicionado como una de las mejores de Co-
lombia y su proyección internacional la convierte en gran embajadora de la cultura del tango, 
haciéndola merecedora de diferentes premios y reconocimientos que ratifican su calidad y 
profesionalismo. El Comité Curatorial de la Bienal Internacional de Danza de Cali, le otorgó 
la beca de creación de larga trayectoria. Gracias a ello, la compañía estrenará su nueva obra 
Eternamente Piazzolla, en el marco de la 6ª edición de la Bienal Internacional de Danza de Cali.

corporación 
cultural  
a puro tango
/ Medellín /

Wangari danza 
aFrocontemporánea

En el año 2012, bajo la dirección de Yndira Perea Cuesta, nace oficialmente la Compañía de 
Danza Afrocontemporánea Wangari, nombrada así en honor a Wangari Muta Maathai activista 
política, feminista y ecologista keniata, fundadora del movimiento ambientalista “El Cinturón 
Verde.”, y quien, además, fue la primera mujer africana en recibir un premio Nobel de Paz por 
«sus contribuciones al desarrollo sostenible, a la democracia y a la paz». El grupo Wangari, que 
inicialmente era un colectivo femenino, encontró en esta mujer un gran referente como guía 
para la construcción de un camino que busca elaborar narrativas de mujeres afrodescendien-
tes a través de la creación en danza. El Comité Curatorial de la Bienal Internacional de Danza 
de Cali, le otorgó la beca de creación de mediana trayectoria, gracias a lo cual la compañía 
estrenará su nueva obra, denominada La verdad negada, en el marco de la 6ª edición de la 
Bienal Internacional de Danza de Cali.

contempovalle La Compañía de Danza Contemporánea, Contempovalle es una agrupación independiente 
conformada por bailarinas y actrices profesionales de la Universidad del Valle e Incolballet. 
Fundada en el 2015 por tres estudiantes de la primera cohorte de la Licenciatura en Danza 
Clásica, Lina Marcela Galindo, Diana María García y Vanessa Mulato. Cuenta ya con ocho años 
de trayectoria y más de cien funciones realizadas a nivel local, departamental, nacional e in-
ternacional. Contempovalle, se erige como un faro cultural que ilumina la diversidad, la lucha 
por la equidad de género, las prácticas antirracistas y la evolución de la danza en Cali. Su labor 
trasciende las tablas del escenario, impulsando la apreciación de la danza contemporánea 
como vehículo de reflexión, formación y transformación social de la identidad cultural de Cali.
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Becas de investigación /

La Bienal Internacional de Danza de Cali reafirma su permanente apoyo a la investigación de la danza en Colombia 
a través de la convocatoria para becas de investigación durante el período 2022–2023, lanzada y otorgada en el 
segundo semestre del año pasado. Como resultado de la misma, fueron seleccionados los textos: Relatos no con-
tados - Historias de la danza en Medellín 1930–1990, de la investigadora antioqueña Lina María Villegas Hincapié, 
y Caminar entre conceptos - entrenamiento desde y para la danza folclórica escénica, del bailarín, coreógrafo e 
investigador bogotano, Nicolás Silva Bermúdez.

Compañía Santa Cruz / ©Melitón Rodríguez.  
(1927, Medellín) Imagen publicada en Melitón Rodríguez 
Fotografías. Bogotá: El Áncora Editores. 1985, pág.175.
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otras
activi

dades/

diálogos 
de danZa /

En cada edición de la Bienal se abren espacios de con-
versación sobre temas de interés para la danza a ni-
vel nacional e internacional; estos diálogos permiten 
compartir ideas y conceptos entre las comunidades de 
la danza presentes en la Bienal, así como confrontar 
puntos de vista y descubrir otras realidades posibles.

En 2023 se proponen cuatro espacios de reflexión so-
bre temáticas tan interesantes como: la financiación de 
la danza en Colombia, la noción de Centros Coreográ-
ficos en el mundo, y las políticas de caracterización y 
reconocimiento del sector de la danza nacional. Estas 
charlas se verán complementadas por un espacio de 
presentación de los libros de investigación de la Bienal 
y del Ministerio de las Culturas, las Artes y los Saberes 
y con presencia de los autores invitados.

Este es un programa gratuito y abierto al público con 
previa inscripción desde www.bienaldanzacali.com

10:00 a.m. a 12:00 m.

Auditorio Banco de la República
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talleres y  
residencias /
La Bienal Internacional de Danza de Cali es un espacio de formación para la comunidad de la danza nacional y desde 
su creación ha realizado 60 talleres y residencias de manera gratuita y abierta para coreógrafos, bailarines y demás 
personas interesadas en la danza y según el perfil definido para cada clase maestra o residencia. 

En esta edición los espacios de formación serán dictados por maestros nacionales e internacionales invitados, serán 
de entrada gratuita, con cupo limitado y las inscripciones se abrirán desde el viernes 13 de octubre.

nov07
l'eXplose
(Colombia)

10:00 a.m. a 12:00 m.

Complementando esta oferta de talleres prácticos de dan-
za, se realizará un taller especial con Omar Khan, director 
de la Revista Suzy Q de España. Este taller de crítica de 
danza estará abierto a la comunidad de periodistas y escri-
tores de la ciudad interesados en fortalecer sus destrezas 
en crítica y conocer de primera mano la experiencia de 
Khan a nivel internacional.

Este taller se dictará los días 7, 8 y 9 de noviembre y se 
realizará en Casa Proartes, en donde un espectáculo de la 
bienal será analizado por los asistentes bajo la orientación 
del maestro Omar Khan. La información e inscripciones se 
realizará en www.bienaldanzacali.com

TALLERES

taller de crítica de danza
(España)

10:00 a.m. a 12:00 m.

nov07  08  09

Comfandi - Casa Proartes - CDCVC La Licorera 

Omar Khan

Invitados / Angels Margarit - Directora Mercat de les Flors 
/ Philippe Murcia - Agregado cultural - Embajada de Francia 
en Colombia / Juan Pablo López Otero - Centro de Danza y 
Coreografía del Valle del Cauca, La Licorera

Modera / Mariana Garcés Córdoba – Directora ejecutiva del 
Centro de Danza y Coreografía del Valle del Cauca, La Licorera

CONVERSACIÓN

Centros coreográficos y casas de 
danza en el mundo, sus desafíos 
presentes y futuros

nov08

CONVERSACIÓN

Invitados / Diana Ledesma – Subsecretaria de Cultura de Cali 
/ Angela Beltrán – Directora de Artes / Yannai Kadamani - 
Coordinadora de Danza, Ministerio de las Culturas, las Artes y 
los Saberes / Laura Escobar – Teatro Mayor Julio Mario Santo 
Domingo

Modera / Juan Pablo López Otero - Director Artístico de la 
Bienal Internacional de Danza de Cali.

Presentación de los estudios de 
caracterización del sector danza: casos 
específicos a nivel nacional, Bogotá y el 
sector de la danza en Cali 

nov10

CONVERSACIÓN

Invitados / María del Pilar Ordóñez – Directora COCREA / 
Gonzalo Castellanos – Asesor para temas de política pública 
cultural / Andrea Buenaventura – Socia fundadora Fundación 
Delirio y gestora cultural con énfasis en danza

Modera / Luz Adriana Latorre, Ex directora Fundación Delirio  
y Corfecali.

¿Cómo se financia la danza en colombia? 
Apoyos actuales, convocatorias y 
perspectivas 

nov09

Autores Invitados/ Ana Ávila, Sara Regina Fonseca,  
Lina Villegas, José Luis Tahua, Nicolás Silva  

Modera / Juan Pablo López Otero - Director Artístico de la 
Bienal Internacional de Danza de Cali.

PRESENTACIÓN DE LIBROS

Presentación de publicaciones 
Mincultura área de danza y ganadores 
de las becas de investigacion de la 6ª 
Bienal Internacional de Danza de Cali

nov11
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nov11
Beaver dam company
(Suiza)

10:00 a.m. a 12:00 m.

nov12
linga
(Suiza)

10:00 a.m. a 12:00 m.

nov09
Javier martin
(España)

10:00 a.m. a 12:00 m.

nov10
crazy smootH
(Canadá)

10:00 a.m. a 12:00 m.

nov09-11
dorotHée munyaneza
(Francia /Rwanda)

2:30 p.m. a 4:30 p.m.

nov14-16
rutH cHilds
(Suiza)

8:00 a.m. a 10:00 a.m.

oct09-13
18 monkeys  
dance tHeatre
(Tailandia)

nov06-10
poliana lima
(Brasil/España)

10:00 a.m. a 12:00 m.

nov07-09
Betty tcHomanga
(Francia - Costa de Marfil) 

8:00 a.m. a 10:00 a.m.

RESIDENCIAS

Residencia con Jitti Chom
pee (Tailandia)

Linga  ©G
ert W

eigelt

nov08
social tango
(Argentina)

10:00 a.m. a 12:00 m.
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exposiciones /

FIGURAS DE LA MEMORIA

En el marco del Foco Suiza 2023 se presenta una videoinstalación compuesta por un díptico que reúne a 4 bailarines en el espacio 
de la Bienal de Danza de Cali. Céline Burnand colaboró en Egipto con Amina Abouelghar, Eman Hussein y Samar Ezzat, interpre-
tando los expedientes de pacientes olvidados del sanatorio de Helwan y luego, en Colombia, con Andrea Bonilla, recorriendo y 
reconociendo los espacios que habitaron fugitivos de la prisión de Gorgona en el Pacífico colombiano. Esta muestra explorará la 
relación entre los cuerpos de las mujeres y las arquitecturas coercitivas que han forjado la Historia.

En el marco de la 6ª Bienal Internacional de Danza de Cali se presentan dos exposiciones. Una es la videoinstalación 
“Figuras de la Memoria” de la artista suiza Celine Burnand en el marco del Foco Suiza 2023 y la otra es una muestra 
titulada “Cuerpos de Agua”, coordinada en asocio con la maestra Martha Posso y con cinco jóvenes fotógrafos de 
Buenaventura. Ambas muestras nos proponen otras miradas a lugares, arquitecturas, ciudades y territorios, donde 
el cuerpo ha sido vulnerado, silenciado y oprimido; son danzas de esperanza, más allá del dolor y la violencia.

CUERPOS DE AGUA

El proyecto Espejos de Agua, es liderado por la fotógrafa 
vallecaucana Martha Posso   y busca reconocer en medio de 
la juventud del puerto de Buenaventura, el talento y el ojo 
fotográfico de un grupo de jóvenes inquietos por la fotografía 
y la imagen, realizando laboratorios de creación, formación y 
circulación, como medio de exteriorizar significados e inter-
pretaciones de sus territorios, vivencias, memoria, identidad, 
entorno, valores y problemáticas.

Espejos de Agua, se enfoca en la capacidad creativa y resi-
liente de jóvenes que viven en entornos complejos y que por 
medio del arte han podido resignificar sus vidas.

La Bienal Internacional de Danza de Cali, en asocio con el 
proyecto Espejos de Agua, ha propuesto la exposición foto-
gráfica Cuerpos de Agua, la cual reúne 20 fotografías de cinco 
jóvenes fotógrafos, quienes durante dos meses recorrieron 
su ciudad, traduciendo en imágenes su visión del cuerpo, la 
danza y el territorio hoy en día en Buenaventura.

Los fotógrafos que hacen parte de la exposición son:

/ Yulieth Victoria

/ Luisa Loaiza

/ Jonathan Díaz

/ Steven Bolaños

/ Juan Zúñiga

nov07-20

nov07-13

CDCVC La Licorera Corredor del Río Cali© 
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cinemadanZa / cinemadanZa /

En esta edición de la Bienal, se ha propuesto una 
alianza con la Cinemateca del Museo la Tertulia y la 
Cinemateca Proartes, para proyectar una serie de do-
cumentales y filmes de danza internacionales. Entre 
estos, un documento audiovisual que nos cuentan 
sobre la puesta en escena de la obra que está progra-
mada en la Bienal como es: Miscellany of Khon de 18 
Monkeys. El documental  se presentará previamente 
a su respectiva funcion.

Igualmente, en el marco de esta programación se pro-
yectarán trabajos audiovisuales de artistas catalanes, 
los cuales se han programado gracias al apoyo del 
Instituto Ramón Lull de Barcelona y en el marco del 
prelanzamiento del Foco Cataluña que se está orga-
nizando entre la Bienal y el Instituto para el año 2025.

Duración/ 1h   Dirección/ Proyección de capítulos  
de la serie realizada por Mulata Films y conversatorio 
con los directores Pablo Destito y Agustina Videla

DOCUMENTAL + CONVERSACIÓN

mentira la verdad 

3:00 p.m.          Cinemateca Proartes

nov09

Duración/ 1h 27 min  Dirección/ Albert Pons Cabanés 
y Xavier Lozano Casoliva

Con apoyo del Instituto Ramón Lull

DOCUMENTAL - PRELANZAMIENTO FOCO CATALUÑA 2025

sonoma / la veronal

6:30 p.m.          Cinemateca Proartes

Duración/ 1h 49 min  Dirección/ Philippe Béziat

Con apoyo de la Embajada de Francia en Colombia

las indias galantes

6:30 p.m.          Cinemateca Proartes

nov11
DOCUMENTAL

Con el apoyo de la Embajada de Tailandia

miscellany oF kHon

3:30 p.m.          Cinemateca del Museo la Tertulia

nov12
DOCUMENTAL

Duración/ 1h 15 min  Dirección/Marta Espar y Maiol Virgili

Con apoyo del Instituto Ramón Lull

DOCUMENTAL - PRELANZAMIENTO FOCO CATALUÑA 2025

Bailar la locura

6:30 p.m.          Cinemateca Proartes

nov10
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palco 2023 /

PALCO es la Plataforma de Artes Escénicas de Co-
lombia, creada en el marco del Mercado de Industrias 
Culturales del Sur- MICSUR 2016 y concebida como 
una plataforma que sirva como vitrina y alternativa de 
difusión para los nuevos lenguajes de la danza, el teatro 
y el circo colombianos.

Desde su creación ha asegurado la presencia de más de 
60 programadores internacionales de artes escénicas, 
así como la presencia permanente de los directores de 
teatros y escenarios de difusión de artes escénicas del 
país, organizando viajes de familiarización y generando 
una alianza permanente entre el Ministerio de las Cul-
turas, el Festival de Manizales y la Bienal Internacional 
de Danza de Cali.

Para esta edición 2023, la agenda reúne 27 propuestas 
artísticas de compañías reconocidas como: L’Explose, 
Cortocinesis y Atabaques, así como la presencia de 
las seis compañías ganadoras del concurso “En Cali se 
baila así”, el estreno de la obra “Pacífico Entundao” de 
Sankofa Danzafro, los estrenos de las becas de crea-
ción otorgadas a la agrupación Wangari,  la compañía A 
Puro Tango y el colectivo Contempovalle y el estreno 
de las obras de las cinco compañías ganadoras de la 
convocatoria Cuerpos Emergentes.

En el marco de la agenda de PALCO 23 se realizará 
también un “Foco Antioquia”, con la presencia de 3 
proyectos apoyados por el Instituto de Cultura y Patri-
monio de Antioquia.

Todos estos caminos llegan a un mismo destino, poder 
dar a conocer a programadores internacionales prove-

nientes de diversos países, que Colombia es un país que 
baila y que a pesar de los momentos difíciles por los que 
hemos atravesado, la danza en Colombia es sinónimo 
de esperanza. PALCO simboliza la riqueza de las artes 
escénicas colombianas, la prolífica producción de los 
creadores y las innumerables posibilidades de trabajo 
conjunto a futuro; PALCO es precisamente el medio 
para propiciar este diálogo entre lo internacional y lo 
nacional para generar conexiones futuras que permitan 
que nuestros artistas logren traspasar fronteras.

!Bienvenidos!

Los invitados a PALCO 2023 son:
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internacionales

Cathy Levy 
/ Festival Jacobs Pillow / Estados Unidos

Cesc Casadesus 
/ Festival Grec / España

María Jose Cifuentes 
/ Centro Gabriela Mistral / Chile

Angels Margarit 
/ Mercat De Les Flors / España

Pierre Desmarais 
/ Danse Danse / Canadá

Judy Harquail 
/ Capacoa / Canadá
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Gillian Jones
/ Dance Victoria / Canadá

Jim Smith
/ Dance House / Canadá

Bettina Szabo
/ Capacoa / Canadá

Sandra Laronde
/ Capacoa / Canadá

Diana Lopez
/ Capacoa / Canadá

Jordi Fossas
/ Fira Manresa / España

Susana Millet 
/ Instituto Ramon Llull / España

Karim Elmore
/ Festival Indisciplinados / Perú

Joszaf Kardos
/ Festival Szitget / Hungría

Tony Mills
/ Dance Base Edimburgo / Reino Unido

Yann Aubert
/ Prohelvetia / Suiza

nacionales

Iván Bevanides
/ Centro Nacional de las Artes Delia Zapata / Bogotá

Laura Escobar
/ Teatro Mayor Julio Mario Santo Domingo / Bogotá

María Paula Atuesta
/ Festival Danza en la Ciudad / Bogotá

Patrick Steremberg
/ Festival Danza en la Ciudad / Bogotá

Ruth Elena Jaramillo
/ Teatro Santander / Bucaramanga
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espacios

Casa Proartes 
Carrera 5 No. 7 – 02 

Banco de la República 
Calle 7 # 4 – 69 Piso 3

Teatro Municipal “Enrique Buenaventura” 
Carrera 5 No. 6 – 64

Teatro Jorge Isaacs 
Carrera 3 No. 12 – 28

Centro de Danza y Coreografía del Valle del Cauca, La Licorera (CDCVC La Licorera) 
Carrera 1 No. 26 – 85

Museo la Tertulia 
Avenida Colombia N. 5 -105

Teatro La Máscara 
Cra. 10 #3 - 40, Comuna 3

Centro Cultural de Cali 
Cra. 5 #6-05

Boulevard del Rio Cali 
Av. Colombia #13-22

















www.bienaldanzacali.com


