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María López: Bienvenidos a estas terceras jornadas de la asociación de artes 
escénicas de Aragón. Este año hemos dado un giro bastante importante al 
tema de las jornadas, hasta ahora nos habíamos centrado mucho en el tema 
de las empresa, de la organización de las estructuras empresariales en el 
sector, de cómo esas empresas estaban aportando a la economía de las 
ciudades y este año nos vamos a un ámbito muy diferente pero fundamental 
porque plantea las bases para la empresa del futuro y es la educación y la 
formación en las artes escénicas.  

Hemos querido darle tres aspectos diferenciados: uno sería la educación y la 
formación profesional de la gente que va a trabajar directamente en el sector 
de las artes escénicas, otra sería como se acoge desde las enseñanzas 
escolares y en bachiller el tema de las enseñanzas de las artes escénicas al 
igual que se contempla la plástica y la música, creemos que debería haber una 
contemplación muy especial y además en estos tiempos, lo iremos viendo a lo 
largo de estas jornadas de la educación en artes escénicas, y por último como 
se trata desde la universidad este ámbito.  

Tenemos profesionales de todos los sectores, creo que son unas jornadas 
completísimas,  me acompañan en la mesa Jerónimo Blasco, él es el 
Consejero de Cultura y Grandes Proyectos del Ayuntamiento de Zaragoza y da 
además la casualidad que bajo su mandato se fundó la Escuela Municipal de 
Teatro que es una de las protagonistas de estos días y Alberto Lafarga que 
viene en representación del Gobierno de Aragón ya que Ramón Miranda hoy 
no ha podido asistir pero clausurará mañana las jornadas. Quiero agradecer a 
la Cai el espacio que nos ha cedido para la celebración de estas jornadas, al 
Ayuntamiento de Zaragoza y al Gobierno de Aragón por su presencia y por la 
aportación para poder celebrarlas. Le cedo la palabra a Jerónimo Blasco. 

 

Jerónimo Blasco: Haré una introducción aunque lo relevante es quien viene 
detrás. Pero sí que es verdad que es un momento interesante para reflexionar 
sobre el papel de lo público en las artes escénicas incluida la enseñanza, que 
es un tema al menos en Aragón mal resuelta a mi juicio.  Sobre las artes 
escénicas lo que no hay duda es que probablemente no haya un sector con 
mayor intervención, los datos son determinantes, es difícil encontrar un sector, 
probablemente ninguno en el que el 73% de las salas sean públicas lo cual es 
un dato que me parece interesante. También creo que es relevante cuando 
analizamos los ingresos en el sector, estamos hablando de que supone el 23% 
lo cual supone que hay un apoyo relevante. También es relevante que en los 
últimos años se ha avanzado, estábamos en el año 2004 en el 77,8% de lo 
contratado en toda España se pagaba con cachés, ahora se está no se si 
afortunadamente o desgraciadamente, ahora por razones objetivas en unos 
modelos más de cooperación, ya que lo público tiene mayor dificultad de 
soportar. Creo que ese debate va a estar ahí, estamos en unas ratios bajas en 
cuanto a espectadores pero yo creo que el esfuerzo que se esta haciendo 
sobre todo en equipamientos culturales es relevante. Hoy por hoy el 31% de 
los españoles va al teatro y hay que mejorarlo sustancialmente.  



El debate es como afrontamos esto en un momento de crisis económica tanto 
en el teatro en general como en la enseñanza en particular. Yo creo que sobre 
el teatro se ha ido avanzando, yo creo que se han ido creando modelos por lo 
menos más sostenibles desde lo público desde el punto de vista económico. 
Hoy por hoy sigue siendo difícil en los municipios justificar a pesar de la 
importancia del PIB, de la importancia de la creación directa de empleo, etc, no 
es fácil justificar que en un momento de recortes se sostenga lo cultural en 
unos porcentajes muy altos. Desde Ayuntamiento lo hemos intentado 
sobrellevar pero el debate entre bambalinas cada vez es más duro pero está 
ocurriendo en todas las instituciones y en esta también ocurre. Hay que 
explicar y cada vez se está haciendo mejor, lo que la U.E. ha ayudado con sus 
informes, la SGAE también ha ayudado, en que cada vez se está invirtiendo 
más en cultura y no es tirar dinero, es crear empleo, es turismo y si se 
gestionan bien las cosas es turismo cultural, es turismo de interior y va unido a 
ferias, congresos, en fin yo creo que son unas cifras y unos argumentos que 
hay que insistir mucho. Yo creo que sois conscientes de ello porque la crisis 
está ahí y desgraciadamente en los próximos años por lo menos a corto plazo 
no parece que las cosas vayan a mejorar mucho.  

Yo creo sin embargo que si que estamos  abriendo un camino en la 
colaboración público-privada, en la gestión de equipamientos que cada vez 
puede abrir más expectativas, estábamos hablando del Teatro de la Estación, 
de los que ahora salen a concurso que son de gestión privada con apoyo de lo 
público como centro concertado como hemos hecho con Teatro Arbolé y con 
Teatro de la Estación, creemos que lo vamos a hacer también con las Armas y 
estamos trabajando con algunos grupos también de teatro de aquí en el 
sentido de buscar nuevos equipamientos en espacios públicos y en espacios 
privados, especializando algunas salas de los Centros Cívicos que tenemos 
que es una red realmente magnífica. Cuando hemos hecho un estudio 
comparativo obviamente salvo Bilbao, no hay otra ciudad de nuestro tamaño 
que  tenga un volumen equiparable. Yo creo que lo que ha ocurrido es que ha 
habido una buena dinamización de base pero nos falta que el teatro sea una 
especialización mayor en la gestión. Que no se vean como centros de tercer 
nivel como muchas veces se han visto si no que realmente sean capaces como 
vamos a hacer con las Delicias de tirar adelante. Yo creo que eso se puede 
hacer, pero se tiene que hacer ese esfuerzo. Si efectivamente los grupos, las 
compañías, los profesionales, las empresas culturales son capaces de ofrecer 
modelos de esa naturaleza, yo creo que el futuro está bastante asegurado e 
incluso yo me atrevería a decir y esto ya es una predicción que en los próximos 
años algunos equipamientos públicos al 100% de gestión pública como ha 
ocurrido en Bilbao y en otras ciudades, probablemente se busquen fórmulas de 
gestión profesional. No digo que el de Bilbao con la SGAE sea la mejor, ya se 
que tiene sus detractores, pero es probable que ahí se abra un mercado. Es 
decir, es difícil de justificar desde los Ayuntamientos que la gestión pública sea 
en todos los casos lo óptimo, como ha ocurrido con los centros cívicos que 
estamos buscando fórmulas de flexibilizar pero si funcionan bien las 
experiencias de las que estamos hablando, probablemente yo creo que la cosa 
puede ampliarse y creo que se abre un futuro distinto. 

En el ámbito de la enseñanza esta Escuela Municipal de Teatro estaba ya 
hecha en el franquismo, lo que pasa que era una escuela un poquito especial 



pero con la democracia la reconvertimos, incorporamos a los grupos 
profesionales en la gestión, de hecho todos los profesores fueron de las 
compañías que tenían entonces vida y peso y lo que ocurre es que estamos 
hablando de una enseñanza que está muy subvencionada, yo creo que si 
dijéramos la cifra de lo que nos cuesta cada alumno pues seguramente os 
escandalizaría a todos. Estamos por encima de los 8.000€ por alumno y año. 
Evidentemente no se puede decir que no sea una escuela subvencionada, no 
hay ningún otro equipamiento en toda la ciudad que tenga una subvención tan 
alta, incluso las guarderías u otros equipamientos muy tutelados, muy 
financiados con dinero público, o incluso otras enseñanzas artísticas, estamos 
hablando de música de danza, etc… que también reciben subvenciones fuertes 
por alumno, ninguna alcanza la cantidad del teatro. Lo cual nos parece bien,  
solo digo que quizás se debiera intentar que esas cifras se rebajaran y por lo 
menos hubiera una mayor participación del alumnado y de lo que se proyecta.  

El mayor problema que tenemos ahora no es ese, el mayor problema es el del 
modelo pero en fin como es un modelo histórico, hemos estado a punto de 
solucionarlo pero se ha pospuesto con la crisis económica cuando lo teníamos 
todo muy hilvanado. Pero es verdad en principio que el modelo autonómico y el 
modelo del estado establece que este tipo de enseñanzas son básicamente 
autonómicas. Yo no sé la DGA cuando podrá asumirlo, mientras tanto nosotros 
estamos asumiendo esta Escuela de Teatro al 100%  pero en fin, es verdad 
que no solo en este caso si no en general estamos asistiendo en toda España 
que los Ayuntamientos con la crisis económica nos estamos revelando hacia lo 
que llamamos competencias impropias. Y son competencias que nunca 
debieron de ser de los Ayuntamientos  pero que bueno, en periodos de 
bonanza o sobre todo cuando no existían otras instituciones que lo hicieran 
como es este caso, se asumieron competencias luego muy difíciles de  
mantener. Bueno, trataremos que esto se termine negociando, que la DGA 
pueda asumir como estuvo a punto de hacer en este curso escolar ya estas 
enseñanzas pero efectivamente, yo creo que al margen de eso, creo que se 
pinchen o dependan del Instituto de la DGA o no, lo que si es verdad es que 
quizá el modelo hay que pensarlo un poco más, si no nos ocurre al final quizá 
se nos ocurren otros servicios. Una persona que va a una academia privada 
paga el 100% por supuesto no todo el mundo puede entrar en las enseñanzas 
públicas porque las plazas son limitadas, por coger un ejemplo, hay muchos 
servicios que por cada plaza que sacamos se presentan 10. Entonces hay que 
pensar que 9 no están subvencionados y que se van a una privada y que se lo 
pagan con su dinero y que con el dinero de todos pagamos a 1 de cada 10, son 
modelos complicados. Yo no estoy seguro de que sean muy sostenibles y que 
sobre todo la ciudadanía en periodo de crisis los termine de entender. En 
cualquier caso, ahora mismo estamos manteniendo ese modelo, es posible que 
en los años futuros haya que cambiarlo, quizá haya que ir más a una 
dispersión, quizá un apoyo a los que están creando pero hoy por hoy no nos 
hemos atrevido a dar el paso porque esperamos que la administración 
competente sea la que ordene el sector y mientras tanto por supuesto hemos 
seguido apoyándolo. Bueno, solo quería hacer unas pequeñas reflexiones y 
muchas gracias por la invitación.  

María López: Gracias a ti. Bueno yo creo que queda abierto el debate. Alberto, 
yo no se si nos puedes decir algo.  



Alberto Lafarga: Yo soy Jefe de Servicio de Cooperación Cultural en la 
Dirección General de Cultura y vengo sobre todo para excusar a mi director 
Don Ramón Miranda que no ha podido asistir a este primer momento de 
inauguración y que asistirá a la clausura como ha anunciado, dado que sus 
obligaciones no le han permitido estar hoy aquí. Por mi parte yo no estoy en el 
ámbito de la educación exactamente sino más bien en el ámbito de los 
consumos y el  espectáculo cultural pero lo que si puedo decir es que me han 
interesado estas jornadas sobre todo por ser las terceras jornadas se están 
focalizando en lo que podría ser la educación y particularmente además esa 
doble visión que he querido ver en educación para las artes escénicas y a su 
vez en las artes escénicas. En principio si es para las artes escénicas pues 
desde luego las jornadas van a empezar con el “cranch” de entrada, el golpe 
de entrada que es plantearse en fin, ¿qué es lo que le espera al ciudadano que 
se dirige a este sector, qué mercado laboral le puede esperar? Antes incluso 
de desgranar los propios recursos educativos que tiene para lograrlo, es como 
en fin como si el sector profesional y Ares en este caso hubiera querido dar un 
aviso a navegantes y decirles mucho cuidado que esto es difícil y en fin, donde 
te metes, es una reflexión que hay que hacerse antes de empezar si acaso y 
es que esa preocupación a parte de ser mas vieja que la propia historia de las 
artes escénicas, ahora se ve acentuada por la crisis. Crisis que ahora estamos 
constantemente hablando y en fin donde además en el caso de las artes 
escénicas se ve agudizado por el giro coperniciano que está teniendo las 
relaciones entre artista y público a merced de las terribles, digo terribles porque 
nos obliga a pensar muchísimo, porque nos llevan a ubicarnos  en unos 
espacios distintos, en una relación distinta, nos lleva a discutir lo que es  
profesional y lo que no lo es, en fin como se interseccionan en esto artista y 
público es cada vez más difícil. No es propio de estas, es propio de cualquier 
arte, pero vamos en  principio esta es la nueva realidad que nos sitúa internet y 
que resitua otra vez el campo de trabajo y la forma de trabajar.  

De todas maneras si hay una forma de salir de estos círculos, si la educación 
es una forma de salir de estos círculos a mí me parece lo que va a constatar 
las jornadas va a ser como han crecido las opciones de educación en España, 
decir yo creo  que tanto reglada, no reglada, continua o autónoma, hay ahora 
unas oportunidades que antes no existían y aunque no nos encontramos en la 
cúspide de nada, en absoluto, y aun queda mucho por hacer, es cierto que no 
estamos en la situación de hace 5-6-7 años, particularmente habrá mucho que 
hacer, especialmente para mí, es una opinión completamente personal, está en 
el reconocimiento social de esta propia educación y hasta en el reconocimiento 
docente de esta educación. Hasta como los profesores como los propios 
centros y me refiero propiamente a los centros reglados, como asumen esta 
educación y como le dan valor. Entonces en ese sentido aun seguimos con 
problemas y con aspiraciones por lo menos de los profesionales como tratar de 
aspirar al mismo status que ahora tienen las bellas artes o directamente la 
música, de ser enseñanzas universitarias, en fin hay muchos problemas que 
quedan por resolver. Por mucho que quede por resolver, yo creo que se han 
dado pasos agigantados estos últimos años, las jornadas también hablan de 
esa otra parte, no educación para las artes escénicas sino educación con las 
artes escénicas, y eso me parece particularmente interesante porque no es 
porque se generen nuevos públicos o porque tenga un valor para los propios 
profesionales sino que a mí me parece interesante porque es algo fundamental 



y esencial en las artes escénicas, es decir su papel en la socialización de los 
individuos, su papel en el desarrollo de su expresión personal, colectiva, con 
independencia que eso signifique que va a acabar en ningún tipo de profesión 
pero sin embargo está ahí, es un valor extraordinario como puede ser en 
cualquier arte. Pues lo más primigenio de las artes es no hacerse profesional 
sino expresarse como persona, como individuo y dar salida a eso que puede 
haber dentro. Este doble enfoque a mi me ha interesado porque da muchas 
oportunidades para el debate, en definitiva la relación que debe haber entre el 
ejercicio de la profesión y la docencia podía ser un tema a tratar, en fin de que 
manera se unen los profesionales de las artes escénicas con los docentes de 
las artes escénicas en una sociedad tan característica como la nuestra y tan 
amiga de las burocracias como la nuestra, en la selección de los profesores, de 
hecho creo que hay un elemento interesante a tener en cuenta y es que en los 
centros de enseñanza entran los profesionales de aquella materia que se 
imparte, los que ya tienen práctica en el ejercicio.  

Lo que creo es que las jornadas pueden unir varios cabos aquí de varias 
perspectivas de la educación en las artes escénicas o para las artes escénicas 
así que doy por hecho que hay materia suficiente para el debate, para el 
debate rico y eso es lo que nos deseo aquí, así que muchas gracias.  

 

María López: Muchas gracias a tí Alberto. Si os parece pasamos a la primera 
ponencia a cargo de Josep Lluís Guardiola, director de la ESAD (Escuela 
Superior de Arte Dramático) del Institut del Teatre de Barcelona desde 2.009, 
anteriormente había sido subdirector, licenciado en interpretación, diplomado 
en  mimo y pantomima, actualmente ejerce como profesor de interpretación, 
diplomado en estudios avanzados de iconografía,…   

Josep Lluís: En la tesis doctoral estoy trabajando sobre el teatro del Seicento, 
El Pantalone. 

María López: actor, director y dramaturgo. Y es también especialista en artes 
teatrales aplicadas a la comunicación. Participa como docente en el master de 
la Universidad Autónoma de Barcelona.  

Josep Lluís: Sí concretamente en 2 masters: uno el lideraje político y otro el 
master en competencias políticas. Es en ese ámbito en las tendencias teatrales 
aplicadas a la comunicación que veréis cuando hablemos de las salidas 
profesionales hay que hablar de esos nuevos nichos de empleo que van más 
allá de la especificidad del arte dramático como puede ser  la interpretación, la 
proyección escénica o la dirección, la dramaturgia, se están creando, en la 
realidad existen esos nuevos nichos de empleo y evidentemente uno de ellos 
por ejemplo es como aplicar todo lo que tiene que ver con teatro aplicarlo al 
ámbito de la comunicación, al coaching, competencias directivas para las 
empresas, todo lo que es aplicación de técnicas teatrales.  

María López: Muy bien, te cedo la palabra.  

 

 



Formación y mercado laboral: Luces y sombras. 

Josep Lluís Guardiola:  

Primero y ante todo, gracias por invitarme a participar en estas jornadas 
que me parecen muy interesantes. Al hablar de mercado y al hablar de 
profesión, es necesario hablar de formación, de aquellos estudios que permiten 
de una manera u otra acceder con solvencia al mercado profesional. Voy a 
intentar hilvanar un discurso que relacione formación y mercado  laboral,  
aunque lo más importante es todo aquello que se pueda generar 
posteriormente en el debate.  

Como docente que soy me interesa la formación, pero como 
responsable también de un centro educativo una de las cosas que más me 
preocupa es la inserción laboral. Siempre digo que si algo tengo en el 
estómago que me corroe es este tema: ¿qué sucede con nuestros egresados 
una vez han finalizado sus estudios?. Tengo la sensación, y no quiero parecer 
paternalista, que no les guiamos lo suficiente, que no somos capaces de 
generar unas plataformas efectivas que permitan insertarlos de una manera 
directa en el mercado laboral para el cual se han estado formado. Es un tema 
que ya me preocupaba cuando era subdirector de la escuela y sobre el cual me 
gustaría ser más optimista de lo que soy en estos momentos.  

Hablo desde el ámbito que conozco, Barcelona, y puedo afirmar que 
estamos en un momento de precariedad. Ciudad rica, cosmopolita, sí, pero la 
realidad es que el egresado que sale de la escuela -evidentemente en 
Barcelona no solo hay la escuela superior de arte dramático, sino muchas otras 
escuelas privadas que también abastecen el mercado- la realidad, insisto, con 
la que el graduado se encuentra es la de acceder de manera directa a un 
mercado profesional precario.  Pero para hablar primero de formación necesito 
conectar con el proceso que hemos iniciado en nuestra escuela, en el marco 
del espacio europeo de enseñanza superior, el conocido Plan Bolonia,  que ha 
culminado con un nuevo plan de estudios, donde se intenta reflejar ese perfil 
profesional que ya viene dibujado en el decreto de enseñanzas artísticas y en 
el decreto curricular de arte dramático, acorde a una realidad mucho más 
dinámica, en contacto con las nuevas tecnologías, con nuevos conceptos, 
procedimientos y metodologías de trabajo. Un proceso que nos ha permitido 
revisar aquello que estábamos haciendo y visualizar lo que podemos y 
debemos hacer. Replantearnos una formación excesivamente especializada, 
compartimentada, e individualizada. Hemos querido poner el acento sobre todo 
en el aprendizaje en y desde la práctica, en base a la idea de proyectos. Si 
inducción y deducción son dos caras de una misma moneda, en este caso nos 
decantamos hacia un modelo formativo de carácter inductivo: aprender 
haciendo y reflexionando sobre aquello que se hace. Podemos, así, visualizar 
modelo diferente de perfil profesional.  

Si una cosa es el teatro es paradigma del trabajo en equipo. Que el 
alumno entienda que el hecho teatral es un todo,  que la nómina teatral esta 
formada por un todo y que él está dentro de ese todo. Y lo mismo desde el 
punto de vista docente. Si hasta ahora había una tendencia, como decía 
anteriormente, a trabajar con el alumno de manera individual y fragmentaria, 



ahora hemos introducido el concepto de equipo docente. Ya no es solo un 
profesor, el maestro, quien enseña sino un equipo docente quien trabaja de 
manera coordinada para conseguir unos objetivos. Planteamiento de lujo, sin 
duda, pero si queremos hablar de transversalidad, de integración de 
conocimientos y de multidisciplinariedad, acorde con el teatro que se hace hoy 
en día, éste es el camino.  

Nosotros no formamos artistas, sino futuros artistas que se van a 
manifestar durante el desarrollo de su actividad profesional. Somos una 
escuela de carácter profesionalizado, donde se enseña y se aprende un oficio 
en el ámbito de la interpretación, de la escenografía, del espacio, del diseño, 
de la dirección, de la dramaturgia, y donde se debe potenciar la aparición de lo 
singular. Entiendo que el arte contemporáneo justamente se define por eso, por 
la aparición de poéticas propias y singulares. Es importante crear el espacio 
donde el alumno se siente parte de un equipo, pero donde también siente que 
tiene espacio para desarrollar y hacer emerger su propio universo. De ninguna 
manera una escuela de arte puede caer en la tentación de formar profesionales 
en serie. 

Formamos profesionales “competentes” en el ámbito del saber -
hablamos de enseñanza “superior” de arte dramático- del saber hacer, de las 
habilidades, de las técnicas y en el ámbito sobre todo del ser y estar, las 
denominadas competencias transversales. Todas las competencias, 
conceptuales, del ámbito del saber, del conocimiento teórico, historiográfico, 
así como las técnicas, han de ir de la mano de estas últimas: saber trabajar en 
equipo, manejar los instrumentos necesarios en el ámbito de la comunicación, 
gestionar las emociones, o valorar el riesgo y ser capaces de aceptar y tolerar 
el fracaso.   

La competencia en un artista no es algo abstracto, sino algo muy 
concreto y que se manifiesta en su ejecución. No es teórica, sino que la 
entendemos desde la acción, desde el único campo donde el profesional la 
puede demostrar. Hay que superar, de una vez por todas, la eterna dualidad 
entre teoría y práctica, que ha generado un divorcio entre pensamiento y 
creación. Partimos de una formación integral e integradora de conocimientos, 
donde el concepto, el procedimiento, la habilidad y la metodología van de la 
mano. 

Otro tema interesante es el contacto de nuestros graduados con la 
práctica profesional de otros países, a través de la realización de prácticas 
externas en teatros, compañías, centros de producción, talleres de 
construcción, o de ayudantías y asistencias. Facilitar que entren en contacto 
con otras realidades, otras culturas, otras maneras de entender el hecho 
teatral, otros contextos. El nuevo programa de movilidad Erasmus en prácticas 
hace posible este camino y desde la escuela apostamos fuerte en este sentido. 
Tenemos relaciones bilaterales con teatros y centros de producción de 
diferentes países europeos, Italia, Francia, Inglaterra, Alemania, el TNS de 
Estrasburgo, el TNP de Villeurbanne en Lyon,  la Comédie de Paris, o el 
National Theatre de Londres, a donde acuden nuestros alumnos para realizar 
sus prácticas.  

Pero si volvemos a la situación del mercado laboral, tal y como decía al 



inicio, no soy muy optimista. No se acaban de producir las sinergias necesarias 
y la colaboración entre las instituciones públicas. Nosotros estamos trabajando 
de manera directa con el Teatro Lliure, con el Teatro Nacional de Cataluña, 
pero creo que se debería potenciar muchísimo más ese tipo de relación entre 
todas las instituciones sufragadas con fondos públicos. Es fundamental 
establecer estas vías de comunicación entre las escuelas superiores de arte 
dramático y los teatros nacionales e incluso me apuro a decir con las 
compañías, ese teatro que se denomina privado, pero que vive también de lo 
público, Es importantísimo que se establezcan vías de colaboración, 
convenios, que permitan que nuestros egresados, nuestros futuros 
profesionales puedan acceder al mercado laboral con mucha más facilidad, a 
los circuitos de exhibición, sobre todo si son de carácter público. Si ya a nivel 
de escuela tenemos un cierta tendencia al clasicismo, la realidad es que en el 
mercado se apuesta poco por el riesgo, en una actitud demasiado 
conservadora. Prácticamente no hay espacio para la experimentación. Y es 
desde lo público desde donde se debe crear este espacio. Entiendo que desde 
lo privado se prime la rentabilidad económica, en base a unos criterios de más 
o menos comercialidad, pero es importante que se entienda la necesidad de 
ese espacio para la innovación, para el bien del teatro y para el bien de la 
cultura.   

Si a todo esto juntamos la necesidad de crear un star-system -no sé aquí 
en Zaragoza pero en Barcelona sí ocurre- lo que se produce es un efecto 
bucle, una especie de ocho que se retroalimenta. Son los actores mediáticos 
los que sirven de reclamo a los teatros para atraer al gran público y viceversa, 
como un circuito cerrado que bloquea la entrada de nuevos profesionales. Y 
son los mismos responsables de dirección, y no solo los productores, los que 
caen en esa trampa, en esa necesidad del profesional mediático y resolutivo, 
aquel que sé positivamente que me va a permitir ajustarme a las condiciones 
de producción y optimizar los recursos económicos sin problemas, “con una 
mirada ya nos entendemos”. Hace algunos años hablábamos de periodos de 
creación de 3 e incluso de 6 meses, ahora ya hablamos de un mes, seis 
semanas máximo. Es obvio que no se dan las circunstancias óptimas para que 
directores como productores puedan arriesgar algo más.  

Es importante, sí, hacer posible la aparición der mundos propios,  
singulares,  pero es igualmente importante que entiendan que en el teatro 
todos nos necesitamos, no solo para crear sino también para sobrevivir. Desde 
el Institut potenciamos este discurso ya desde las aulas. La creación de un 
espacio común, ya desde primer curso, entre las tres especialidades, 
interpretación, dirección y dramaturgia, y escenografía, ayuda a que el alumno 
entienda que sin el otro uno no es nada. Incluso a nivel de jerarquía.  Se 
trabaja más desde una idea clara de transversalidad que no de verticalidad. 
Prácticas comunes de grado desde el primer año hasta el cuarto. En primero la 
práctica es concebida como   un magma donde no existen roles definidos y en 
el cuarto año se concreta en forma de práctica integrada, donde la escuela 
pone los medios necesarios para que los alumnos, que se supone ya han 
adquirido la autonomía para gestionarse, puedan generar proyectos y sobre 
todo estructuras, grupos, compañías.  

Es conocido el teatro catalán por la irrupción de compañías en el 



panorama teatral español e internacional. Hay que seguir apostando en este 
sentido. Puedo afirmar que año que pasa veo como nuestro esfuerzo empieza 
a dar fruto y no hay cosa más satisfactoria que ver una práctica común 
integrada formada por una docena de alumnos de las diferentes especialidades 
con un nivel de rigor y calidad excelente. Ese es el futuro. Que puedan acceder 
al mercado profesional como colectivo. Tenemos la obligación de formar 
profesionales de las artes escénicas no tanto para satisfacer las necesidades 
del mercado como para transformarlo.  

Trabajamos para que nuestros graduados, futuros profesionales, sean 
sobre todo artistas. Somos una escuela de arte, no una escuela técnica, donde 
se forman artistas creadores. Artistas que entienden que su actividad 
fundamental es la creación desde la interpretación, desde la escenografía, 
desde la dirección y la dramaturgia. Artistas competentes y diestros en su 
materia. Artistas que sienten curiosidad por la vida, que la absorben, que la 
miran, que la escuchan. Receptivos y abiertos. Artistas que proponen, que 
trabajan en equipo y que se sienten parte de un todo. Artistas comprometidos, 
que conectan con la sociedad de su tiempo y que la transforman. Que no son 
arrogantes porque se sienten intelectuales y artistas, sino que solo entienden 
su trabajo desde la humildad. Solidarios, compañeros de viaje, que hacen de 
su oficio una opción de vida, una manera de entender el mundo y de 
relacionarse. Vitalistas y generosos. Artistas que piensan y reflexionan sobre el 
hecho de la creación. Que convierten la creación en objeto de investigación y la 
investigación en instrumento para la creación. Este es el futuro. Muchas 
gracias. 

 

María López: Bueno el es Rafael Ruiz, profesor de interpretación de Resad, 
están aquí las dos grandes escuelas.  

Josep Lluís Guardiola: Y que trabajamos codo a codo, cada vez más. Y que 
quede muy claro que trabajamos muy codo a codo. De una oposición como 
tiene el Madrid y el Barça hemos pasado a otra cosa, no? No se si tendremos 
tiempo, pero justamente cuando hablábamos de este Erasmus en prácticas, de 
este salir al extranjero, estamos en proyectos comunes muy codo a codo.  

María López: Buenos os lo presento muy brevemente y le cedo la palabra. Él 
fue jefe de estudios y vicerrector de la Resad desde el 2002 hasta el 2005,  
ahora es profesor de interpretación de la misma como decía y de pedagogía 
del movimiento, es profesor y vicepresidente del estudio Simca. Que esta 
dedicado al estudio de la enseñanza y del arte y del movimiento. Es director 
teatral desde 1990 en diferentes compañías profesionales y ha dirigido hasta la 
fecha 20 espectáculos. Fundador y miembro del consejo de redacción de El 
Pateo la revista critica de las artes escénicas. Te cedo la palabra.  

 

 

 

 



Las enseñanzas de Arte Dramático: arte, pedagogía y legislación. 

Rafael Ruiz:  

Lo primero agradecer a Ares que me hayan invitado y a ver si se 
confirma que realmente tengo algo que decir, algo que aportar en estas 
jornadas. Tengo un cariño especial por Zaragoza porque me sorprende, los 
que estamos en las grandes ciudades se ve un cierto escepticismo o ciertas 
cosas en las grandes estructuras en las instituciones, se acusa el cansancio, 
pero cuando he venido a Zaragoza he venido a dar algún curso de 
interpretación, para dar algún curso a los profesores sobre asuntos de las 
reformas sucesivas en las enseñanzas artísticas me ha dado siempre una 
impresión de vitalidad de ganas de trabajar y en ese sentido al final y sobre la 
marcha habrá referencias sobre la Escuela Municipal de Teatro de Zaragoza, 
que yo ya tengo ganas de que se cumpla de una vez a ser de enseñanza 
superior porque de hecho en la práctica es una enseñanza superior. Entonces 
da más rabia todavía que muchos de los elementos que uno considera en la 
enseñanza superior y que en la Resad pues a veces cuesta cuando he venido 
aquí he visto que los equipos de trabajo trabajan y plantean los temas con una 
contemporaneidad en las enseñanzas que para sí quisieran muchas 
instituciones superiores. Por lo tanto me alegra muchísimo estar aquí y aportar 
lo que pueda y el tema por donde voy a tratar o intentar de alguna manera de 
aportar algo va a ser el tema de la memoria, memoria de los procesos 
educativos que hemos sufrido, que hemos sufrido no, que hemos pasado 
porque sufrido…bueno sí los hemos sufrido pero que en realidad han sido 
tremendamente positivos y me he atrevido a esto por una cuestión, porque yo 
creo que corren el peligro de no ser suficientemente comprendidos la 
relevancia que han tenido y la importancia en la educación y en la profesión 
teatral en España y en este momento cuando estamos en Bolonia estamos en 
Europa y yo creo que hay que hacer un recuerdo para no perder de vista de 
donde venimos y me refiero a las dos grandes reformas  que ha sufrido la 
educación que han sido la reforma de la LOGSE y la reforma de Bolonia 
actualmente.  

En el escrito que pasé a Ares el título de la ponencia era: “Las 
enseñanzas de Arte Dramático: arte, pedagogía y legislación”, cuando estuve 
hablando con el director de la escuela sobre este título, Ángel Martínez Roger, 
me dijo pero si eso es todo, es todo pero el hecho de relacionar arte, 
pedagogía y legislación en las enseñanzas de arte dramático tiene su 
intríngulis. Cual es el primer intríngulis, que voy a hacer un discurso 
políticamente incorrecto. Voy a hacer una apología de algo tan mediocre como 
es la legislación. O sea voy a romper una lanza por la legislación, por la ley, y 
entonces siendo un teatrero, más o menos de izquierda, pues resulta un poco 
obsceno que me ponga a defender la ley. Pues sí, voy a defender la ley y 
además voy a intentar hacerlo lo mejor posible. Bien, ¿por qué voy a hacer 
esta apología? Por que en los últimos tiempos está surgiendo una cierta moda, 
queda bien ser un poco insumiso. Parece que oponerse a la ley el artista, decir 
que desprecia la ley, que la ley le coarta, que es burocracia. Yo personalmente 
pienso que mi experiencia es totalmente diferente y pienso que además la 
experiencia de una persona, un pedagogo de enseñanzas artísticas en España 
en este momento, creo que tiene poco que ver con esto. Me explico, la reforma 



de la LOGSE tuvo una importancia fundamental en España, pero ahora ojo el 
que diga que la LOGSE es buena porque automáticamente es defenestrado. 
Porque la LOGSE es la causa de todos los fracasos escolares que ha sufrido 
España. La LOGSE es la causa de la ignorancia, del fracaso escolar. La 
LOGSE es la causa del fracaso escolar en España. Este el discurso al cual me 
opongo radicalmente. Independientemente del ámbito de la secundaria, voy a 
hablar del ámbito de las enseñanzas artísticas. Allá por el 90 no estoy 
hablando cuando yo estudiaba la carrera de arte dramático que fue a finales de 
los 80, que finalizaba una tendencia en donde la mayoría de los profesores 
eran tipo Manuel Dicenta que enseñaban tipo: “esto no se dice así, burro que 
se dice así” y lo que hacía era decir como lo hacia él. Y ya poco a poco, van a 
venir gente de Estados Unidos, Rusia, Argentina, empezó esto a moverse un 
poco y empezaron a moverse las metodologías y empezamos a entender que 
había métodos de trabajo que si los aplicabas llegabas a resultados, que 
existían unas ciertas palabras que decían cosas, que si las decías otros te 
entendían, esto fue muy importante. Pero la mayoría de nosotros venía del 
campo artístico. ¿Y donde esta el campo artístico? Pues venía por ejemplo en 
un comentario de una actriz, de un grupo tan importante y progresista como 
Animalario que dice que ellos actúan desde las tripas. No sé donde esta 
situado metodológicamente la tripa en cuanto a los sistemas e instrumentos de 
trabajo, pero a ella le salía de las tripas. Pero decía eso porque era incapaz de 
realizar un trabajo que se le pedía a nivel técnico. Esta era la situación que 
teníamos y empezamos a aprender este tipo de cosas. Y cuando apareció la 
LOGSE, apareció la legislación que insertó las enseñanzas artísticas dentro del 
sistema educativo, empezamos a ser menos marcianos, aunque todavía lo 
somos, cuando empezó la LOGSE empezó a haber una serie de términos, 
empezamos a hacer una transición de artistas a pedagogos, aunque muchos 
de nosotros habíamos nacido con mentalidad de pedagogos pero nadie nos 
había enseñado a ser profesores. Esa es una de las cuestiones que me 
interesan más, como enseñar a los alumnos a ser profesores, como crear 
metodologías didácticas a los alumnos para enseñar a otros a ser actores.  

Bien pues en ese momento empezaron a haber diferentes términos, hay 
que entender que gracias a la LOGSE hay cosas que ahora nadie se preocupa 
que vinieron de ahí, que por ejemplo son los diferentes niveles de concreción 
de un curriculum que ha llevado que si hay en un momento determinado una 
ley estatal puede haber  unas determinadas variaciones en las autonomías , 
puede a su vez haber una serie de variaciones en los centros, incluso puede 
haber una serie de variaciones en los diferentes departamentos y después 
esos departamentos pueden generar unos programas que a su vez generen 
variaciones en las diferentes prácticas pedagógicas en el aula. Eso no se 
conocía hasta el momento y eso es fruto de la LOGSE, que el Institut del 
Teatre tenga un determinado programa diferente al que tenemos nosotros, eso 
es fruto a que se permitió porque había una flexibilidad que permitía ese tipo de 
variaciones, al mismo tiempo que permitía que hubiera cuestiones comunes 
pero eso que hay que estamos en dos autonomías distintas pues es 
comprensible. Pero en Andalucía, que hay dos escuelas de arte dramático, 
convivían diferentes proyectos de centro y se da el caso también que Canarias 
tenía un proyecto de escuela singular que pertenecía al sistema, estaba inserto 
en el sistema educativo español de las enseñanzas artísticas, de manera que 
la tan denostada LOGSE facilitó, permitió, vehiculó, que eso conviviera. Hay 



cosas muy importantes que se están dando en nuestra educación y que 
realmente no apreciamos su valor, por ejemplo cosas tan tontas como el 
concepto de objetivo y su ligazón a la evaluación, cuando hablamos de 
objetivos hablamos de finalidad educativa. Pero si ese objetivo no está 
formulado de manera clara, de manera expresa, yo quiero lograr esto del 
alumno, después cuando llega el momento de la evaluación como voy a velar 
por los derechos del alumno o saber si lo estoy evaluando correctamente 
cuando la finalidad fundamental es ese objetivo. No hay posibilidad, eso por 
ejemplo es algo que se maneja cuando se maneja una programación o cuando 
se coordina un equipo pedagógico, pero eso nace de la reforma de aquello 
años.  

Otra cosa que es importante y que ha sido fundamental y que Bolonia 
desarrolla esto es la cuestión de los contenidos conceptuales, procedimentales, 
actitudinales, lo utilizamos diariamente pero eso proviene de ahí. ¿Como se 
come esto? Pues se come siendo que es muy difícil enseñar una serie de 
conceptos, cosas que tienen un nombre y que significan cosas a enseñar a un 
alumno a hacer cosas que son los procedimientos o a enseñar al alumno a 
como comportarse para adquirir un buen aprendizaje.  Son cosas diferentes y 
ahora lo tenemos  muy claro en la enseñanza pero eso proviene de ahí. Y 
finalmente por decir algunas cosas principales: la evaluación continua, que se 
diferencia de la situación de evaluación, quiero decir, hay veces que te 
enfrentas a un examen, a una muestra, que no tiene porque ser un examen 
escrito frente a los que nacía la evaluación continua, es un momento en que tú 
evalúas un proceso, una fase y se diferencia de la evaluación diaria por medio 
de unas notas, esos planteamientos que están resumidos, eran los que 
marcaban un espíritu nuevo y ojo, esa LOGSE no se hizo desde arriba hubo un 
proceso tremendo que acabó en el libro blanco que cada vez que se hace una 
reforma se hace un libro que ocupan los archivos de los ministerios pero que 
se consulta con el sector, que se esta hablando.  Y últimamente tenemos muy 
cercano el libro blanco con nuestra ponencia que se hizo, la ley  es decir, ha 
seguido al pie de la letra principios y filosofías de la ponencia que se hizo 
consultando el ministerio con el sector, con la mesa de escuelas.  

La mesa de escuelas se reunió y empezó a elaborar una ponencia, un 
proyecto de lo que ellos consideraban o considerábamos nosotros lo que tenía 
que ser esa reforma del Plan Bolonia y yo me acuerdo que fuí de los primeros 
que estuvo en esa mesa, después ya salí de la dirección y se han ocupado 
otros. Pero para mí fue muy emocionante estar con Raimon en esas reuniones, 
estar compartiendo con el Institut y con otros centros ese proceso. Empezamos 
a trabajar, a hacer nuestros programas, con objetivos, con palabras que 
significan cosas, esto tiene que ver con lo que decía Josep Lluís con la 
capacidad de crear equipos. Es imposible que un equipo funcione si no se tiene 
una terminología común, si no se entienden, simplemente en la manera de 
hablar. Eso es fruto a que nos obligaron, nos exigieron, nos pidieron que nos 
pusiéramos a trabajar dentro de una disciplina pedagógica dentro del ámbito de 
la didáctica que es diferente de la disciplina del arte dramático. Cuando ya más 
o menos sentíamos que éramos capaces de hacerlo nos plantean otra reforma. 
Lo que hemos sufrido la Resad y el Institut con Bolonia nadie lo sabe, hubo 
varias dimisiones, entre ellas la mía como jefe de departamento porque la 
presión es brutal. Fue un proceso doloroso pero al mismo tiempo apasionante, 



os pongo un ejemplo, una de las primeras reuniones de la comisión que creó el 
claustro para esto, estuve escuchando y al final dije: mi intervención fue 
escabrosa pero dije debo de ser el único que se cree esto de Bolonia. Porque 
en realidad me lo creía y sigo creyendo, y se va demostrando como decía 
Josep Lluís en su exposición, el modelo de alumno que necesitábamos, el tipo 
de trabajo en el que crees y crea el Institut es este, mucho de este espíritu de 
Bolonia. Pero, ¿donde empezó esto? Fue un grupo de gente de universidades 
hartos de los problemas que les estaban creando los erasmus, cada erasmus 
venía de un lugar diferente con un currículum diferente y ¿como se 
convalidaban? Era imposible, era muy duro, una serie de gente sufrió estas 
cosas ¿y que hizo? se puso a trabajar con gente con conocimiento pedagógico. 
Os recomiendo los documentos que hay en la red que se llama tunning y solo 
el nombre ya da ganas de leerlo, tunning significa en ingles acordar, templar, 
afinar pero además lo vamos a poner en gerundio porque la educación es un 
proceso y por eso es tan interesante leerlo porque esta detrás de lo que 
después se convirtió en ley. Estos principios eran absolutamente necesarios, 
es imposible como el euro, pensar en Europa sin esto, que pasaba cuando un 
profesor tenía que salir fuera? Porque existe una necesidad de movilidad, en el 
alumno y en el profesor y en el profesional. Todo esto esta debajo de Bolonia. 
La necesidad de crear estructuras, mecanismos, procedimientos para que todo 
lo que se haga en los diferentes países pueda ser cuantificado, pueda ser 
digamos entendido por todo el mundo y por tanto ser útil para todo el mundo. 
No se trata de promover la movilidad, se trata que para cuando te muevas te 
sirva que es fácilmente entendible. No se trata de promocionar al alumno, el 
problema es que si el alumno no se marcha es porque tiene problemas porque 
no lo entienden, no le homologan lo que hace, etc, etc… Por tanto Bolonia 
pasa del tema educativo al profesional, al empresarial, a lo económico, a lo 
social y a lo cultural. Es decir, es una necesidad donde realmente el hecho 
educativo está inserto en la sociedad.  La ponencia de Josep Lluís lo deja muy 
claro, en estos momentos nos preocupa fundamentalmente qué va a pasar con 
la gente que sale de nuestras escuelas. Y la incógnita mayor para eso lo 
constituía el termino objetivo, es decir lo que es la finalidad educativa, si yo 
formulo que es lo que quiero del alumno en cuanto a lo que yo quiero del 
alumno es una cosa pero si formulo lo que yo quiero que aprenda el alumno 
desde el punto de vista de una palabra que se llama competencia estoy 
formulando lo que yo creo que necesita el alumno para aprender una profesión 
y esto es lo fundamental.  

Que lo fundamental es que yo estoy creando profesionales, artistas para 
que sean útiles a la sociedad. Ahí viene una de las cuestiones que ha sido más 
incomprendida de Bolonia y que decía que las instituciones educativas estaban 
siendo fagocitadas por el mundo profesional. Bueno, quiero decir puede ser 
que si y puede ser que no pero creo que es muy importante entender que si la 
universidad, que si los centros de enseñanza siguen un esquema, en donde es 
una reserva de conocimiento que es un termino que realmente es el espíritu de 
la universidad realmente medieval, es decir, pasamos de una universidad como 
reserva del conocimiento a una universidad insertada en las necesidades de la 
sociedad. Dicen pero bueno se van a quitar los estudios de griego, de semítica 
de tal… no son rentables, evidentemente habrá en vez de 10-15 sitios en 
España que se estudie semíticas con un alumno pues habrá a lo mejor solo 
una universidad en la que se optimice esa cuestión, una universidad en la que 



esté interesada por eso. Ahí puede haber un debate pero si entendemos la 
universidad como una reserva de conocimiento, o si entendemos a la 
universidad como un centro inserto  dentro de la sociedad que aporta cosas y 
que recibe cosas es absolutamente diferente. Yo creo que la universidad 
también tiene que luchar para que su conocimiento llegue a la sociedad. Hay 
muchos debates y yo creo que muchas veces se ha entendido mal Bolonia. Lo 
digo no se, muchos departamentos de universidades anquilosados han tenido 
mucho que ver en el proceso de oposición de Bolonia. Que cuando uno se 
enfrenta con los documentos de Bolonia uno no se encuentra con lo que se ha 
dicho en las rebeliones de estudiantes y ojo porque yo tengo mucho respeto 
por las rebeliones de los estudiantes pero tengo mucha conciencia de que han 
sido manipulados, que hemos sido manipulados porque yo también he sido 
estudiante. De manera que el concepto de competencia ha sido uno de los 
elementos y la cuestión del crédito. El crédito me parece uno de los hallazgos 
más increíbles, tiene su miga. Como si no es posible que hubiera 
enfrentamientos en nuestra escuela por una décima, eso quiere decir que ahí 
en esas décimas se juegan muchas cosas: se juega filosofía, se juega 
pedagogía, se juega intención pedagógica, se juega papel de preponderante, 
se juegan muchas cosas. Detrás de los números existe una cantidad de 
contenido increíble y que ese contenido es muy interesante. Preocuparse por 
él, en vez de la mar y sus arenas del espíritu y sexo de los ángeles, estamos 
hablando de realidades y de que esas realidades son objetivables, tienen 
nombre y tienen cuantificación. Y a mi me parece que esto es muy importante, 
un crédito en Bolonia es una unidad de medida pero del trabajo del alumno y 
ahí esta la cuestión fundamental. Y esto ha ocasionado y va a ocasionar 
muchos problemas, muchos cambios importantísimos.  

Si la unidad de medida está situada en el tiempo del profesor para un 
administrador siempre es mas fácil, tantas horas trabajadas, tanto dinero, etc, 
etc… ¿Pero como computas el tiempo del alumno, y tiene sentido computar el 
tiempo del alumno? Absolutamente sí porque se va a producir otro fenómeno 
que me parece muy interesante. A pesar de lo que digamos, tenemos una 
tendencia a una pedagogía dependiente, quiero decir, cuando estamos en 
clase hacemos mucho porque somos muy proteccionistas con el alumno, no se 
si tiene que ver con lo que está sucediendo con los padres. No soy padre pero 
soy profesor y he cometido el error de facilitarle demasiado al alumno las 
cosas, en darle demasiadas cosas y no esperar a que el alumno haga, que el 
alumno sea el protagonista del hecho pedagógico, eso nos pone en situaciones 
muy peligrosas porque el alumno se convierte en un alumno consumista 
porque consume en términos, conocimientos y llega un momento en el que 
estás metido en una sinrazón pedagógica. Vamos a ver, este es tu tiempo, 
tienes que trabajar y yo te doy una serie de elementos y si no trabajas 
entonces suspendes o tienes menos nota.  

Hay un problema con los profesores de interpretación de siempre y es 
que ¿de quién es el montaje final del alumno o del profesor? y eso refleja una 
realidad. ¿Quién lo está haciendo? y es una rueda en que te metes y lo que 
haces muchas veces es salvar al alumno para que quede mejor, para que el 
montaje quede mejor porque si no luego dicen: ahh el montaje de Rafa ese no 
ha funcionado muy bien. Entonces tú como defensa lógica dices que haces el 
montaje lo mejor posible salvo alumnos inútiles y que merecen un suspenso. 



Pues esto es una de las cosas que pienso que va a ir cambiando. Yo creo que 
el Institut va por delante en este tipo de trabajos, en el hecho de que el alumno 
sea mas autónomo y nos ha dado varios ejemplos.  

Por contraste por ejemplo recuerdo que vinistéis a la escuela a ver 
nuestro proyecto de talleres integrados que es un poco otro de los elementos. 
Otra de las cosas a las que va a contribuir Bolonia es a romper, descentralizar, 
desestructurar las especialidades. Llega un momento en que las 
especialidades no pueden tocarse, que la especialidad de dirección no se 
toque, que la especialidad de interpretación que no se toque, escenografía, 
todos atrincherados en nuestros departamentos con un kalashnikov 
atrincherados en nuestros departamentos para que no entre nadie porque es 
un reducto donde queremos hacer las cosas de nuestra manera. Hay que 
comunicarse entre departamentos, eso es uno de los problemas que existe. No 
hay una comunicación entre los equipos de dirección e interpretación en la 
Resad, y digo yo entonces como voy a trasladar al alumno que en un futuro 
profesional se tienen que entender, malamente. Es decir, en general no se 
entiende. Pues todo esto yo creo que va a contribuir a que se encauce de otra 
manera porque evidentemente si establecemos tiempos los del alumno, que el 
espacio es del alumno, el alumno va a reclamar esos espacios que ahora 
tenéis vosotros. Ese es uno de los problemas de las practicas comunes de 
grado que nos encontramos en cuarto con unos talleres muy buenos pero de 
gente que no se había conocido en los tres años y los alumnos decían como 
me voy a integrar si no se con quien. Por que nosotros, el departamento de 
interpretación les prohibía hacer trabajos en primero y en segundo. Tiene su 
razón, se entiende en cierto sentido pero había unas contradicciones enormes. 
Nuestro proyecto de talleres integrados era muy interesante pero se tuvo que 
terminar porque era un caos. Porque no correspondía justamente, no había un 
espacio de prácticas comunes de grado como se esta planteando.  

Finalmente, mi balance lo que yo quiero transmitir es que estas reformas 
han sido tremendamente positivas para aportar de alguna manera una cierta 
objetividad en el trabajo pedagógico en el aula, en nuestro conocimiento como 
pedagogos, y que eso ha contribuido a su vez en una mejora en la practica 
profesional. Pongo un ejemplo simplemente, yo creo que esto ha contribuido en 
dos cuestiones: la primera en la nomenclatura por ejemplo es decir, si nosotros 
pedagógicamente acostumbramos al alumno a utilizar una nomenclatura y 
nosotros lo utilizamos como pedagogos, el alumno cuando salga va a utilizar 
esa nomenclatura, no dirá por ejemplo vete con un ritmo mas rápido que no, 
que no se llama ritmo que se llama tempo. O habla con un tono mas alto, que 
no que tono es agudo o grave, es decir, habla con un volumen más alto. Estas 
cosas parecen tonterías pero estas palabras las entendemos bien, pero cuando 
hablamos de términos mas complejos, estamos en procesos, el director esta 
hasta aquí el actor está hasta allá y todo el mundo está muy cargado, es decir 
simplemente si tu te empiezas a enrollar con palabras que significan mucho 
para el director pero que en realidad no tienen un significado claro y concreto, 
la profesión va a gastar dinero en balde y  el porqué, porque el tiempo y el 
esfuerzo vale dinero y en  cuanto a los procedimientos, si acostumbramos a 
que el arte es decir es un resultado de poner en práctica una serie de técnicas 
a parte del talento que yo tengo, mi creatividad pues es diferente porque el 
actor entenderá mejor al director, el director entenderá mejor al actor, es decir, 



porque el entendimiento no es una cuestión de magia, es cuestión de 
conocimiento y el conocimiento tiene dos partes los procedimientos los 
mecanismos y las nomenclatura, las palabras que utilizamos. Bueno pues nada 
más, simplemente haber comentado estas cuestiones que tienen que ver con 
historia, con memoria, que tienen que ver con nuestra práctica educativa y con 
la legislación que nos ha ayudado a mi parecer y que por otra parte está ligado 
a la práctica profesional que es en definitiva nuestro objetivo en estas 
instituciones. Muchas gracias. 

 

María López: Muchas gracias a los dos y tenéis la palabra. Abrimos un debate 
para que preguntéis y os informéis de lo que queráis, tenéis aquí dos fuentes 
de información magníficas.  

Alberto Lafarga: Lo mío no es una pregunta, es una manifestación de envidia. 
La metodología que habéis planteado y el concepto de educación creo que no 
solamente se tendría que aplicar para las artes escénicas y a las artes en 
general sino para cualquier actividad educativa que se pudiera plantear. Estaba 
pensando que igual se puede plantear para la ciencia, entonces simplemente 
manifestar mi envidia. Y eso si me gustaría ampliar un poquito en mi 
mentalidad burocrática y docente plantearos la pregunta ¿cómo se consigue 
esa articulación que sobre todo el Institut ha hablado entre el profesor que 
viene de la profesión y que está activo en la profesión y un sistema, una 
escuela  que es oficial, es institucional que implica una cierta funcionarización 
de ese profesorado, de que manera se relacionan esas dos realidades. En la 
universidad generalmente tenemos a unos profesores que están  de por vida, o 
en mi propio ámbito que es la burocracia administrativa.  

Josep Lluís Guardiola: Pues con mucha flexibilidad. O sea y es la palabra que 
mas cuesta hacer entender a la burocracia. Yo personalmente llevo 6 años 
ocupándome de cargos de gestión y eso a mí por ejemplo me ha obligado a 
abandonar ciertas tareas en el ámbito profesional, también me he dedicado 
más al campo de la investigación. Pero si que es cierto que nosotros desde la 
escuela entendemos que hay que posibilitar que el profesor que está en 
plantilla porque es una fórmula de profesorado, tenga esa posibilidad de 
combinarse y de realmente de posibilitar que pueda realizar su actividad 
docente y su actividad profesional, es que si no, no tiene sentido. Y después 
con otra figura de profesor asociado que es ese profesional y de aquí tiramos 
mucho que es contratado para realizar una actividad específica, talleres, 
direcciones o concretamente en el ámbito de la dirección artística, el 
audiovisual, etc… gente específica que viene contratada para impartir esa 
enseñanza. Pero sobre todo con flexibilidad, con rigidez es imposible de 
realizar este planteamiento que tú acabas de reconocer. Es fundamental una  
escuela de arte, una escuela que realmente entiende que tiene que 
reinventarse constantemente, que tiene que estar siendo alimentada por lo que 
se está generando, es lo que se hace fuera lo que alimenta a la escuela y es lo 
que hace la escuela lo que alimenta y transforma lo que se hace fuera. Si eso 
no somos capaces de entenderlo mal, pues eso con mucha flexibilidad. Y lo 
estamos intentando y yo creo que lo estamos consiguiendo pero lo que si es 
cierto es que es difícil. Quería decir una cosa referente a lo que ha dicho Rafael 



sobre esta nomenclatura por ejemplo lo que a nosotros Bolonia nos ha 
posibilitado y lo hemos aplicado a la escuela es no solamente crear estos 
espacios comunes en esas prácticas de grado sino que ya el alumno en las 
especialidades desde primero, comparte un lenguaje común. Hay una serie de 
materias conceptuales que son compartidas por las tres especialidades. En 
una asignatura que es Teoría de las Artes del Espectáculo no solamente esta 
impartida para alumnos de interpretación o para alumnos de dirección sino que 
los grupos son compartidos. Por tanto hay asignaturas en las que tenemos 
alumnos de escenografía, de dirección y de interpretación y eso genera un 
lenguaje común, un mundo propio fundamental porque esta gente va a salir, 
durante el proceso de aprendizaje ya va a compartir una nomenclatura, todo un 
lenguaje, y que luego todo eso se va a transportar al mundo profesional.  Y 
esto es fundamental, no solamente desde la práctica sino también desde todo 
el ámbito conceptual  y de lenguaje.   

 

Rafael Ruiz: Con esta cuestión que hablas del tema de la inserción dentro de 
la universidad, dentro de los centros educativos, a mí me parece que es más 
fácil, yo creo que hay que pedir a la administración mucha más flexibilidad 
desde las instituciones lo entiendes más porque tienen que jugar con tiempos, 
sueldos, etc… es mucho mas complicado. Creo que es más fácil traer 
profesionales a la institución, más fácil que digamos abrir espacios para que 
profesores puedan tener sus tiempos de práctica profesional. Esto también 
puede tener sus perversiones, por ejemplo nosotros estuvimos luchando por 
algo que el Institut ha tenido siempre y es la figura del profesor agregado 
especialista. Ahí en Madrid eran interinos, numerarios y no hay otra posibilidad, 
insistiendo mucho sobre todo en teatro gestual. Ahí el problema que teníamos 
es que en aquellos tiempos no existía gente que tuviera una titulación superior. 
En general habían estudiado con Lecoq, Philippe Golié, Decrue, pero no tenía 
una titulación superior entonces, ¿que es lo que pasó? Pues nosotros pedimos 
que era muy importante que existiera esa figura del especialista, que se 
activara que por cierto estaba legislado, total que al final se consiguió a duras 
penas y en ese momento yo estaba de vicedirector y articulamos la 
especialidad en que el especialista se encargaría por ejemplo en cuarto hay 
dos partes de talleres integrados, las prácticas comunes de grado y el 
espectáculo fin de carrera que estaba dirigido por un profesor. Pero nos 
parecía que el hecho de coger todos los años a una persona diferente del 
medio, que pudiera darles una perspectiva del teatro gestual, visual, del 
movimiento, teatro danza, era un escalón y eso funcionó muy bien. Pero, ¿que 
pasó al cabo de los años? Que empezó a perder el espíritu y el profesor que 
era especialista quería coger la plaza y al final en vez de estar ahí en ese 
espacio y coger a los alumnos y plantear un trabajo diferente, al final primó que 
se anquilosó y se estructuró en una plaza que en realidad sigue siendo 
especialista pero ya no tiene el carácter que quisimos de especialista. Quiero 
decir, tiene sus inconvenientes desde el punto de vista de la administración 
pero también tiene inconvenientes porque se puede pervertir que quiere su 
puesto de trabajo. ¿Que vas a hacer negárselo? Yo recuerdo entonces que 
como vicedirector le decía que no queríamos echarle porque lo hubiera hecho 
mal sino que queríamos ese espíritu pero a pesar de eso funcionó un tiempo 
mientras había una mano firme pero después se volatilizó. Mi experiencia es 



esa y mi deseo al igual que Josep Lluís es que eso debe existir porque hay otra 
cosa que es muy importante, como educadores nos cansamos, nos agotamos, 
después de un tiempo de ejercer estas dando, dando, dando y además yo creo 
una cosa que el pedagogo no tiene que ser creativo, el que tiene que ser 
creativo es el alumno y eso te obliga a estar por debajo de tus expectativas o 
inquietudes creativas y claro, llega un momento que eso tiene mal arreglo 
porque a veces llega un momento en los montajes una serie de cosas es ser 
creativo cuando tu función no es ser creativo si no la de tus alumnos y yo creo 
que deben abrirse esos espacios  donde el profesor pueda continuar su carrera 
profesional independientemente de la pedagogía.  

 

Josep Lluís Guardiola: Yo creo que una buena escuela es aquella que tiene 
una plantilla mixta. Theatre College de Copenhage, Manufacture de 
Estrasburgo, son escuelas donde la plantilla fija es mínima. Y cuando digo 
mínima es mínima, 8-10 profesores y todo el resto es gente que pasa y eso es 
lo que hace que una escuela sea realmente viva, dinámica, que vive el 
presente, el gran riesgo y esto no lo debería decir. Esto pasa cuando se 
pervierte esta situación y entonces lo que se tiende es a crear la plantilla, a 
coger la plaza y esto insisto es políticamente incorrecto. Claro cuando eso pasa 
la única solución es la flexibilidad, porque si no permitimos que esa gente que 
está en plantilla, que estamos en plantilla, tengamos ese espacio donde poder 
experimentar, ejecutar eso que es tu objeto de estudio y que luego tú trasladas 
al aula entonces nos quedamos muertos. La escuela se muere. Si conocéis las 
escuelas europeas, aquí la tendencia que tenemos en el mediterráneo, este 
tema de funcionariado, cuerpo de profesores y eso que nosotros somos 
diferentes, nosotros somos un organismo autónomo y las figuras contractuales 
son diferentes pero claro es un poco delicado si no hay flexibilidad en base a 
esta fórmula en la que estamos todos instalados la escuela se muere, es así de 
claro. Hay que facilitar al máximo que los profesionales pasen por la escuela. Y 
que los pedagogos se vayan al campo profesional, que trabajen y que traigan.  

 

Asistente: Yo soy una gran afortunada, yo estudie en la Resad y quería 
compartir mi experiencia porque después de 4 años allí formándome tuve la 
suerte de formar parte de un proyecto integrado y que es verdad lo que 
comentaba Rafael que no es fácil, que empiezas sin conocer a nadie y tienes 
que formarte con el grupo sin haberte conocido y sin haber tenido prácticas con 
ningún otro alumno de otras especialidades y realmente nuestro grupo pudo 
sacar el proyecto adelante. Mi pregunta es con respecto a la gestión cultural 
que considero que es muy importante para cualquier creador, artista o 
intérprete. En la escuela yo no he podido formarme en esa materia y me he 
tenido que formar fuera de la escuela, me hubiese gustado como alumna haber 
recibido esa información desde el principio. Me siento muy creativa, muy 
artista, muy intérprete pero no sabía como elaborar una subvención, como 
elaborar un proyecto, cosa que considero fundamental para sobrevivir en este 
mundo del artista. Entonces mi pregunta es: ¿se consideran los estudios de 
gestión cultural dentro de las asignaturas de cualquier graduado superior de 
arte dramático? 



Rafael Ruiz: Sí, si de hecho están mas que contemplados.  

 

Josep Lluís Guardiola: Hay una materia concretamente que es producción y 
gestión con muy pocos créditos hay que decirlo, porque ha habido mucha 
resistencia, esta es la paradoja. Lo que tú pides cuando esta mesa de escuelas 
tiene que empezar a repartir los créditos, gestión cultural tenía 4 créditos, claro 
que es importante la gestión. 

 

Rafael Ruiz: De todas maneras yo creo que hay una carencia, yo creo que por 
la procedencia, volvemos un poco a que las reformas nos han tirado hacia 
estos sitios que tu estas hablando, porque de donde procedíamos lo importante 
es el actor, lo importante es el arte, el director y ya está. Entonces, yo creo que 
esto es un error y que muchas de las carencias por ejemplo en la Resad que 
es lo que yo conozco provienen de esto. Algunas se van a solucionar dentro 
del grado pero donde van a solucionarse realmente es en el postgrado. Yo creo 
que hay dos terrenos  importantísimos la gestión cultural y la pedagogía y la 
didáctica que tienen que tener su marco en el postgrado y que en este 
momento no lo tienen porque no existen espacios de postgrado realmente 
nacidos de los centros de arte dramático. Son experiencias nacidas con 
universidades y no es posible entenderlos desde realmente las instituciones de 
enseñanzas de arte dramático. Yo creo que estamos en el master.  

 

Asistente: Sería muy interesante que esos proyectos integrados no sé si ahora 
siguen, esos proyectos que se crean, puedan salir al mercado pero 
gestionados desde el mismo grupo.  

 

Rafael Ruiz: Yo mismo, mi primera compañía fue una compañía que salió de la 
Resad, es decir, me siento muy identificado cuando gente de talleres que salen 
empiezan a explotar su espectáculo. Quizá no estoy de acuerdo cuando hay 
profesores que utilizan ese medio para salir, ahí empiezo a no estar tan de 
acuerdo, ese procedimiento tiene que estar reservado para los alumnos y yo 
creo por una razón, también porque es un desperdicio económico, la escuela 
invierte un dinero en escenografía, etc… porque alguien no aprovecha eso es 
decir, yo creo que tendríamos  una visión mucho más realista si viéramos la 
cantidad de basura que queda en las  escuelas de arte dramático de las 
escenografías y de material, eso podría ser inversión si esos proyectos son 
gestionados por gente que esta haciendo un master en gestión cultural, etc…  
Cuando yo era vicedirector había un proyecto que era trabajar con tecnologías 
del espectáculo que tenían una parte de gestión en donde había una serie de 
gente que producía, que gestionaba los talleres fin de carrera pero al final la 
cosa fue complicada porque ese centro tenia un currículum temporalizado 
totalmente a la Resad. Pero yo creo que con el master estoy totalmente de 
acuerdo contigo que es interesante que gente se implique como productores y 
gestores en esos proyectos.  



 

Felix Martin: Yo quiero agradeceros vuestra presencia Rafael, Josep Lluís, 
también por vuestro alegato a favor de la legalización de la Escuela de Teatro y 
por las veces que hemos colaborado conjuntamente tanto en proyectos como 
talleres, etc… Para mí, aparte de hacer una reflexión, para mí es partir de que 
nos puede dar una sensación de envidia y agotamiento. Zaragoza, Aragón, 
nuestra escuela pertenece a un surrealismo trágico, llevamos arrastrando 
desde hace muchísimos años a la espera de la oficialización de la escuela con 
muchísimo trabajo incluyendo la acomodación del Plan Bolonia a los estudios 
como los tenemos actualmente. Nosotros no partimos de una licenciatura como 
hay en vuestras escuelas, sino de la nada, con tres años nos piden aplicar el 
Plan Bolonia porque igual vais a ser escuela oficial. Entonces nos ponemos a 
aplicar el Plan Bolonia con vuestra colaboración recuerdo también y en 
definitiva, pues bueno, creamos unos estudios cercanos en un primer y 
segundo curso porque en el tercer año se nos han acabado las posibilidades 
docentes de que lo apliquemos a favor de que después sea una escuela oficial. 
Decir que nuestro trabajo ha sido duro, yo soy actor y director en activo y 
profesor de la escuela de teatro, tengo una compañía y pertenezco a Ares, más 
activo no puedo ser. En su momento el año pasado era jefe del departamento 
de interpretación con lo cual me tuve que comer junto con Alicia que estaba 
haciendo un master en Barcelona esto de la oficialización y del Plan Bolonia. 
Lo cual yo también estoy de acuerdo, porque deja asentadas ya desde la 
propia nomenclatura, hasta cual es el camino que de alguna manera hay que 
seguir. Esta es una reflexión un poco triste y bueno, una petición a los 
responsables de la DGA como de Ayuntamiento para que consideren que 
nuestros estudios están siendo aplicados dentro de este plan y pedimos de una 
vez por todas que se considere nuestra profesionalización porque tenemos los 
profesionales suficientes para plantearlo y llevarlo a cabo. Ahora que nos 
ocurre, que vamos camino de una sola especialización que es la de 
interpretación textual que es la que la escuela ha tenido hasta ahora.  Vamos 
luchando también por una especialización, estudiando también las necesidades 
de nuestra comunidad que sería de escenografía, después de dirección y 
dramaturgia y a la par interpretación textual. ¿Como nosotros hacemos un 
taller integrado? Es verdad que nosotros queremos acoplar todas nuestras 
asignaturas a favor del alumno, a favor de la no sectarizacion por asignatura 
que era lo que tenían hasta ahora dentro de esa especialidad. Bueno lo vamos 
a hacer, ahora ya tenemos relación entre las asignaturas, antes era como muy 
endogámica pero sólo lo podemos hacer dentro de esa especialidad. Tenemos 
que traer escenógrafos de fuera, técnicos de iluminación, etc… y además al 
final lo sacamos a favor del público de Zaragoza para que nos conozca, etc, 
etc… Tenemos que hacer como demasiado ruido para decir que aquí tenemos 
una Escuela de Teatro y que aquí hay una industria teatral. 
Independientemente que además tengamos colaboración con la Resad, con el 
Institut, yo recuerdo un año que coincidió Rafael dando un curso de 
interpretación y Joan Casas que fue invitado por una obra de los alumnos de 
segundo curso y entramos en esas sinergias que se dan en este tipo de 
encuentros. En definitiva, yo no sé si es una pregunta que viene a bolapié, 
¿qué nos queda por hacer, sabéis algo vosotros? Porque ya esta hecho todo, 
pido un poco de sensibilidad, no me creo la crisis, porque hace años ya estaba 
dentro del plan incluso a punto de aprobarse porque otras ciudades con una 



especialidad sola tienen homologado los estudios de grado y la nuestra no y 
ahora suena como una excusa que está viniendo muy bien pero nuestros 
alumnos se están marchando a otro sitio donde dan una titulación.   

 

Josep Lluís: Cuando ha hablado el Consejero de las cifras de coste por 
alumno de 8.000€ me he quedado de piedra, por lo tanto creo que os falta muy 
poco por que si no, no lo entiendo y te lo digo así de claro. No digo que sea 
mucho, es que se acerca al estándar nuestro.  

 

Rafael Ruiz: Y al nuestro.  

 

Josep Lluís: Se acerca al estándar nuestro que estamos en 9.000€  

 

Rafael Ruiz: Yo creo que ahí hay una cuestión muy importante, porque 
realmente es que esta todo. Lo vais a conseguir no hay duda en absoluto, hay 
un tema donde es necesario trabajar. Que la profesión entienda que el que 
exista una escuela de arte dramático en Aragón es importante para ellos. 
Importante para ellos porque va a haber posibilidades de intercambio, yo creo 
que la flexibilidad es una baza muy importante ahí. Yo creo que en general hay 
momentos de estos procesos en los que la profesión está fuera, aislada de lo 
que es el contexto educativo, si se buscan incluso relaciones, utilidades, esto 
va a ser ya el ultimo escalón. Yo creo que eso es una baza que igual falta.  

 

María López: Este debate se continúa después de la pausa. Una última 
pregunta y nos vamos a tomar un café.  

 

Asistente: Buenos días a todos, yo vengo de Extremadura y quería comentar 
sobre lo que habéis hablado de Madrid, de la Escuela de aquí de Aragón y yo 
quiero comentar un poco el caso que tenemos en Cáceres. Nosotros allí 
tenemos un modulo de FP2 de Producción Audiovisual, Radio y Espectáculos y 
además también tenemos la carrera de la Esad de artes escénicas 
homologada. Además todos los años en septiembre tenemos una serie de 
trabajos que hacemos en común entre gestores y artistas y lo que nosotros nos 
hemos dado cuenta es que hay una muy mala relación entre los que somos 
gestores-productores con los que son artistas o están estudiando 
interpretación, dirección, escenografía o iluminación. Los diseñadores con los 
técnicos tenemos una confrontación. ¿Como podremos solucionar esa 
confrontación entre la parte técnica con la artística? Hay algún método, alguna 
panacea? 

 



Josep Lluís Guardiola: Bueno, yo creo que provocando los encuentros, es la 
única manera y de verdad intentando crear estas sinergias, estas 
especialidades, estos espacios comunes desde el principio. O sea intentando 
que sean centros diferentes, provocando estos encuentros, yo creo que esto es 
un tema de proyectos educativos con las escuelas y efectivamente yo creo que 
esto ayudaría mucho a que uno entienda al otro y a crecer juntos. Es difícil, yo 
lo entiendo, tienes sentado a tu lado al director de la ESTAE, de la escuela de 
técnicos, hay que provocar los encuentros desde el principio, hablar juntos y 
trabajar juntos. Llévate este mensaje, si realmente se hace, a partir de ahí se 
va a generar otro tipo de dinámica. Somos necesarios porque yo te necesito a 
tí y tú me necesitas a mí. Pero no porque te utilice, no, porque somos parte del 
todo y somos el todo. Si no entendemos eso mal, y eso es lo que hay que 
empezar a transmitir.  

María López: Hacemos una pausa para el café.  

 

 

 

¨ Estudios teatrales en Aragón. La Escuela Municipal de Teatro de Zaragoza, 

una lucha y una determinación: la profesionalidad y el reconocimiento.¨ 

Benito de Ramón (Director de la Escuela Municipal de Teatro de Zaragoza):  

 

Aguantar para resistir, en realidad ese debería de haber sido un buen 
título para esta intervención. Al menos así lo piensan muchos amigos y 
conocidos que al vernos por la calle y hablando de la Escuela nos dan su 
consejo: ¨Vosotros, lo que tenéis que hacer es aguantar. Aguantar… para… 
resistir¨. 

Y puede que tengan razón. Puede que hayamos llegado a un punto en 
el que el existir se haya convertido en un fin en sí mismo, y que, más allá de 
pensar en finalidades y objetivos, nos conformemos con seguir estando. 

Puede ser, pero sería tan triste… Y, en esos momentos, a uno le vienen 
a la cabeza los ecos de aquella canción de Presuntos Implicados:¨… ¿tanto 
hemos cambiado?... 

La Escuela Municipal de Teatro quiere existir, pero no a cualquier precio. 
Ni por inercia, ni porque sí, ni como un lujo asumible. Y quiere hacerlo con una 
finalidad y un fundamento, los mismos que sirvieron para ponerla en marcha 
hace ya más de 30 años: el deseo de ofrecer una enseñanza profesional a los 
futuros actores de esta Comunidad. 

Sí, hace ya 30 años, han oído bien, 30 años… Y, sí, conviene recordar 
que fue una de las primeras en constituirse con planteamientos modernos en 
este país… que estuvo y se ha mantenido en la primera línea del debate y la 
preocupación por la pedagogía teatral… y que, desde entonces, ha sido la 



única que de forma continuada y sistematizada ha ofertado estos estudios en 
esta tierra. 

Hace ya más de 30 años… y nos pusimos en marcha no por casualidad, 
ni porque sí, ni por capricho… sino por una iniciativa Municipal fruto de una 
meditada toma de postura, de una sólida determinación. Y es que, en aquellos 
años en los que aún todo estaba por hacer, se confiaba en el poder 
regenerador de la cultura y la educación. Y es que, además de pensar y trazar 
planes, se ejecutaban y se ponían en marcha. 

Así, no es de extrañar que hoy, no mucho tiempo después y casi siendo 
los mismos, nos preocupe escuchar como única estrategia aquello de 
¨aguantar para resistir¨. Inevitablemente vuelve a sonar en nuestra memoria la 
vieja canción: ¨… ¿tanto hemos cambiado?... 

 

Naturalmente, a lo largo de todo este tiempo no siempre las cosas 
fueron de color de rosa. Muy al contrario. Pronto pudimos comprobar cómo la 
tensión, la fuerza de la apuesta inicial iba apagándose. Y vinieron años de 
recortes, en los presupuestos y en la confianza en el proyecto, pero la Escuela 
nunca varió de objetivos. Aunque, eso sí, el viaje se hizo más largo e incómodo 
de lo previsto. Más que de medios materiales hubo que tirar de impulsos, de 
voluntarismo, de posibilismo. Había que aprovechar, no lo que se quería, sino 
lo que se podía cuando se podía. Y, a pesar de todo, se fue avanzando, 
aunque fuese generando una estructura ¨ irregular ¨ que sería necesario 
equilibrar más adelante. 

Y así fue. Gracias al esfuerzo de todos se pudo contar con unas 
instalaciones, un cuerpo de profesores y un plan de estudios que superaban 
con creces los mínimos legales exigibles a los centros oficiales superiores. 
Además, se reforzaron los contactos con los profesionales del sector, nos 
convertimos en un lugar de encuentro y debate entorno a la actividad teatral, 
recabamos el apoyo de prestigiosos profesionales –como los que hoy nos 
acompañan- y establecimos acuerdos de colaboración e intercambio con las 
principales escuelas del país. 

Y así es. Y así venimos explicándolo desde hace más de cinco años. 
Reclamando que Aragón necesita una Escuela Superior de Teatro, y que, 
obviamente, debe construirse a partir de nuestra Escuela Municipal de Teatro 
de Zaragoza. 

Lo reclamamos porque pensamos que sería lo mejor para todos. Para el 
Centro, porque vería reconocida su trayectoria y asegurado su futuro como 
referente y garante de la profesionalidad del sector. Para la profesión, pues 
vería consolidado uno de los pilares sobre el que poder articularse. Para los 
alumnos, quienes verían garantizada la calidad de sus estudios y su propio 
futuro, al poder afrontar –con un título en la mano- su paso a la profesionalidad 
en las mismas condiciones que sus compañeros del resto del estado. Y, en 
definitiva, porque pensamos que sería lo mejor para toda nuestra sociedad 
aragonesa, porque creemos que una sociedad capaz de apostar hoy por la 
educación y la cultura está, simplemente, asegurándose el mejor de los futuros. 



Para todos. 

Dicho lo dicho, tal vez más pronto que tarde las cosas sean diferentes. Y 
ojala sea porque nosotros las hayamos hecho cambiar de nuevo, para bien. 
Entonces podremos volver a tararear la vieja canción y contestarle  que no, que 
no hemos cambiado. Y que si acaso lo hicimos, lo hicimos para mejor. 

 

Educación y Teatro: Un escenario compartido. 

Manuel Pinos.  

Director General de Política Educativa del Gobierno de Aragón.  

Cuando se nos planteó venir aquí encantados por supuesto de venir y con la 
intención de contaros un poco desde mi ámbito de trabajo, que es lo que 
estamos haciendo en los colegios y en los institutos con el tema del teatro, la 
necesidad de reglamentar estos estudios yo sé que esta ahí. A mí se me 
escapa, yo llevo muy poco tiempo en esta dirección general, sé que hay la 
voluntad política de que esto tire para delante, se me escapan también los 
componentes, yo pensaba que esto estaba más avanzado o un poco a la 
conclusión que has llegado tú que está todo consensuado y que falta el no se 
qué que ese no se qué es lo que hace que muchas veces no se arranque. Yo 
desde aquí sí que prometo lo que puedo hacer que es en el próximo día 
comentar a la Consejera lo que se ha dicho desde aquí y luego lo que al 
margen en el coloquio lo que me transmitáis le va a llegar de mano directa.  

Yo quise poner un título a esta ponencia que era “Escuela y Teatro: Un 
escenario compartido” por jugar con el título, yo creo que los maestros, yo soy 
maestro, cuando vamos a clase hacemos un poco de teatro, intentamos 
motivar a los niños para que trabajen, los que están con chavales de institutos 
también lo intentan y tienen que hacer mucho teatro para intentar arrastrar a 
esos críos. Pero también deciros que en el campo de las competencias 
básicas, hay un montón de ellas que de una u otra manera inciden en que el 
trabajo y el teatro entre en la escuela. Os he dejado unos folletos sobre cosas 
concretas que se están haciendo. Si que se intenta en los críos hacerles 
competentes para el mundo que vivimos y uno de ellos es todo lo que tiene que 
ver con la capacidad de aprender de ver la cultura y el arte en los distintos 
conceptos y uno de ellos es el dramático. Yo sí que quería señalar como desde 
infantil ya en la medida que se van aproximando al reconocimiento de 
manifestaciones culturales y artísticas se aborda la expresión de diferentes 
códigos y ahí tenemos como sabéis la asistencia a representaciones teatrales, 
los teatros de títeres, las sombras, las marionetas que los críos manejan en 
clase de una manera muy habitual. Todos los roles que se hacen siempre de 
juegos simbólicos sabéis que lo que se hace en el fondo es interactuar y 
haciendo teatro y que todo eso se inicia en  ese desarrollo de la competencia 
cultural y artística en los niños y niñas.  En primaria si que ya hay un 
acercamiento mayor a diferentes manifestaciones artísticas y lo que se intenta 
es dar instrumentos para que los niños y las niñas sepan valorar y formular 
opiniones. Se construye también el desarrollo de la expresión y la utilización de 
recursos expresivos y aquí si que yo creo que hay 2-3 áreas muy 



sensibilizadas como sería por un lado el área  artística, que engloba lo que es 
la educación musical y la educación física, yo soy profesor de educación física 
y lo normal es que todos los profesores de educación física en las reuniones 
que teníamos preparábamos y trabajábamos unidades, lo que llamábamos 
nosotros de dramatización y expresión corporal que en el fondo lo que más se 
estaba trabajando en ese momento eran técnicas de mimo y todo este tipo de 
cosas y era una de las actividades que sin ser deporte conseguíamos motivar a 
los niños. Lo digo porque en aquella época que teníamos que hacer algo de 
danza, recuerdo que  con 7º y 8º con los críos de 14-15 años nos costaba 
mucho que entraran en el tema de danzas y bailes mientras que los 15-20 días 
que estábamos trabajando la unidad didáctica de mimo recuerdo que era una 
de las actividades que más les gustaba. Ya sabéis que no hay curso escolar de 
primaria que no acabe con representaciones teatrales a final de año, en 
navidad, es decir que el teatro de alguna manera sí que está metido en lo que 
es primaria.  

En educación secundaria ya empieza a aparecer más específicamente 
en temas como lengua, literatura, educación física y plástica. Aquí ya se 
empieza a hacer lecturas de fragmentos de obras, a veces no hemos sido muy 
hábiles, esto lo digo más como padre, en seleccionar obras de teatro para 
chicos que tenemos de 15-16-17 años  y pensar también que tenemos un 
porcentaje muy alto de niños que provienen de otras culturas con lo cual el 
idioma castellano les supone una dificultad añadida y el contexto de muchas 
obras les descoloca. Lo digo porque centros que han apostado por obras muy 
reconocidas de la literatura española de época medieval, ha costado digerir 
mientras que por los otros dos extremos se ha optado por una literatura más 
clásica o de vanguardia, ha sido mucho más positivo. Sí que en estos temas se 
ha ido trabajando muchísimo, en lo que sería también el recitado de poemas, 
convertir pequeñas situaciones de clase se han hecho muchas veces en 
tutorías, en temas de teatro y yo creo que eso ha hecho que el teatro este muy 
presente. Se ha utilizado el teatro por parte de las tutorías para el tema de lo 
que es asentamientos de grupo, para chicos que vienen con problemas de 
timidez se han utilizado muchas técnicas teatrales y en el bachillerato ya sabéis 
que hay una materia que es la de artes escénicas que sí que  tiene un peso 
potente y que ya se concibe como un instrumento mas de formación integral, 
no se ocupa solo de estudiar los diferentes tipos de manifestaciones teatrales 
sino que además se permite el desarrollo de competencias comunicativas, 
expresivas, creativas. Yo estuve hace un tiempo viendo una de estas clases y 
me quede muy alucinado con el poco tiempo que llevaban todavía no había 
pasado un trimestre y el dominio y la resolución con que los críos estaban 
trabajando.  

Además de eso tenemos muchas actividades ligadas al currículum como 
actividades extraescolares. Las actividades extraescolares son las más fáciles 
de resumir y son las que en número nos desbordan un poco. Saber por 
ejemplo que hay un programa de puertas abiertas que funciona en los periodos 
vacacionales, determinados centros están abiertos con actividades. Pues por 
repasar un poco esas actividades esos periodos que son navidad, semana 
santa y el mes de julio actividades que llevarán la etiqueta de teatro y el 
apellido diverso o divertido, el curso pasado más de 10.000 críos aragoneses 
hicieron alguna actividad dentro de esos programas que llevaban la etiqueta de 



teatro. Y luego tenemos montones de centros que como actividad extraescolar 
funciona el teatro, eso ya lo conocéis mejor que yo, a parte de la actividad de 
todas las semanas hay una actividad en la que participan en el matadero y otro 
tipo de actuaciones como ir al centro de mayores del barrio y hacer la 
representación para los abuelos, son una manera de potenciar. Y luego 
también hay otro tipo de programas que son los programas convenio que son 
proyectos de diversos centros españoles que plantean trabajos con centros de 
diversos países, una de las maneras de trabajar temas comunes porque se 
trabajan lenguajes universales es el teatro. De hecho el otro día el Colegio 
Público Tenerías del Barrio de la Magdalena tenía profesores de cinco países 
de Letonia, Estonia, Bulgaria, Turquía… Ahí el lenguaje común era el inglés y 
una de las actividades que habían hecho era la “Leyenda de los Amantes de 
Teruel” en inglés que con el alumnado que tenía ese centro fue muy divertido y 
es un vehículo que se está utilizando mucho en estos programas.  

Y ya dentro de lo que sería actividades más ligadas al currículum sí que 
he dejado por ahí algún folleto de los colegios bilingües de francés, y pensar 
que esto no es un programa que va para abajo sino que va para arriba porque 
pensar que todos los centros que se crean nuevos en Aragón son bilingües o lo 
son en francés o lo son en inglés o lo son más minoritariamente en alemán. 
Para el francés tenemos un programa que lo que intenta es promover y 
potenciar el empleo de recursos teatrales, el aprendizaje de una lengua 
extranjera, implicar a los docentes en la tarea educativa y tiene dos vertientes. 
Hasta el año pasado se hacía en infantil y primaria, a partir de este curso sólo 
se está haciendo en primaria y secundaria y tiene tres líneas de trabajo:  

Formación de profesores. Se hacen unos cursos para conducir grupos 
de teatro en francés. En este curso tenemos 36 profesores-as que están 
haciendo este curso.  Hay formación al alumno como actor y se hacen talleres 
teatrales en los centros en el idioma francés o inglés. Este año tenemos casi 
doscientos alumnos en infantil y primaria y casi otros doscientos en secundaria 
y luego estos niños participan en festivales como Moscú, Sicilia, Rumania,… y 
estos talleres los llevan a cabo monitores contratados por empresas que 
seguramente alguno conoceréis y profesores voluntarios como Javier Acín, 
Juanjo Montaner, Patricia de Blas , Paquita Escalona, Ana Morillas, Alberto 
Ejea, Alberto Olivar, Pilar Pérez y luego hay otro muy interesante que es el 
alumno como espectador. Se prepara una obra teatral en francés una distinta 
para primaria y otra para secundaria, se dan unos cuadernillos de teatro muy 
trabajados a los profesores para que se trabaje en el centro y luego se hace 
una evaluación y eso esta llegando a 2.200 críos en los centros bilingües de 
francés. Al final se convoca un concurso de escritura teatral en francés este 
curso se ha hecho también en alemán en el Goya y en el Miguel Catalán y en 
secundaria han pasado mas de 3.000 críos en estos talleres.  

Hay un programa de animación a la lectura en general que tiene 
diferentes secciones, invitación a la lectura, bibliotecas, escolares, saber leer, 
leer juntos, niños y niñas, adolescentes e incluso padres, trabajan distintos 
textos y luego viene el autor. Aquí participan de forma habitual Teatro 
Pingaliraina, Titiriteros de Binéfar, la PAI, El Silbo Vulnerado y de ahí lo que se 
intenta es crear el vínculo entre literatura y teatro, lo que es leer teatro y luego 
hacerlo. Y luego hay otras actividades que surgen desde los centros que es el 



Avempace, en este centro surge un grupo de teatro formado por profesores, 
por padres no docentes y por alumnos, están todos los de la comunidad 
educativa con la clara vocación de hacer del teatro una herramienta 
pedagógica. Han estado en distintos sitios, por la comunidad de teatro, han 
hecho obras de Valle Inclán, Borges, Woody Allen, este curso ponen en escena 
en colaboración con el departamento de educación 2 obras que llaman historia 
compartida. Intentan hacer la historia teatralizada. La primera el derecho de la 
mujer al voto lo que hacen es teatralizar las sesiones de cortes, el debate que 
hubo para que las mujeres pudieran votar y eso haciéndolo con los chicos y 
chicas de secundaria que sirve además para trabajarlo en clase en historia. 
Creo  que las graban por si os interesa tenerlas como documentación y la que 
están trabajando ahora  con motivo de la recuperación de la memoria histórica 
están haciendo uno terror y miseria en el primer franquismo. En este piden 
ayuda al alumnado para preparar los textos a partir de la documentación 
histórica que van sacando. Yo creo que en las representaciones que llevan en 
este pasado año y este han acudido más de 1.500 alumnos  de diversos 
institutos y luego se invita también a padres y asociaciones. No estaría de más 
que yo les dijera que si vosotros como asociación estáis interesados que esa 
invitación os la hagan llegar.  

Hay otra experiencia que os la resumo muy brevemente porque he visto 
en el programa que van a venir y es la experiencia del Instituto Pedro de Luna 
a la que tengo mucho cariño entre otras cosas porque mi hija pequeña va a ese 
instituto. Y ya me sorprendió hace años cuando un día a la salida del instituto 
por otro motivo me encuentro a padres, abuelos y alumnos a las diez de la 
noche y pregunté y es que estaban ensayando una obra. Tener a las diez de la 
noche a padres, críos y abuelos eso es muy complicado y eso se ha seguido 
trabajando con propuestas muy concretas que han optado por llamar Clásicos 
Luna que a muchos de vosotros os sonará. Yo recuerdo verlos hace años e 
incluso en el Teatro Principal, han participado en un montón de festivales, 
Mérida, Sagunto, etc... y la apuesta ha sido trasladar la historia de la Zaragoza 
romana y apostar por el teatro grecorromano y grecolatino. Han trabajado 
mucho desde todos los bachilleratos que tienen, diurno, nocturno, la 
secundaria normal y los PCPI que son los programas de diversificación son los 
que se están quedando un poco fuera del sistema educativo y que esos críos 
sepamos meterlos en esa dinámica es muy interesante. Sabéis que han 
presentado “La Odisea”, proyecto en el que había más de 120 alumnos 
metidos ahí en el montaje y luego hicieron también “El Despertar de las Musas” 
que creo que rondaba los 200 actores. Todo eso hecho dentro de un instituto 
con el departamento de literatura, de música, de educación física, me parece 
que hay que destacarla. Para este curso ponen en escena “Los gemelos” de 
Plauto y la tragedia de “Medea” de Eurípides y siguen haciendo porque del 
primer proyecto ha surgido uno que se llama Luna Menguante, están 
rescatando ex alumnos para seguir con el teatro, ex profesores que se jubilan y 
padres que no tienen críos en el colegio y han formado ese grupo el Luna 
Menguante.  

Hay otro grupo activo en las Cinco Villas que es un grupo de profesores 
y 25 alumnos de primero a cuarto de la ESO, tienen un grupo de teatro y han 
puesto en escena obras como la “Vida es Sueño”, “Bajarse al moro”, “Romeo y 
Julieta”, “La casa de Bernarda Alba”, “Los Sitios de Zaragoza”,  y este año 



están preparando “El fantasma de Canterbury”. Suelen hacer tres 
representaciones, una en el propio instituto, juntan los dos institutos de Ejea, y 
representan en el teatro de Ejea, donde se invita a toda la población. Hay otra 
experiencia muy bonita como la del Colegio la Alegría de Monzón, es un 
colegio de educación especial. El teatro en educación especial tiene el matiz de 
que visibilizar y de cara a las familias de que sus hijos con las dificultades que 
tienen son capaces de hacer un trabajo sistemático de coordinación, de cosas 
que parecen imposibles es una maravilla. Se han llevado un premio de Madrid 
un premio de unos 20.000€, una cosa insospechada porque fue  una maravilla. 
Lo centran en dos temas uno “Las Burbujas de la Libertad” que hablan del mar 
y la amistad, tienen también un premio de Atades y tiene otro que es “La lluvia 
de colores” que también le han dado otro premio. Este no lo ví pero “Burbujas 
de Libertad” es una maravilla como lo trabajan, y pensar que en un centro de 
estos es implicación de los críos, del profesorado, del fisioterapeuta, y sobre 
todo de padres y madres.  

Es muy interesante otro proyecto también que está más dirigido a 
profesores que es el Prósopo Teatro que organiza desde hace años un festival 
de teatro grecolatino que asisten de las tres provincias, con sesiones en 
Zaragoza, Calatayud y Huesca y luego lo que si os quería comentar por 
ejemplo en algún tipo de organismo por ejemplo el Carei, el centro de recursos 
aragonés para la educación intercultural donde de alguna manera se diseñan y 
programan todas las actividades de acogida para el alumnado que viene de 
fuera, una de las cosas que se ha trabajado mucho por parte de las profesoras 
que hacen horario extraescolar de castellano para los chiquillos de secundaria 
ha sido el teatro. Y yo recuerdo hace tres años cuando yo estaba trabajando en 
ese centro que los llevamos al Teatro Principal y bueno es para grabar las 
caras de los chavales ya no por la obra si no por lo que supone para estos 
críos ver por primera vez un teatro como lo han visto en las películas, esto de 
cómo lo han visto en las películas son palabras de ellos.  

No sé si os parece mucho o poco lo que se esta haciendo a nivel escolar 
en cuanto a teatro, sabéis que hay una nueva ley de educación aragonesa que 
está en las Cortes pendiente de que se apruebe hay en ese currículum 
aragonés, que se define un poco los contenidos que se va a trabajar si que 
aparece tanto en infantil como en primaria, secundaria y bachillerato que son 
los ámbitos que nos competen. Universitarios ya se nos escapan un poco a la 
Consejería, sí que se ha puesto, antes la palabra teatro aparecía de un modo 
colateral o lo teníamos que ligar sobre todo al departamento de lenguas ahora 
sí que aparece como una de las cosas a trabajar. Si queréis hacer alguna 
pregunta que os pueda responder, encantado, esto era todo. Gracias 

 

María López: Adolfo, Benito, si os parece volvéis  la mesa y comenzamos el 
debate para que todo el mundo pregunte lo que considere.  

 

Asistente, Alicia Rabadán EMT: Bueno, buenos días, yo voy a empezar a 
preguntarle a Manuel porque quizá se ha ido un poco y sea la introducción de 
esta tarde pero para tratar de unirlo un poco con el debate de la mañana. Yo he 



estado unos cuantos años en secundaria y ahora estoy como profesora en la 
Escuela de Teatro y por supuesto hay un vínculo. El teatro es una herramienta 
fantástica y se lleva muchos años desde magisterio teniendo esa idea muy 
clara, se hacen muchas cosas y ahora yo lanzo una pregunta. ¿Qué 
profesionales dan esas clases de teatro o forman y sobre todo ahora si se 
plantea como una asignatura, qué departamento? Se contempla que los 
profesionales que se forman en las escuelas superiores de arte dramático sean 
los profesores que acometen parte de esta enseñanza o es algo que va a 
quedar un poco en el aire o está en la buena voluntad de muchos profesores 
de secundaria que es indiscutible, que se mojan en esto, como están 
haciéndolo todos estos centros y que desde luego es una labor encomiable y 
fantástica. Pero que pasa con esa salida profesional del pedagogo teatral 
también dentro de esas escuelas de secundaria no solamente como profesores 
en las escuelas superiores de arte dramático.  

 

Manuel Pinos: No es que vaya como una asignatura el tema del teatro si no 
que aparece en el borrador un escrito como una de las cosas a trabajar en los 
centros lo que sería el tema del teatro. Todos los cursos que se hacen desde 
los centros de profesores de recursos, raro es que el que no haya organizado 
cada año por lo menos algún curso relacionado con dramatización y en visión 
crítica todos estos cursos normalmente los dan gente del teatro. Los suelen dar 
actores de todas estas compañías que os hemos nombrado, no los dan 
profesores, lo que se me puede escapar los centros que dependen más del 
departamento de francés, esos talleres para profesores sí que los da gente de 
los grupos de teatro que luego representan las obras, son monitores de teatro. 
Se me escapa la titulación en un momento determinado la titulación que 
pueden tener. En los cursos de CPR sé que viene gente del teatro, yo se que 
ha venido gente de Barcelona bastante, igual más ligado a centros de 
profesores  que tienen mas relación con Cataluña. Estoy pensando en estos 
momentos en el centro de profesores de Fraga o de Graus, Monzón que hay 
más relación a nivel de idiomas, hay casi 5.000 críos y sabéis que en esa zona 
se estudia catalán y han venido de la escuela y talleres o grupos de teatro de 
Barcelona han venido a darlos.  

Yo recuerdo hace unos años en Ballobar que se hace un encuentro de grupo 
de leer  juntos y ahí había un grupo de Barcelona que no recuerdo el nombre y 
ellos habían montado un taller de teatro y otro de sombras chinas con los 
niños. La formación en principio la que se va a profesorado la dan monitores de 
teatro, en lo de la ley no se regula lo de la formación. Pero lo normal es que 
siempre que se hace un curso de teatro para estos 30-40 profesores que luego 
son ellos los que tienen que hacerlo, es gente titulada, entre comillas, me has 
creado muchas dudas cuando te he oído hablar.  

 

Rafael Ruiz: Continúo la pregunta que igual si la formulo de otra manera, lo 
normal no es un criterio para poder ejercer o no  ejercer una profesión. La ley 
marca que un médico es el autorizado para ejercer la medicina, que un 
ingeniero es el que está autorizado para construir un puente. La pregunta sería: 
¿usted como técnico de la educación en la administración considera y así se 



reflejaría de alguna manera en la ley los que deben de impartir las asignaturas 
o actividades de teatro en la secundaria deberían ser licenciados en arte 
dramático? Esta es una pregunta que a muchos de nosotros que estamos aquí 
nos gustaría que nos respondiera dadas las circunstancias en las que estamos, 
si estamos en el debate de si una escuela de enseñanza superior en Aragón, 
pues evidentemente van a surgir una serie de licenciados. Entonces: ¿usted 
considera como técnico de la administración que deberían de ser los 
licenciados? 

 

Manuel Pinos: La primera pregunta te digo que no y te explico. Digo que no va 
a ser factible pienso, pensar que las asignaturas de currículum acude un 
especialista a esa asignatura y si que tiene una titulación específica para dar 
esa asignatura pero si dentro del trabajo de educación física no viene un 
especialista o con una titulación de técnico deportivo en el medio natural, 
futbol, etc… el criterio sería en este caso por horas. Otra cosa distinta es la 
asignatura en el bachillerato artístico de artes escénicas, ahí podría caber. 
Pero sería muy difícil que en todos los institutos de Aragón hubiera las 17-18 
horas de ese bachillerato artístico, ese es el problema que vais a tener. Podría 
ser factible y ahora me salgo de lo que sería la dirección general mía. Sí que 
sería factible porque en otros ámbitos se puede hacer que tres institutos de 
Zaragoza compartieran un licenciado en artes escénicas porque le permite 
hacer 5h en un instituto, 5 horas en este otro, etc… Seguiríamos teniendo un 
problema en el medio rural a la hora de compaginar esto, porque esa 
asignatura, que no sería asignatura, que sería darle más importancia al teatro 
eso estaría englobado dentro del departamento de lengua y literatura y luego 
tendría el enganche con artísticas o de dramatización y demás con el 
departamento de educación física. La salida profesional en el mundo de la 
educación modestamente yo la veo complicada por esto, yo no sé si en otra 
comunidad se esta haciendo de otra manera. De todas maneras cuando se 
implanta un sistema nuevo lo primero que se hace es tirar de lo que se hace en 
otros sitios. Yo no conozco ahora por ejemplo si en Cataluña en los institutos 
se hace, me temo que no.  

 

Alicia Rabadán: Sí, sí que lo tienen. 

 

Manuel Pinos: ¿Pero con esta fórmula compartida entre institutos o llevan un 
horario completo en el centro. Lo digo porque sí que podíamos tener, lo que 
pasa en algunas áreas de primaria, yo soy especialista en educación física y 
estoy en este colegio y de mi especialidad doy 8h y el resto estoy adscrito al 
departamento de lengua y literatura y lo que hago es dar lengua y literatura.  

 

Alicia Rabadán: Yo únicamente matizar que todos los alumnos que hemos 
pasado por la escuela de teatro desde que se fundó el 80 y algo, somos 
muchos, estamos repartidos a lo largo y ancho de Aragón e incluso del 



extranjero y decirte que todos los que hemos pasado por la escuela tenemos 
1.500horas de formación más a parte talleres y que son muchas horas de 
formación y que únicamente es para que seáis un poco conscientes y que cale 
un poco. Que no somos licenciados porque no tenemos el título, algunos que lo 
tenemos nos hemos tenido que ir fuera para sacárnoslo porque 
desgraciadamente en mi ciudad no me sirve lo mismo que hice en Barcelona y 
tuve que irme a Barcelona a sacarme una licenciatura y aun así no me sirve lo 
mismo. Que lo sepáis. Hay 1.500h detrás que respalda nuestra formación y 
que hay mucha gente que puede dar esas clases perfectamente. Por lo menos 
que os lo penséis que os lo formuléis, que muchísima gente está en casa o 
dedicándose a otro oficio, que ha apostado por  esto y que ha metido muchas 
horas de formación y de ilusión, muchas horas reales en formación y que 
desgraciadamente no se revierte en nada, en sueños. Porque ni siquiera el 
certificado de la Escuela Municipal de Teatro de Zaragoza que son mas de 
1.500h sirve mas que un cursillo de 50. Entonces por favor, algún tipo de 
reconocimiento a nivel institucional, o por lo menos que se tenga en cuenta. Es 
una constante desazón.  

 

Manuel Pinos: Yo cuando llamasteis a política educativa yo sabia que esto 
estaba detrás, yo no soy la persona que puede dar respuesta a este tema. 
Porque yo sí que soy el encargado de potenciar estos programas de teatro, yo 
sí que puedo mirar un proyecto que me venga de alguien para trabajar teatro 
de determinada manera en una escuela. El salto que estáis dando, hay pocos 
criterios para poder decir no tienen razón. Puedo discrepar en si se pueden dar 
las horas por este sistema técnico, y tampoco me compete a mí. Tenéis que 
buscar el interlocutor válido y es otro director general el que os tiene que 
atender porque es su obligación. Porque a mí si me venís a plantear un 
proyecto de teatro os diremos sí o no, porque el tema de la crisis está ahí y sí o 
no lo podremos ajustar, pero como mínimo la obligación de escucharos y 
deciros el porque sí o el porque no y la articulación es muy fácil con quien hay 
que hablar por un lado universidades y por otro lado el departamento de 
educación pero yo creo que tenéis que articularlo.  

 

María López: Por alusiones, se ha intentado convocar desde directamente a la 
Consejera a gente que puede estar más relacionada pero yo creo que estamos 
un poco en dos velocidades lo siento en la educación y lo siento en mi campo 
que es el de la empresa. Yo creo que en esta tierra se da un buen nivel de 
profesionales, buen nivel educativo en la profesión del teatro, un buen nivel de 
empresas de esta comunidad que están en el mercado nacional y son 
reconocidas. Y sin embargo hay una falta de escucha total por parte de las 
administraciones públicas y siento Manuel que te toque este papel. Te pongo 
mi ejemplo, desde mi empresa se esta intentando convocar a la Consejería de 
Industria para que me escuche, yo soy una empresa y pago mis impuestos 
como industria y no lo consigo, ni una cita. Con la Consejera de Educación y 
Cultura hemos tenido varias entrevistas. Desde mi perspectiva hemos llegado a 
buenos acuerdos con ellos. Desde cultura, Ramón Miranda entiende, comparte 
y está de acuerdo con todo esto. Creo que debería de ser desde un lado más 



especializado de educación que debería de escucharse todo esto, por eso sigo 
pensando que el papel de hoy entre todos no es tanto que la administración 
escuche, ya que plantea dificultades para dar una respuesta directa pero que 
se manifieste. Quizá el papel de estas jornadas de cara a la Escuela o la 
utilidad de estas jornadas sea encontrar la estrategia para que esa 
administración entienda que aquí hay un campo importante de inserción 
laboral. Yo también estaba escuchando a Manuel y me pasaba como a 
vosotros, mis hijos también han ido a la asignatura de teatro extraescolar del 
colegio y los he sacado espantada porque la persona que se lo estaba dando 
ha estudiado tres días en no se donde y les estaba dando una serie de 
estupideces que nada tienen que ver con el teatro. Manuel hace una 
exposición de un campo muy amplio, yo creo que todos los que estamos aquí 
nos hemos sorprendido de la cantidad de niveles y la cantidad de campos de 
salida que puede tener la pedagogía teatral y creo esto se produce porque no 
hay una sinergia entre todos. Porque la Escuela de Teatro no está informada 
de todo lo que sucede en educación, porque educación no está informada de la 
situación de la escuela y no toma medidas y con esto un poco con todo. Lo que 
creo que tenemos que establecer líneas de diálogo, entiendo que somos un 
sector no lo bastante grande en cuanto a número de personas pero entiendo 
que somos un sector muy cañero y como decía Benito tenemos una capacidad 
resistencia tremenda. Porque desde una comunidad como esta seguir 
manteniendo empresas, seguir manteniendo una escuela en las condiciones  
que está, pues nos da un posicionamiento de fuerza que debemos ver como 
articulamos para llegar a la administración porque es básicamente eso, alguien 
que escuche y ejecute. Porque los pasos desde el punto de vista de la Escuela 
y del sector de la empresa están dados, los deberes están hechos, ahora falta 
encontrar esa vía de presión o de diálogo.  

 

Alberto Lafarga: Aquí se ha traído a la dirección general de política educativa 
que ha demostrado la cantidad de proyectos de aproximación de la escuela al 
teatro y del teatro a la escuela. Ahora ya estamos trabajando otra cosa, la 
escuela, la educación y el teatro están muy cerca, y quizá un gobierno en que 
hay una dirección general de política educativa que no sólo se dedica a 
construir colegios sino que va algo mas allá de la enseñanza reglada y buena 
parte de esas cosas se dan a través de la dramatización y de las artes 
escénicas porque aquí parece que hablamos de teatro y hay más artes 
escénicas del teatro. Yo lo que sí veo es que estamos hablando ahora de una 
cosa muy distinta, estamos hablando de la introducción como asignatura o 
materia reglada dentro de las asignaturas de la formación integral del individuo 
que es lo que implica la secundaria, el bachillerato, etc… Porque es evidente 
que en la primaria los profesores están haciendo un grandísimo trabajo al 
menos es la aproximación posible. No vamos ha hablar de que se necesitan 
especialistas a unas edades muy tempranas cuando lo que se necesitan son 
pedagogos. Es la primera condición y muchas veces no son especialistas si no 
que son generalistas. Hay yo recuerdo, me suenan campanas, antes en la 
asignatura expresiones artísticas no solamente era la plástica si no que había 
dramatización, había esa posibilidad, cosa que yo creo que ya se ha olvidado, 
se ha obviado, no? Y ahora la nueva ley de educación aragonesa plantea la 
dramatización como instrumento porque todo el mundo reconoce que lo que 



llamaríamos las artes escénicas, las materias que implican estas cuestiones 
son de un valor pedagógico extraordinario en la formación de la personalidad y 
en general en el trabajo con muchos elementos transversales de cualquier 
educación. Cabe pensar para el futuro, ya se está haciendo en Cataluña. Cabe 
la opción de plantear en la escuela esa asignatura de dramatización no se si 
entre las expresiones artísticas y no veo ninguna razón para que esa expresión 
artística tenga que estar monopoliza por las artes plásticas o por la música. Se 
hace porque ha venido de profesores de universidades que tienen la titulación 
adecuada para entrar en los centros, seguramente no tiene tanto que ver con 
las artes en si mismas como la utilidad de ellas, sobre todo ese tipo de cosas. 
En mi opinión y diré un pecado, es la materia que yo conozco, casi sería más 
interesante para un alumno entrar en dramatización y todo esto que se refiere 
en comprometer la personalidad de cada uno en la formación en las artes 
escénicas antes de dar de forma dogmática como se suele dar historia del arte. 
En definitiva no enseñamos a los chicos a hacer arte, enseñamos lo que unos 
historiadores dicen que es el arte, que muchas veces es desde el 
desconocimiento pictórico cabe pensar para el futuro que quizá eso es una 
opción y que quizá la ley de educación aragonesa, es posible entrar ahora y 
van saliendo de las escuelas superiores profesores que sí están capacitados 
digamos con esa garantía que la administración tiene que dar a sus 
administrados y en general a sus alumnos de que tienen esa formación para 
darla. Cabe trabajar la dramatización en el aula, cabe trabajar el aula como una 
asignatura que no va a hacer falta tantos contenidos sino hacer más, conseguir 
eso que decía Rafael y tantos otros de competencias, lograr que esos alumnos 
adquieran competencias, que sean competentes, capaces de actuar en 
definitiva de crear. Y bueno cabe una posibilidad yo creo que se pueden ir 
dando pasos. 

 

María López: Precisamente por esto, desde esta ley educativa se esta 
abriendo un campo laboral y debería construirse la primera pata, es una 
escuela superior de estudios de arte dramático donde la gente que sale de esa 
formación intensiva que tenga esa viabilidad que es lo que falta que haya un 
acuerdo en que las instituciones digan que esta escuela cumple y puede tener 
una titulación superior. Y estoy segura que a partir de entonces todos los 
planes que surjan desde educación van a contar con esos titulados pero 
primero es que haya esos titulados.  

 

Alberto Lafarga: Yo lo que digo es que habrá que ir dando pasos, porque yo 
creo que se han dado muchos. El primero convertir la escuela en escuela 
universitaria.  

 

María López: Y el siguiente  integrar el arte dramático dentro de la educación 
escolar que es el tema de esta tarde. En esta región se da y en Madrid y 
Barcelona no existe este debate.  

 



Alberto Lafarga: Yo lo que digo solamente es que es un camino a andar.  

 

Manuel Pinos: Yo cuando estudié magisterio la asignatura de artística, en 
ningún momento tuve ninguna clase de teatro, lo poco que hice fue desde el 
área de educación física. Hicimos música, era obligado tocar la flauta, etc… 
Igual hay que empezar a decir que la facultad de educación tiene que trabajar 
este tema. Y hay otro tema que también pienso que no es devolveros el 
raquetazo, una asociación de padres contrata a un grupo de teatro que es el 
que le ofrece una actividad de teatro a un precio competitivo que entra en el 
mercado, los monitores de teatro los padres muchas veces lo que somos 
capaces de valorar es si lo que el crío y la cría te cuenta es si hay una buena 
relación con ese profesor-a o monitor-a normalmente no estás en los ensayos y 
luego vas al final a la representación final. Lo digo porque igual tenéis que 
entrar vosotros en ese mercado y decir ojo que aquí estamos gente de teatro y 
lo podemos hacer porque eso ahí es una decisión que toman las APAS 
apoyados por la decisión de los padres.   

En el anterior centro que trabajaba tuvimos que preparar un material 
audiovisual para dar la acogida a las familias extranjeras que venían a Aragón 
y a los críos y explicarles como es Aragón, como funciona la escuela, el 
comedor escolar que va a hacer en el colegio, que se va a encontrar  un niño 
de África de china de Magreb…y la estrategia que se buscó en ese momento 
fue llamar a Paco de los Titiriteros de Binéfar y que nos prestara un muñeco 
que era el muñeco guía que lo hizo y luego después con un juego de 
interacción para aprender español que ya no salen figuras reales, digitalizamos 
esa marioneta para que fuera figura de base. Las potencialidades que tiene el 
teatro para acercar por lo menos a mí donde estoy como director general de 
política educativa no me tenéis que convencer, se me escapa toda la parte mas 
administrativa de por qué no se reconoce la licenciatura, por qué no se 
reconocen esos estudios, se me escapa. Pero sí que puedo decirle a la 
Consejera cuando la vea que he estado con esta gente y han planteado todo 
esto y tenéis la promesa firme de que yo se lo voy a decir.  

 

Pilar Ariza: (Coordinadora de la unidad de enseñanzas artísticas del 
Ayuntamiento de Zaragoza). En principio agradecer la presencia de Manuel 
Pinos ya que creo que estamos avasallando con una serie de razones que el 
comprende pero que nosotros tenemos que aprovechar este foro y algún otro 
que se nos plantea para hacernos oír. Lo primero me gusta mucho su titulo 
educación y teatro un escenario compartido, eso queremos, un escenario 
compartido. Yo creo que es verdad, nos ha contado muchos proyectos, es 
incuestionable el papel del teatro como herramienta didáctica y de desarrollo 
de la personalidad pero evidentemente en nuestra tierra lo que falta es ese 
horizonte que para nosotros, es realidad hace bastante tiempo pero que 
nosotros creo yo que represento de alguna forma como empleada municipal 
del Ayuntamiento, está invirtiendo desde hace 30 años mucho dinero en 
enseñanzas artísticas, no sólo teatro sino danza, música y siempre falta el 
interlocutor, el indicado, también por parte de Ayuntamiento como responsable 
debería de haber hecho muchos más deberes que no ha hecho pero 



evidentemente es quien nos paga. Está cubriendo un montón de plazas y una 
docencia que realmente aspiro que haya un escenario compartido porque 
además somos modelo de que no nos entendemos mucho. Aquí somos 
individualistas, se ha dicho que por esta escuela han pasado la mayoría de 
actores de Aragón y bueno hay figuras a nivel internacional pero falta que 
nosotros mismos también sepamos aunar estos esfuerzos y evitemos 
personalismos para lograr sumar. Solamente es eso, tengo pocas posibilidades 
de exponer mi punto de vista porque soy una técnica que llevo bastante tiempo 
creyéndome esto y en las ocasiones que tenga oportunidad yo creo que hay 
que defender esta postura porque es insostenible. En una Zaragoza del siglo 
XXI y con un esfuerzo en todos los ámbitos tanto empresarial, pedagógico, 
actoral, no se sostiene.   

 

Benito de Ramón: Por puntualizar y no se si aclarar porque a veces hablamos 
gente que manejamos cierta información y con pocas palabras nos 
entendemos, a lo mejor no a todos nos queda clara la situación concreta, 
tampoco es ningún secreto. Por intentar decirlo en un par de minutos, la 
cuestión como ha apuntado nuestro concejal o nuestro consejero, ha dejado 
caer un poco el quiz de la cuestión. Como sucedió hace mucho tiempo cuando 
estaba por articular la escuela de teatro, toda serie de servicios culturales, 
también Barcelona es un ejemplo, fue la Diputación de Barcelona la primera 
que sacó adelante la primera escuela del Institut y aquí en Aragón lo mismo 
sucedió con el Ayuntamiento. Fue el Ayuntamiento quien asumió este servicio, 
además de esta escuela otros servicios culturales que en ese momento se 
decidió sacar adelante porque otras instituciones no podían o no las sacaron y 
esos proyectos que inicialmente tuvieron un ámbito municipal, estamos 
hablando de 30 años, que fueron un referente y fueron creciendo. Hablo de un 
ejemplo evidente que esa estructura que en un principio había cogido 
Ayuntamiento para dar servicio a esa necesidad había crecido tanto de modo y 
manera que desborda lógica y claramente los limites municipales. Por 
coherencia y por presupuesto también, hablamos de las dos cosas. En ese 
momento en que nos encontramos el Ayuntamiento plantea que hay un 
paquete de actividades que el Ayuntamiento piensa que en su día asumió y 
que con el tiempo han adquirido tal desarrollo que deberían de pasar al ámbito 
de la comunidad, del gobierno de la comunidad o bien al menos ser 
compartidas. Y entre ese grupo o paquete de decisiones está para bien o para 
mal nuestra escuela de teatro que dado la dimensión que aborda no solamente 
a los ciudadanos de la comunidad de Aragón, si no de algunos, pocos que 
vienen de otras comunidades, esta estructura debería al menos esperar una 
respuesta que no sé si es la asunción total  por parte del gobierno o por lo 
menos compartir los gastos para ya ser claros, si esto puede servir un poco 
como aclaración. Por otro lado los interlocutores que tenemos ahora para bien 
por parte de Ayuntamiento, conoce perfectamente nuestra historia porque fue 
quien la puso en marcha por guiños del destino esa misma persona es la 
persona que está y la consejera de cultura y educación María Victoria Broto, ya 
desde hace tiempo por el mismo guiño del destino nos ha atendido en varias 
ocasiones, hace no mucho cuando era la directora general en una de la 
secciones de innovaciones educativas. Nos atendió muy amablemente y nos 
dio su opinión, nos dijo que si se creaba esa escuela superior que debería 



crearse debería de ser a partir de la Escuela de Teatro, algo que parece 
bastante obvio, de esto hace bastante tiempo, por eso a parte de lo que tú le 
transmitas que tienes el terreno ganado porque está muy al día. Y sé que las 
conversaciones como os he dicho al principio del ultimo verano se estuvo a 
punto de dar una solución definitiva, no se dio el paso final de firmar el 
documento por cuestiones que desconozco.  

 

Manuel Pinos: Yo insisto, hablaría con ella, se me hace difícil que si se le 
plantea a la Consejera hablar que no os reciba y en cualquier caso si ella no 
puede os pondría a alguien, que os dé un interlocutor válido.  

 

 

El Sistema de Teatro Evolutivo por etapas. 

Alfredo Mantovani, Presidente de Proexdra, Asociación de Profesores por la 
Expresión Dramática en España, especialista de Teatro en la Educación, autor 
de los libros “Didáctica de la Dramatización” y “Juegos para un taller de teatro”. 

Alfredo Mantovani:  

Hola! Buenas tardes soy el profesor Mantovanius (entra corriendo con 
una nariz de payaso, smoking y pantalón corto y moja a los espectadores con 
un pulverizador de agua. Risas) 

Bueno, lamento comunicar que no he traído un flower point de esos….el 
flower point soy yo mismo…..le dije a los organizadores que les podía enviar la 
ponencia a vuestros correos electrónicos y me ahorraba el viaje….pero me 
dijeron que no que era mejor un vis a vis… les dije que yo no quería cosas 
raras….me dijeron que la gente me quería ver….por eso me he venido con mis 
mejores galas para la ocasión…. 

Aquí traigo un despertador de conciencias, lo uso sobre todo a la hora 
de la siesta. (Reparte un martillo de plástico) 

Así que vamos a instaurar un sistema dinámico que mantenga también 
despierto al conferenciante. Ustedes me harán preguntas, por orden y 
adecuadamente y yo las iré contestando en la medida de mis posibilidades. 

 

Asistente: ¿Por qué no nos explica cual es su idea de la Educación?   

 

Mantovani: Bueno tengo que confesar que la pedagoga es mi mujer, nosotros 
tenemos una academia de ballet, yo doy las clases de ballet clásico y ella las 
cobra. Pero ella sostiene que los niños son como ranas sin corteza cerebral y 
que la educación tiene que ser memorística y reproductiva…. yo por el 
contrario pienso que tiene que ser productiva y creativa, sino no sirve…. ¿Para 



qué le sirvieron los exámenes en la escuela  a Picasso, eh? Ahora entre 
nosotros si aparece mi mujer por esa puerta y os pregunta que he dicho sobre 
este tema les ruego que no me delaten…. no quiero tener problemas con ella. 

 

Asistente: Me llamó la atención el titulo de la comunicación. ¿Podría 
explicarnos porque habla de sistema de teatro evolutivo?  

 

Mantovani: Me alegra que me haga esa pregunta…. 

A mí me hubiera gustado poner como título de la ponencia “Cómo llegar 
al orgasmo en educación aplicando el sistema de teatro evolutivo por etapas” 
pero la sala se hubiera quedado pequeña  y como venía el Consejero de 
Educación del Ayuntamiento… me autocensuré.  Algo así como hacían los 
surrealistas en los años 20 para anunciar sus actos.  

Les diré que un sistema es un conjunto de elementos integrados para 
lograr un objetivo común y lo contrario es el comportamiento caótico. Sistema 
es también sinónimo de estructura. 

La institución “Escuela” constituye un importante subsistema dentro del 
contexto y sistema global de la sociedad de la cual depende. La escuela por lo 
tanto está organizada como un sistema o estructura específicamente ordenada 
con fines educativos. En consecuencia, entiendo que el teatro sólo podrá incidir 
en la educación si se lo presenta como otro sistema para que se pueda 
comprender su cuerpo específico, su esencia y los procesos que desencadena. 

Estáis acostumbrados a bibliografía donde se explican ejercicios o 
juegos aislados pero ningún autor explica como introducir el teatro en la 
institución educativa de una manera organizada y coherente. Mi “sistema de 
teatro evolutivo por edades” es una herramienta clara y precisa que adapta el 
teatro de los adultos a la edad de sus protagonistas, que se pone en 
funcionamiento cuando entra la energía de los niños  y luego se autoregula con 
la evaluación que realizan  los mismos participantes. 

 

Asistente: ¿Profesor Mantovanius, existe verdaderamente el teatro en la 
Educación en España? 

 

Mantovani: Bueno hasta el día de hoy yo pensaba que no existe y sigue 
habiendo experiencias aisladas…pero a tenor de lo que dijo esta mañana, el 
representante de la Consejería de Educación del Gobierno de Aragón, ahora 
me he dado cuenta que no existe…. salvo en Aragón. En la práctica son los 
educadores adultos que no permiten que se difunda, ya que como mecanismo 
de autodefensa han arrinconado el juego para que se aplique 
fundamentalmente en Educación Infantil.  

La batalla está medio perdida. Hay miles de libros sobre la creatividad 



pero la escuela los ignora…se está demasiado preocupado por la utilidad de 
las cosas, las familias quieren que sus hijos sean banqueros y no artistas.  En 
ese sentido, Fellini tiene un maravilloso escrito donde le aconseja a las familias 
que si sus hijos quieren ser payasos que los apoyen.  Yo soy un ejemplo 
viviente en ese sentido. Si mi madre me viera así vestido….ella que quería que 
fuera notario. 

 

Asistente: ¿Tiene algunas premisas su trabajo?       

 

Mantovani: Tiene 2 premisas. La primera que el teatro en la educación es un 
juego de comunicación donde interesa el proceso y no el resultado. 

La segunda es que siempre hay que partir de lo espontáneo teniendo en 
cuenta lo evolutivo. La creación surge de la improvisación debiendo protegerse 
y potenciar las actuaciones espontáneas. 

 

Asistente: ¿Cuál es el criterio y la forma de trabajo?     

 

Mantovani: Según el momento evolutivo en que se encuentran los niños y 
niñas, aparecerán distintas “formas” de jugar al teatro. 

De 2 a 5 años surge el juego simbólico como juego espontáneo y sin 
finalidad aparente y los juegos de roles como imitación de lo que hacen los 
adultos. De 6 a 8  los niñ@s realizan el “juego dramático” (sinónimo de 
“dramatización”) en el cual coordinados por el educador, improvisan a partir de 
temas elegidos por ellos mismos, sin la presencia de espectadores. Si en el 
juego de roles se juega a médicos y  enfermos, en esta etapa se juega al 
hospital.  

En cambio de  9 a 12, los niñ@s divididos en subgrupos representan 
breves argumentos, rápidamente preparados con un conflicto y una acción y 
diálogos improvisados para un espectador compuesto por los propios 
compañeros de clase. El punto de partida aquí es el personaje y no el tema. 

Ustedes tienen en su poder un  primer gráfico que proporciona un 
panorama bien general sobre el sistema. 



 

 

 



Asistente: Profesor Mantovanius “¿El sistema se puede aplicar en invierno y 
en verano indistintamente?   

 

Mantovani: Sí en invierno los niños tienen que ir más abrigados, nada más 
que eso. 

El sistema se puede aplicar en el colegio sin ningún problema desde 
setiembre a junio y a partir del segundo día de clase. Los niñ@s para jugar al 
teatro no tienen que hacer ni ejercicios de psicomotricidad, ni calentamiento, ni 
relajación.  Un buen baúl de ropa usada y material de deshecho en el aula es 
suficiente motivación para que quieran dramatizar a cada momento. 

 

Asistente: ¿Qué tiene que hacer un maestro o maestra interesada en el teatro 
en la educación?    

 

Mantovani: Formarse… es evidente que la formación es sustancial para tener 
seguridad en lo que se hace y poder defender la actividad ante los padres y el 
director del colegio. La formación nos permite entender que jugar al teatro en la 
escuela no es una pérdida de tiempo y que por el contrario estamos trabajando 
por una preparación integral del educando.  

En la práctica cotidiana, el maestro o maestra tiene que coordinar el 
juego de los niñ@s, teniendo en cuenta que de 6 a 8 entra en la acción como 
un personaje mas estimulando donde se necesite y saliendo cuando no es 
necesario  para convertirse en un observador participante. De 9 a 12 años, 
estimula desde fuera de los subgrupos en el momento de preparación de las 
obritas. 

 

Asistente: ¿Me podría indicar que bibliografía hay sobre este tema, porque 
acabo de colocar una biblioteca de madera en el salón y necesito saber si los 
libros me harán juego? 

 

Mantovani: Bien….interesante su pregunta. La madera es caoba o de otro 
tipo? (se oye una respuesta). 

Tiene este libro “Juegos para un taller de Teatro” editado por Artez Blai que 
como ve es blanco y este otro “Didáctica de la dramatización” editado por 
Gedisa que es negro. Esto le puede acarrear algún problema para su 
decoración….de modo que yo le sugiero que si los compra los ponga 
acostados que le van a molestar menos. Encima coloque una estatuilla de 
Buda que siempre queda bien. 

 



Asistente: Perdóneme la indiscreción pero ¿Usted es un payaso o se lo hace? 

Yo soy un payaso (se saca la nariz) pero también me hago el payaso. 
Esta nariz me ayuda a desinhibirme y ser más espontáneo ante la audiencia. 
Me permite improvisar. También me permite jugar y ejemplificar mejor lo que 
digo. Forma parte de mi propio trabajo para seguir profundizando en mi propia 
espontaneidad y como manera de divertirme con lo que hago. Llevo más de 30 
años dedicado al tema del Teatro en la Educación y cuando con Jorge Eines 
escribimos nuestra “Didáctica de la dramatización” allí decíamos que las 
prácticas dramáticas serían un arma revolucionaria en la escuela, después de 
30 años no hemos revolucionado nada y hoy creo que un ejemplo de 
revolución es lo que está pasando en Túnez o en Egipto. En Europa se ha 
perdido el sentido del cambio social. Seguimos en manos de los bancos, y en 
esta crisis hemos perdido una gran oportunidad. 

El otro día me llegó un correo electrónico invitándome a apagar 5 
minutos la luz para molestar a las empresas eléctricas. Era el martes a las 22 
hs. Dió la casualidad que a esa hora estaba haciendo el amor con mi mujer y 
teníamos encendido un flexo contra la pared y no nos dimos cuenta de 
apagarlo. De modo, que ni eso….no pude participar de la protesta. 

Muchas gracias y buenas tardes. 

 

Raquel Anadón (vicepresidenta de Ares): Seguimos con la experiencia del 
Instituto Don Pedro de Luna, tenemos a Cristina Redrado Lorente que es la 
coordinadora del Bachillerato Artístico y es jefa del departamento de Música y 
tutora del grupo de 2º de Bachillerato y José Ángel Alegre Mateus que es jefe 
de estudios y coordinador del programa “Clásicos Luna”.  

 

 

El Bachillerato de Artes Escénicas, Música, Danza y Clásicos Luna. 

Cristina Redrado:  

Nosotros venimos aquí fundamentalmente para dar información, 
creemos que es un tipo de información que no todo el mundo conoce. En el 
Instituto Don Pedro de Luna llevamos tres años dando un bachillerato de artes, 
el nombre exacto “bachillerato de artes escénicas, música y danza”.  Es el 
último bachillerato que se incluyó en el desarrollo legislativo de la LOE somos 
el único centro de todo Aragón, no hay otro centro que lo imparta, y este es el 
tercer curso que estamos impartiendo este bachillerato. Es un bachillerato y 
quiero decir esto claro porque alguno de vosotros si no tenéis información de el 
puede resultar un poco complicado entenderlo. Un bachillerato exactamente 
igual que el resto de bachilleratos, tiene los mismos objetivos generales que el 
bachillerato y en esto coincido con el señor ayudante del profesor Mantovani en 
que el primer objetivo que pretende es que el alumno sea ciudadano. Para 
nosotros es importante que el alumno entienda que es un bachillerato, lo que 
ocurre es que esos objetivos generales del bachillerato se consiguen a través 



de materias propias de las asignaturas de artes escénicas, música y danza.  

Este es el tercer año y el número de alumnos se ha triplicado, de los 22 
alumnos que tuvimos en el primer año en este momento superamos los 70. Por 
supuesto hay dos cursos, 1º y 2º  como todos los bachilleratos. Hay otra cosa 
que quiero dejar muy clara que estamos dentro de un sistema que no permite 
que nosotros busquemos profesionales de las artes escénicas o música para 
eso están las escuelas profesionales de música o de teatro. Pero nosotros no 
podemos hacer profesionales, aunque las asignaturas son muy prácticas no 
pretenden llegar a un nivel profesional, esto puede aclarar algunas dudas sobre 
todo cuando no se tienen muy claros los objetivos del bachillerato.  

Lo que si tenemos muy claro es que la mayor parte de los alumnos y así 
nos lo han demostrado los de segundo curso del año pasado si que optan por 
estudiar grados universitarios, ¿cuáles me podéis preguntar? Desde alumnos 
que quieren estudiar periodismo basado en artes escénicas y música hasta los 
que quieren seguir estudios profesionales dentro de las escuelas o 
conservatorios hasta aquellos que quieren hacer los grados universitarios de 
artes escénicas o los que quieren irse a magisterios para practicar lo que antes 
se nos ha contado. La mayoría de ellos quiere seguir con su formación y por 
eso insistimos en que nuestra formación es una pre-formación para estudios 
superiores. Las asignaturas nos han venido dadas por real decreto, igual que 
en cualquier tipo de bachillerato, lo que se le permitió a Aragón fue aplicar esas 
asignaturas, esos currículums oficiales aplicarlos a la comunidad, ya sabéis 
que sólo hay un 33% de posibilidad de cambio, hay muy poco y además los 
servicios jurídicos están muy pendientes de eso y esos currículums han sido 
dados con mejor o peor fortuna en el diseño de los mismos. En el primer curso 
de este bachillerato hay una asignatura obligatoria que es lenguaje y práctica 
musical, no se trata de que los alumnos salgan músicos pero si que es una 
asignatura obligatoria importante, anatomía aplicada o análisis musical, cultura 
audiovisual y una optativa que es taller artístico, pero no penséis que este taller 
artístico está enfocado a una cosa particular o elemento particular, está 
destinado a desarrollar todas las capacidades escénicas, musicales, de 
cualquier otro tipo que en las asignaturas anteriores no da tiempo de 
desarrollar.  

Lo que si es importante es que se entienda que todas estas asignaturas 
se encuentren relacionadas y globalizadas entre si. Todas las asignaturas que 
yo os he hablado tienen 4 horas a la semana de asignación, igual que las otras 
asignaturas del resto de bachilleratos, el problema esta en segundo de 
bachillerato, como en el resto de los bachilleratos está enfocado a la llegada a 
la universidad y por tanto a la prueba de selectividad con lo cual las 
asignaturas están directamente relacionadas con esas pruebas por lo tanto se 
acabó lo práctico, entre otras cosas porque en selectividad te dicen como se 
puede evaluar a alguien haciendo una danza o alguien haciendo una 
escenificación, ni siquiera permiten otras cosas que pudieran ser mas de tipo 
analítico. Entonces, en ese segundo de bachillerato tienen, historia de artes 
escénicas, historia de la música, historia de la literatura, historia del arte, no 
hay práctica. Eso es así porque la información de este tipo de bachillerato, hay 
mucha gente, muchos padres que preguntan y esto para que sirve? Yo si que 
os puedo decir que los alumnos que el año pasado salieron de segundo de 



bachillerato muchos hicieron las pruebas para entrar en artes escénicas en 
Valladolid, hay muy pocas plazas y que además de tener la selectividad 
aprobada tienes que pasar una prueba específica, ellos nos comentaron que 
habían visto una enorme diferencia entre ellos que habían hecho este 
bachillerato a los que no lo habían hecho. Es nuestro propósito, es el tercer 
año, vamos caminando y bueno, esto es un poco lo que yo venía a decir, dar 
una información clara, objetiva, porque yo se que mucha gente no conoce este 
bachillerato, es más mucha gente no lo conoce ni en los medios en los que os 
estáis relacionando, ni en las escuelas de teatro, conservatorios, escuelas de 
danza, es un desconocido y llevamos 3 años. Entonces uno de los objetivos 
era dar esta información. Yo no tengo nada más que decir. Muchas gracias. 

José Ángel Alegre:  

Yo vengo a contar un proyecto educativo que se llama “Clásicos Luna” y 
si hubiera que titular la conferencia lo haríamos “Clásicos Luna, una 
experiencia educativo-teatral al servicio de la dinamización escolar” como hay 
aquí personas que no son de aquí lo primero decir que venimos del IES Pedro 
de Luna, instituto situado en el Centro Histórico, al lado del Museo Romano y 
Teatro Principal. Clásicos Luna es el nombre de la compañía teatral que tiene 
el instituto, como se dedica al teatro greco latino se llama Clásicos y como es el 
instituto Pedro de Luna pues Luna se le ocurrió la idea a Juan Luis ex alumno, 
suena bien. Es un proyecto colectivo de todo el instituto os cuento como nació, 
finalidad y como funciona.  

En el instituto íbamos con los departamentos de latín y de griego a los 
festivales juveniles de teatro grecolatino que había en el principal y en la CAI y 
entonces como el instituto es un instituto muy dinámico a la directora se le 
ocurrió que podíamos hacer eso nosotros y yo le comenté ¿lo dices de verdad? 
Y me dijo si, ¿y me dejas empezar a moverme? Y me dijo si, igual que ha dicho 
el profesor Mantovanius de su admirado profesor Mantovani, nosotros 
conocíamos a unos ex alumnos que querían el teatro y querían el instituto y 
ese es el grupo en el que  estaba Juan Luis que se llamaba Hécate y ahora se 
llama la Clá, ellos quieren al teatro, al instituto y además trabajan como 
educadores sociales y les dijimos que si se querían meter en esta historia 
sabiendo que el dinero era muy escaso y nos dijeron que si, empezamos 
entonces con el teatro grecolatino porque Cristóbal Barea que estaba haciendo 
Prósopo nos ofrecía el lugar donde actores no profesionales podían actuar una 
vez al año y nos metimos allí y el objetivo era junto con otras señas de 
identidad, nuestro instituto es bilingüe, está muy metido en el 2.0, crear otro 
foco de energía y dinamismo que favoreciera la relación de alumnos entre si, 
de alumnos de diferentes cursos, profesores y alumnos, y entonces nos 
lanzamos y empezamos en el 2002 con una obra de Plauto que es “Pséudolo” 
y este año estamos con “Medea” de Eurípides por primera vez y en otra obrita 
de Pséudolo para acabar. En medio ha habido otra representación de la 
Odisea con 100 alumnos y profesores incluyendo al departamento de artes 
escénicas y a los alumnos de música y un pasacalles que se llama “El 
Despertar de las Musas” con 200 alumnos del instituto es un 25% por eso se 
llama un proyecto al servicio de la dinamización del centro. Por medio de 
liturgias y escenificaciones para crear ambiente para motivar a los alumnos una 
especie de desfile romano cuando empezó, una exposición didáctica, unos 



juegos que eran grecorromanos en los que participó todo el instituto, castings, 
y castings no solo para los que luego quieran ser actores si no para que haya 
movimiento en el propio instituto, y aunque se van a elegir 20 hay gente que se 
presenta solamente por pasar el rato, por pasar vergüenza y tener el gusto de 
haber participado. Han participado 200 alumnos en el casting aunque luego 
hayan participado 30. Intenta combinar lo extraescolar pero cada dos años en 
torno a una idea fuerza que permita que cosas que se hacen en clase o 
actividades complementarias estén relacionadas con la actividad extraescolar o 
viceversa, intentamos que vaya a la par lo escolar, lo complementario y lo 
extraescolar. Por ejemplo este año como tratamos la comedia y la tragedia, el 
proyecto se llama “Comedia y Tragedia: educación, vida y teatro.” Por ejemplo 
que los de ingles hacen algo de teatro pues lo metemos en el proyecto, que los 
de economía hacen un juego de rol representando como una multinacional, lo 
metemos en el proyecto, que los de ciencias en física o química los alumnos de 
bachillerato les cuentan a los de 3º de ESO, primaria, les cuentan algunos 
experimentos, lo metemos en el proyecto, todo lo que tenga que ver con 
hablar, escenificar, representar… nuestro proyecto es un gran proyecto no en 
el sentido de maravilloso si no en el sentido de que mueve a mas del 50% del 
alumnado y profesorado durante estos 10 años de una manera u otra. Pero 
nosotros lo valoraríamos igual si se tratara de un grupo pequeñito.  

El resumen sería que somos un centro dinámico y nuestro planteamiento 
es sumar. El teatro suma con las ciencias, las ciencias suma con el teatro, los 
idiomas…sumar, ese es el proyecto del centro, es grande, está consolidado, y 
es que para hacer un proyecto de esta envergadura hace falta que haya una 
conjunción de cosas: primero  valentía al comienzo, en la cuestión teatral 
contar con un grupo de ex alumnos que tienen su corazón con el instituto y que 
son profesionales de la dinamización, Cristina estaba en el equipo directivo que 
lo apoyo, CAI (Antonio Abad y Antonio González) cuando esto solo era un 
proyecto en papel nos dijeron que si eso se hacía bien nos llevarían a las 
campañas escolares, contar también en la medida que sea con el 
departamento de educación y cultura porque lo metemos como proyecto de 
innovación, contar con personas como Cristóbal Barea que te dan salida para 
poderlo hacer y también la unidad didáctica de los museos, es de justicia 
citarlos porque cuando ha habido que hacer algo sin competir con los 
profesionales por supuesto, ahí han estado, el claustro y los profesores. 
Coincidir todo y que nosotros estamos muy contentos, lo ha dicho muy bien 
Mantovani, decir que sin vanidad pero que estamos contentos y que es 
dinamizador y educativo y que como todo lo bueno  y todo lo bonito es frágil y 
solo se mantiene trabajándolo día a día. Muchas gracias. 

 

Raquel Anadón: Ella es Mª Antonia Durán que viene a hablarnos de los 
Festivales de Itálica y Baelo que coordina junto a 6 personas dentro del 
Instituto Grecolatino de Andalucia, sois todos docentes, es catedrática del 
instituto y ha ejercido diferentes funciones, docente, directora de actividades 
extraescolares, vicedirectora, secretaria, y nos viene a contar la experiencia de 
estos festivales.  

 



Festivales de Teatro Grecolatino de Itálica y Baelo: Objetivo, desarrollo y 
funciones 

Mª Antonia Durán:  

En  primer lugar queremos agradecer a la organización de estas 
jornadas su invitación, que os hayáis acordado de nosotros. 

En primer lugar les comentaré cómo surgió el Festival de Teatro 
Grecolatino de Itálica. En Segóbriga había un festival de teatro juvenil y en un 
momento se propuso extender el proyecto a otros teatros grecolatinos. A esas 
sesiones de Segóbriga asistía Carmen Vilela, actual directora del Festival, que 
se planteó que se podría hacer en Itálica. Un día en clase lo expuso y un 
alumno le dijo que se lo  comentaría a su padre, que resultó ser Alfonso 
Jiménez, arquitecto, que por aquellos años había restaurado el teatro de Itálica 
precisamente. Alfonso contactó con el director del Conjunto Arqueológico de 
Itálica, José Manuel Rodríguez Hidalgo, que apoyó el proyecto de Carmen 
Vilela. El primer festival tuvo lugar el año 1997, despertando un gran interés 
mediático, y ya vamos por la décimo quinta edición. Hace seis años se iniciaron 
las representaciones en Baelo-Claudia, con el apoyo incondicional del director 
del Conjunto Arqueológico, Ángel Muñoz.  

Para poner en marcha el festival se creó el Instituto de Teatro 
Grecolatino de Andalucía. Actualmente el equipo que organiza el festival lo 
constituyen seis personas, miembros del anteriormente citado Instituto y 
dedicados a la docencia. Ciertas tareas se realizan en red con Prósopon, 
asociación que lleva varios festivales (Zaragoza, Sagunto, Lugo, Mérida…) 

 En principio, los objetivos como docentes eran realizar una actividad 
interdisciplinar. Pretendíamos que los alumnos conocieran el teatro grecolatino, 
y que les sirviera de apoyo para materias como griego, latín, historia del arte, 
historia de la cultura clásica… Otro de los objetivos era la relación del 
adolescente con el teatro, tanto como espectador, como actor. Entendemos 
que el teatro enseña a través de la emoción, permite desinhibir  complejos, 
crea sentimiento de equipo, cierta sensibilidad, una disciplina, socializa en el 
mismo momento de la representación teatral. Este año en  una representación 
de Baelo  la mayoría de los asistentes pertenecen a escuelas de hostelería de 
la Costa del Sol, que aprovechan el día para reunirse y estar todos juntos. Y 
después también el teatro nos sirve para crear un público futuro, pues muchos 
de los asistentes están viendo por primera vez una representación teatral.  Otro 
de los objetivos era programar y producir montajes teatrales, colaborar en la 
recuperación de espacios grecolatinos; en ese sentido entraría la recuperación 
del teatro de Baelo y, por último  fomentar el encuentros tanto a nivel nacional 
como internacional con instituciones que tuvieran unos objetivos similares a los 
nuestros.  

La organización de los festivales nos lleva todo el año. Suelen ser en 
abril, no tenemos fecha fija porque estamos en función de la  Semana Santa y 
de la Feria de Sevilla. En junio nos ponemos a trabajar para el año siguiente. 
Para la elaboración de los programas nos guiamos por ofertas de grupos, 
aunque, en ocasiones, se les hacen propuestas de alguna obra concreta. 
Muchos de los grupos que actúan son de institutos, de escuelas de formación 



de arte dramático y también, en ocasiones, profesionales. Tenemos el privilegio 
de contar con actores reconocidos que se prestan a actuar solamente por el 
gusto de hacerlo en un espacio escénico así. Obviamente no podemos 
pagarles su caché. Por ejemplo este año a Baelo van a ir Manuel Galiana y 
Silvia Tortosa, posteriormente el coro de esa obra  hará en Itálica “Hercules 
Furens”. Esto  circunstancia se ha repetido en otras ocasiones. Los programas 
se hacen públicos en octubre a través de  una web ( www.teatroenitalica.com). 
En noviembre empiezan las reservas.  Hasta ahora el sistema de reservas era 
a través de una persona con la que se contactaba telefónicamente dentro de 
un horario. Este sistema provocaba saturación en la línea al tener que 
ajustarse a unas horas concretas. Este año lo estamos haciendo online. Este 
sistema es un iniciativa que tomaron los compañeros de Sagunto y que les 
funciona muy bien. Mediante nuestra página web  pueden hacer la reserva a 
cualquier hora del día; una vez realizada, se les manda un código y tienen  15 
días de plazo para hacer el ingreso. Estamos muy contentos porque esta 
funcionando muy bien. A partir de febrero procedemos al envío de las entradas 
y de un ejemplar de la obra que van a ver para cada alumno. Estas obras son 
ediciones no venales, traducidas por un equipo de colaboradores del teatro 
grecolatino que llevan una guía didáctica para que los alumnos puedan trabajar 
en clase. Se incluyen también  unos almanaques, este año dedicado a “La 
Odisea” y una revista “Teatro en la Bética”, con temas relacionados con el 
teatro clásico. 

 El esquema que seguimos es representar por las mañanas  las 
tragedias y por las tardes las comedia. El último día de festival en Itálica  se 
hace una función para adultos. Tras cada representación se pasa una encuesta 
que nos sirve para saber los grupos y las obras que han gustado y las que no y 
sugerencias para mejorar en el futuro. 

Además de preparar las publicaciones citadas (libros, revista, 
almanaques), se organizan concursos de cómic, de relatos de temas históricos, 
un curso anual en colaboración con la UNIA (Universidad Internacional de 
Andalucía) para profundizar en temas de teatro: espacios escénicos, la mujer 
en la tragedia, el teatro y el cine, la puesta en escena de los clásicos, 
etc…También se han hecho exposiciones  a las que corresponden las 
imágenes que están viendo. Con ocasión de la décima edición del festival se 
hizo una exposición de fotografía  en el Monasterio de San Isidoro del Campo; 
al año siguiente sacamos el catálogo y también se ha hecho una exposición de 
máscaras de Boboli. 

La financiación es posible con la aportación de los alumnos, 5€, pero 
con ella no cubrimos gastos, lógicamente, entonces necesitamos una ayuda de 
las instituciones. Hasta el año pasado Cajasur aportaba una ayuda económica, 
reducida actualmente por la situación. Otros organismos que colaboran o han 
colaborado son  la Consejería de Educación, la Diputación Provincial de 
Sevilla, la Consejería de Cultura de la Junta de Andalucía, la Universidad 
Hispalense,la Universidad Internacional de Andalucía, el Ayuntamiento de 
Santiponce, el Colegio de Doctores y Licenciados y este año se ha incorporado 
Cajasol .  

  



En estos quince años nos ha sorprendido que se hayan prestado a 
colaborar con el Festival actores profesionales como he mencionado antes, 
grupos de Grecia, Rumania, Alemania, que se nos haya invitado a encuentros 
en estos países, que nos inviten ustedes a exponer nuestro proyecto, que se 
nos nombre jurado de concursos, como, por ejemplo, el concurso que organiza 
el MEC. Hemos participado también en el proyecto Dionisios de la Unión 
Europea. Incluso  se ha hecho una tesina en el 2009 en la Universidad de 
Padua sobre el festival “El teatro en Itálica, ejemplo de festival de teatro 
grecolatino”. Así que mientras esto siga así continuaremos. Nada más, muchas 
gracias.  

 

Raquel Anadón: Si os parece volvéis a subir todos a la mesa y comenzamos 
la ronda de preguntas.  

 

Asistente: Buenas tardes a todos. Mi pregunta seria para Mª Antonia, ¿qué 
relaciones tenéis con otros festivales de teatro grecolatino que se realizan en 
España? Puesto que vosotros trabajáis el juvenil y muy cerca en Mérida 
tenemos otro festival de teatro grecolatino, ¿que clase de relación tenéis?  

 

Mª Antonia Durán: Con el de Mérida tenemos relación porque pertenece a 
Prósopon igual que nosotros, me refiero al juvenil. Igual que con otros 
festivales que trabajan en red con Prosopon (Zaragoza, Lugo,Sagunto, 
Tarragona…) Por ejemplo, los libros se hacen para todos los festivales y 
después estamos en contacto todo el año y al final de curso tenemos una 
reunión para poner en común ciertas ideas como  la mencionada reserva online 
puesta en marcha en Sagunto y utilizada en otros festivales.  

 

María López: Habéis dicho que esta mañana se había comentado pero yo creo 
que no se ha comentado lo suficiente, y creo que estas jornadas invitan a eso y 
es la importancia del teatro en la educación y vosotros como profesionales lo 
sabéis que tiene una serie de beneficios en la educación de los seres humanos 
como bien ha dicho el profesor Mantovani y como todos nosotros sabemos. 
Dentro del sistema educativo en España, creo que es una asignatura deficitaria 
y creo que es un asesinato que no haya una hora semanal dedicada a las artes 
escénicas. Mi pregunta sería: ¿hay alguna posibilidad desde vuestro sistema 
educativo ya que desde el sistema teatral es mas complejo porque estamos en 
otras luchas, desde el sistema educativo para proponer que exista esta hora 
semanal igual que se dedica a la actividad de la música o de las artes 
plásticas, que haya una dedicación seria? Me refiero porque se cumpla, no 
porque sea seria en sí misma al arte escénico.  

 

Mª Antonia Durán: Yo estoy en un instituto en el que hay una asignatura 
optativa que es Teatro, cuyos alumnos realizan una representación al final de 



curso y el grupo está en funcionamiento todo el año. Anteriormente estuve en 
un centro en el que había dos grupos de teatro. Uno de ellos dirigido por 
alguien que todos vosotros conoceréis, Carlos Álvarez, y el otro grupo lo dirigía 
Ignacio Aguilar, que también es un estupendo director de teatro.  

 

Alfredo Mantovani: En los institutos siempre hay un grupo de unos 15 
chavales que quieren hacer teatro y si un adulto se lo propone se enganchan y 
entonces no hay problema. Respecto al horario escolar hay una experiencia 
que se está llevando a cabo que es poco conocida me parece que la hace la 
Fundacion Genu Di Medici que tiene sede en Madrid que fue creada por el 
violinista Genu Di Medici que era un gran diplomático, además de excelente 
violinista y tenía contacto con presidentes, reyes y demás y esta fundación está 
en toda Europa y está vinculada con los Ministerios de Educación que 
colaboran con esta fundación en concreto en España. El objetivo es trabajar 
con colegios que están en zonas deprimidas donde van niños que tienen 
problemas de integración, normalmente muchos inmigrantes, y el sistema es 
muy bueno porque llevan al artista en horario escolar, entonces en cada 
comunidad se determina que artistas van y básicamente llevan danza, teatro y 
plástica, en Andalucía en uno de los colegios pusieron kárate que eran en las 
3.000 viviendas y el kárate fantástico, tenía mucha aceptación. El problema es 
que no tienen mucho presupuesto, actualmente creo que se han extendido a 
todas las comunidades autónomas pero están en 2 o 3 colegios en cada 
comunidad lo cual es realmente muy poco. Hacen formación en el Castillo de 
Magalia, llevan a los  artistas y tutores porque la obligación es que cuando 
llevan el artista a clase el tutor tiene que estar presente, llevan la clase un poco 
entre los dos. Es un poco similar a lo que en Francia se utilizó mucho tiempo, 
no se si se sigue utilizando, se llamaba el paternariado, que el colegio que lo 
solicitaba era una combinación entre Ministerio de Cultura y Educación y el 
colegio que lo solicitaba iba una persona de un grupo de teatro a trabajar con el 
maestro todo el año y participaban. Es un sistema magnifico el del 
paternariado, que de acuerdo lo que hablábamos esta mañana podía ser una 
muy buena solución pero creo que tienen que vincularse en ese caso cultura y 
educación que ese es uno de los grandes problemas que tiene este país. Que 
tenemos grandes problemas para entender que un taller de teatro puede ser 
educación pero también es cultura, por ahí hay una vía pero cuesta mucho.  

 

Mª Antonia Durán: En ese sentido, en una zona marginal de Sevilla en El 
Vacie cerca de ese lugar hay un taller de teatro del grupo Atalaya que ha 
montado “La Casa de Bernarda Alba” con las gitanas de El Vacie muy 
interesante.  

 

Raquel Anadón: Alguna pregunta más? No, damos paso entonces a Jordi 
Planas. 

Os presento a Jordi Planas, es director de la Escuela de Técnicos (ESTAE) del 
Institut del Teatre de Barcelona y profesor en la Universidad Politécnica de 



Barcelona. Ha trabajado en dirección técnica en el Teatro Nacional de 
Cataluña, Centro Dramático de la Generalitat, Jefe de Servicio….del Teatro 
Liceo, diseñador de iluminación para espectáculos de teatro, danza, ópera, 
eventos, etc, etc…cuando quieras Jordi.  

 

 

Reflexiones sobre los estudios de técnicas del espectáculo: El proyecto 
formativo ESTAE. Estado actual del marco normativo de titulaciones.  

Jordi Planas:  

Agradecer a Ares la invitación que nos ha hecho y sobre todo agradecer 
la temeridad de pensar que tenemos algo interesante que decir, a cual cosa 
nos enorgullece. Voy a intentar resumir lo máximo posible y lo haré mal, como 
los malos profesores, iré mirando el reloj y comprimiendo sobre la marcha, 
pretendo decir muchas cosas y a lo mejor no nos da tiempo. De todas maneras 
vamos a hablar de los pobres del sistema, de los técnicos, como siempre al 
final, la propuesta no está mal, es donde nos corresponde estar pero a veces 
tengo la impresión como técnico, me acuerdo de esa poesía que recordamos 
los que peinamos canas de la literatura castellana de ese pobre que se 
lamentaba y solo comía altramuces y tiraba las pielecillas y se da cuenta que 
detrás de él hay otro más pobre todavía que va recogiendo y comiéndose las 
pielecillas que él tiraba. Esa es la sensación que a veces tenemos los técnicos 
de vivir cuando los artistas se quejan y pensamos y nosotros que vivimos de 
ellos? Lo tenemos fatal, no? Esa es la visión pesimista de los técnicos. En otro 
lado, tenemos la visión optimista de los técnicos, que el bolo existe porque 
estamos los técnicos, modestia, pensar que el primer técnico del mundo fue el 
iluminador porque Dios al crear el mundo dijo aquello de hágase la luz, esa es 
una teoría que no están de acuerdo los técnicos de sonido porque para decir 
eso hizo falta un micro pero fijaros si el mundo es un teatro o el mundo es una 
comedia fijaros que se hizo el decorado rápido, mal y en 7 días. Y no quiero 
hablar de los de vestuario que no llegaron al estreno. Dicho esto vamos a 
intentar ver qué hacemos los técnicos en este tinglado de la comedia y tal.  

Yo vengo a contaros como abordamos nosotros el tema de la formación 
de técnicos de las artes del espectáculo. Trabajo en una escuela que esta 
integrada en una macroescuela que es el Instituto de Artes del Teatro que tiene 
un centro superior de Arte Dramático, Centro Superior de Danza, con 
formaciones a nivel universitario, la Escuela integrada de Danza, Centro 
Profesional de Danza que son chicas de 12 a 18 años y nosotros los técnicos 
que tenemos formación inicial homologada continua, somos una escuela 
integrada. Cuando el instituto del teatro se planteó formar esta escuela lo 
primero que se planteó fue, bueno habrá que definir que es un técnico del 
espectáculo, y ese fue el punto de partida. Nos dedicamos a mirar, a ver a qué 
se dedica este hombre, y nos dimos cuenta que el técnico del espectáculo es 
un agente más de la representación escénica, es decir todos, los artistas, los 
técnicos, todos en conjunto incluido el publico participamos en la creación de 
un prototipo realizado artesanalmente en colaboración con los demás, en 
equipo.  Quizá los únicos que no están a veces son los creadores porque ya 



han hecho su obra pero está claro que entre público, intérpretes y técnicos 
hacemos la representación que es lo que fabricamos y vendemos y que de eso 
es de lo que vivimos hasta que alguien encuentra la manera en Internet de 
piratearnos.  

Fijaros, una manera de visualizar cual es nuestro interés es visualizar el 
artista, que tiene ideas, algunas de ellas buenas, y tenemos al creador 
desnudo con su gran idea para vender y nosotros somos estos los que les 
ponemos el contexto, las instalaciones, el contorno, todo lo que les hace falta 
para que este hombre pueda hacer la presentación de su creación artística. Es 
decir, de ese conjunto de elementos sale cual es la aportación del técnico. El 
teatro, el artista tal y como lo entendemos hoy día con la incorporación de las 
nuevas tecnologías, cada vez más requiere la incorporación de un contexto, de 
un contorno, para que esa presentación artística pueda realizarse. Por lo tanto 
los servicios técnicos están al servicio de un cliente interno que es el creador y 
nosotros estamos orientados al público. El creador es un cliente y compañero 
de trabajo, entre todos hacemos la representación. Por lo tanto nos gusta decir 
que el técnico es el gestor de significados. Es la mejor manera de definir que 
es lo que hace un técnico y eso se ve claramente en esta tabla (proyección de 
tabla explicativa).  

Por cada oficio creativo o cada área de creación tenemos a unos 
personajes de la técnica que hacen posible ese imaginario de los creadores, 
por lo tanto el técnico no es una persona cuyo centro de trabajo es la técnica 
sino que utiliza la técnica para gestionar los significados que crean estos 
creadores. Esto es muy importante porque veremos como desplaza el centro 
de atención y sobre todo el centro de formación al centro de la gravedad del 
entorno puramente técnico al entorno creativo y escénico en general y eso 
influirá y no poco en la definición de nuestro proyecto educativo.    

La situación actual: si siempre se ha aprendido el oficio trabajando 
porque hace falta una escuela de técnicos. Esto es lo que nos planteaban, 
nuestra escuela es muy joven tiene 10-11 años. El punto de partida es: esto no 
se aprende trabajando, esto no se aprende en la escuela sino trabajando, la 
empresa ya me paga como técnico, que más quiere yo soy un técnico con 20 
años en el oficio. Al principio teníamos una cierta resistencia a la idea de la 
formación. Yo creo que fue una reacción defensiva de los técnicos. ¿Qué 
pasaba? En ese momento las competencias del técnico se aprendían en una 
relación de aprendizaje del maestro en un contexto de trabajo y el mercado 
laboral demandaba experiencia. El traspaso de esa barrera llamada 
competencias para insertarte en el mercado laboral era un proceso de 
aprendizaje, eso  funcionaba bien durante muchos años cuando las 
enseñanzas tecnológicas eran sencillas y había mucho tiempo para hacer esto. 
Hoy este sistema es obsoleto sobre todo en nuestro sistema económico y el 
sistema maestro-aprendiz no funciona porque los cambios tecnológicos son 
muy rápidos y no puedo parar una producción escénica mientras estamos 
ensayando para contarle al técnico como atar una cuerda quizá, pero para 
contarle lo del voltio lo del amperio y demás pues no toca, por eso hay que 
hacerlo en otro momento del proceso productivo y como cada vez más 
necesito retirarme del proceso productivo para formarme de ahí surge la 
necesidad de la escuela.  



Los cambios del sistema de producción me evitan también esa 
disponibilidad y por tanto en el que la introducción de la tecnología la formación 
se convierte en una ventaja competitiva que tengo que acreditar y eso está ya 
no solo en el plan Bolonia sino en todos los procesos europeos de acreditación 
y de certificación y de formación reglada. Es decir, que el acceso al mercado 
laboral hoy en día de los técnicos desde el momento inicial cada vez más se 
obtiene no con una relación maestro-aprendiz sino con una relación maestro-
escuela y lo que empieza a demandar el mercado laboral es formación. Eso es 
un proceso que estamos viendo en nuestro sector y la dificultad tecnológica es 
cada vez mayor y es inevitable pasar por la escuela de formación.  

¿Cómo se crea la escuela? No había ningún referente en España y los 
ciclos de LOGSE no respondían en ese momento a lo que nosotros 
pensábamos y la mayoría de ellos supeditaban la formación del técnico de 
artes escénicas al del audiovisual y consideran las artes escénicas como un 
subproducto del audiovisual y considero que si algún subproducto sale de las 
artes escénicas es el audiovisual pero es un tema a discutir. Nosotros nos 
fuimos a Europa a preguntar porque alguien habría hecho algo de esto. Apenas 
existía el Centro de Tecnología de Madrid que estaba arrancando, fuimos a 
Europa, teníamos problemas comunes y les propusimos trabajar juntos con 
una serie de centros y teatros de Europa para intentar averiguar en que 
consistía una escuela de técnicos. Para ello el Institut del Teatre puso en 
marcha los proyectos CIRTE que son la formación inicial y el reconocimiento de 
competencias de los técnicos del espectáculo que lo que pretendía era analizar 
un poco este contexto. Eran desarrollados en el contexto del programa 
Leonardo que los docentes conocéis bien y ahí estuvimos trabajando no pocos 
años con la gente del teatro de la Scala de Milán, el Teatro Real de la Moné, 
Escuelas de París, Central School de Londres, una serie de centros que 
estuvimos varios años desarrollando una serie de temáticas alrededor de las 
profesiones que venimos a llamar las profesiones técnicas del espectáculo en 
vivo y son maquinaria escénica, luminotecnia, sonido en vivo, regiduría, 
caracterización, utilería, confección de vestuario y construcción de decorados.  

Desde el año 96 hasta el 2007, 10 años de trabajo continuado, con un 
costo global de 1 millón de euros porque las reuniones eran presenciales, 
hemos viajado mucho, hemos aprendido mucho y desde luego hemos visto que 
hay otros paises europeos que están mucho peor que nosotros y lo que 
hicimos fue intentar colimar todo el conocimiento que había, aprender del 
fracaso de los otros, y añadir esto a nuestra experiencia. Resultados del 
proyecto CIRTE: directamente la escuela. La escuela surge como resultado de 
estos proyectos. En la escuela tenemos tres ciclos de formación inicial de 
2.000 horas y hacemos un montón de formación continua como os decía en 
ese contexto de escuelas integradas. Nos preguntábamos ¿encontrarán trabajo 
nuestros técnicos? Salidas profesionales: ¿teatro solo? No, artes escénicas en 
general, teatro, música, todos los eventos que se hacen, turismo, animación de 
patrimonio, hay cantidades de sitios y cada vez mas se está teatralizando la 
arquitectura y cada vez mas hay luminotécnicos iluminando edificios 
directamente. Tenemos un sector que está creciendo mucho y pasarelas a 
otras profesiones, sea del audiovisual, otras profesiones colaterales. La 
escuela se orienta a proporcionar ingreso en el mercado del trabajo, 
proporcionar empleabilidad, buenas competencias transversales para que 



pueda encontrar ese trabajo y ocuparnos en la permanencia de ese mercado 
laboral que es algo que los centros debemos de tener claro. Es decir, la 
evolución de los equipos, la evolución de los sistemas hace que el aprendizaje 
a lo largo de la vida sea una exigencia propia.  

Nuestro nivel de exigencia era muy alto, en estos dos últimos años ha 
bajado, entendemos que debido a la crisis, pero hasta hace un par de años el 
nivel de inserción de los técnicos que teníamos era altísimo. Lo que damos es 
un diploma de técnico de las artes del espectáculo que es un título propio, es 
una formación homologada de la Universidad Politécnica, nivel 3 en la 
clasificación en los niveles de competencia, en España equivale a bachillerato 
más 2, ciclo de formación superior y en el EQF European Qualification Frame 
un nivel 5-6 estamos discutiendo en ello. Con la esperanza de que según la 
disposición 32 de la LOE en la que se coló en el senado en el último momento 
esa disposición adicional porque desaparecíamos en el articulo 42.3 o 43.2 que 
se crearían las enseñanzas profesionales vinculadas a las artes escénicas 
pues conseguimos esta disposición adicional que no está funcionando del todo 
como quisiéramos pero con la que estamos presionado al Ministerio de 
Educación para que consiga hacer los títulos que nosotros creemos que nos 
hacen falta.  

 

Formación continua: ¿qué tipo de técnicos creemos que debe de formar 
la escuela?. Primero resolver el concepto que si es técnico o artista. Porque lo 
que tenemos claro es que técnico sólo no es y artista sólo tampoco. Por lo 
tanto, estamos montados en una especie de esquizofrenia absoluta mayor aún 
que la de los artistas que ellos saben donde están pero nosotros aún no 
sabemos donde estamos y la ESTAE se define como un centro con dos patas 
por decirlo de alguna manera, todo lo vinculado con el mundo teatral y la praxis 
escénica  lo provee el Institut del Teatre y todo lo vinculado a las áreas más 
técnicas, a los fundamentos más tecnológicos, lo hacemos con la asociación 
de la Universidad Politécnica que son las dos instituciones que provee nuestro 
título. En ese sentido somos una formación que pocas hay con esta dualidad 
tan pronunciada pero podíamos decir por ejemplo los restauradores de bienes 
culturales o de bienes artísticos que son químicos, físicos, ingenieros y a la vez 
le meten el pincel a una tabla del s. XIII por lo tanto esa dualidad hay que 
mantenerla. Y tengo que decir que los alumnos más ventajosos son los que 
vienen con un currículum no técnico sino artístico. Podemos suplir en dos años 
las carencias en cuanto a técnica que puede tener un alumno fácil, aprender 
tecnología se suple pronto. Aprender en dos años la carencia de interés por la 
cultura y la sensibilidad artística eso ya es mas complicado.  

Competencias clave de nuestros alumnos: entender el hecho artístico. Si 
a un técnico no le interesa lo que pasa en el escenario que se vaya, no nos 
interesa. Y a todos nos ha pasado cuando hemos llegado a teatros nos hemos 
encontrado con técnicos que no les interesa lo que pasa en escena, por tanto 
si un tío está en un sector y no tiene ningún interés por lo que fabrica ese 
sector pues que fabrique otra cosa. Nuestros alumnos cuando quieren entrar 
en nuestra escuela les hacemos unos test y tienen que escribir una carta de 
motivación, y el que quiere ser técnico le aconsejamos que se vaya a 



ingeniería o un ciclo de FP tecnológico porque si quiere estar con nosotros 
debe de tener interés por las artes escénicas.  

Segundo punto, cómo lo creamos, saber estar: trabajo en equipo, interés 
artístico, interés por la escena, etc... y luego cuál es nuestra aplicación, vale 
que es la aplicación de la técnica pero la técnica no es el objetivo, es el 
instrumento. Por lo tanto no podemos confundir la herramienta con el objetivo 
del trabajo. La herramienta es el pincel y el objetivo es pintar, la herramienta es 
el ordenador y el objetivo es hacer correo comercial o poesías pero no 
cualquiera que sabe utilizar un ordenador podemos decir que sabe hacer 
correo comercial o es poeta. Entonces esta es nuestra postura, porque 
entendemos que es lo que demanda el artista y entendemos que el empleador 
quiere también técnicos que entiendas a los artistas o al cliente cuando 
estamos hablando de eventos y cosas parecidas. Por lo tanto, la competencia 
basada en aptitudes y habilidades saber, saber estar y saber hacer es como se 
orienta la escuela. Por lo tanto, la escuela se orienta en encontrar un equilibrio 
entre arte y técnica, intentar que el técnico del espectáculo sepa valorar bien 
los dos, sepa aplicar la técnica a ese arte, y en cuanto a los procesos que sea 
un profesional reflexivo, tienes que tener una estructura mental que te permita 
reflexionar antes de hacer no solo a nivel de seguridad sino a nivel de cual es 
tu practica profesional, esos dos segundos de reflexionar que es lo que vas a 
hacer es muy importante porque lanzarse a la carrera sin saber que hacer nos 
lanza a un sin sentido y cuantos técnicos nos pasamos la vida haciendo y 
deshaciendo lo que hemos hecho.  

El proyecto formativo del centro pues es: la técnica no es el objetivo y 
fijaros que somos una escuela de técnicos y el primer punto es la técnica no es 
el objetivo, eso choca mucho a los alumnos pero con el tiempo lo van 
aprendiendo, es una herramienta para gestionar esos signos de los que 
hablábamos. Segundo, interés en formar gentes de teatro, de artes escénicas 
en general, nos va bien hacerla de teatro porque todo lo demás va de corrido. 
Con capacidad de integración en procesos artísticos, con competencias 
técnicas y profesional reflexivo y la formación con la idea de incidir en los 
aspectos humanos y relacionales y sobre todo reproducir en la escuela el 
mundo profesional.  

¿Como se forma el técnico? problemática: ausencia de referentes 
pedagógicos, la necesidad de la empleabilidad, la dimensión práctica de los 
estudios y la variación de los países. Nosotros tenemos una formación 
orientada a competencias donde el profesor se convierte en un mediador del 
proceso de aprendizaje, contacto total con la profesión, la profesión cambia 
demasiado rápido para nuestro gusto, tener en cuenta los procesos de calidad 
y tener en cuenta a la universidad para esto, número reducido de alumnos, 
ocho por especialidad y cuatro en las sesiones prácticas. O sea tengo un 
profesor por cada cuatro alumnos por lo tanto cuando hago un taller de teatro 
tengo cuatro alumnos de sonido con un profesor de sonido, cuatro alumnos de 
luces con un profesor de luces, 4 alumnos de maquinaria con un profesor de 
maquinaria y así sucesivamente, ¿por qué? Porque 16 alumnos no montan, 
miran. Y si lo que quiero es que monten no puedo poner 16 y es así de simple. 
Y si quiero que todos pasen por la mesa, si quiero que todos trabajen no puedo 
tener 16 alumnos, en ese sentido he de decir que la no oficialidad del centro 



me ayuda mucho porque a mantener las ratios. El día que sea oficial uno de los 
inconvenientes de hacer estudios reglados serán que me van a poner una ratio 
de15 y ahí vamos a perder calidad fijo.  

El concepto de tutoría individualizada, de acompañamiento al alumno, 
un diseño consecuente en los espacios y equipos, tuvimos la suerte de contar 
con unos espacios que sabíamos en gran medida el proyecto que iba a ser y la 
suerte de estar en la Escuela de Arte Dramático que tiene como medios 
obligados por el Ministerio en su decreto de espacios teatros. Por lo tanto en el 
Institut del Teatre tenemos varios teatros, con lo cual las prácticas no las 
hacemos en un aula sino que las hacemos en un teatro profesional con todos 
los medios y con actores que son profesionales u otros estudiantes de arte 
dramático o danza y finalmente la colaboración en prácticas de empresa. Por lo 
tanto, el centro es el estudiante y alrededor está el coordinador de 
especialidad, jefe de estudios y director, un núcleo duro de la escuela y todos 
los demás quitando los de la universidad que son catedráticos son gente que 
pulula alrededor del proyecto.  

Coordinar esto es una locura, el horario ni os lo cuento. Como puedo 
tener a profesionales en activo si hoy esta haciendo un bolo en Japón y 
mañana en Teruel pues tenemos un horario flexible, el alumno tiene un horario 
en tablilla semanal con un teatro y así vamos combinando. Tengo una persona 
encargada de hacer el sudoku de horarios, lo cual es un follón. Pero es la 
dinámica, es el precio que pagamos para poder hacer esto.  

Como se organizan los estudios: en cinco áreas básicas:  

1.- Cultura del espectáculo. 

2.- bases científicas y técnicas para dar los fundamentos de electricidad, 
mecánica, etc… 

3.- Infraestructuras instalaciones de equipos, donde ellos conocen y 
comprenden el funcionamiento y el uso de todos los equipos. 

4.-Técnicas y procesos aplicados, todo lo que es formación práctica. 

5.- Un apartado que es gestión normativa, documentación y medios.  

Esto se entiendo fácilmente viendo alguna asignatura, por ejemplo 
cultura del espectáculo: historia y teoría de las artes escénicas, historia de la 
escenografía, historia de la música, historia de la escenificación 
contemporánea... de manera que espero que nuestros alumnos cuando un 
director les diga no esto es una cortina brecthiana, el espectáculo que vamos a 
hacer es tal, o la luz que quiero aquí es de estilo expresionista pues que 
entienda lo que le está diciendo. Porque si pone cara de póker pues vamos 
mal. Y porque entiendo que lo que hacemos es colaborar en la creación de un 
producto artístico y por lo tanto este es el punto de partida. Segundo, como la 
otra pata es la técnica y necesitamos tener una buena formación del voltio, el 
amperio, el vector, la fuerza, etc… antes no, pero ahora cualquier escenografía 
contemporánea lleva autómatas, lleva hidraúlica, lleva neumática y no es que 
sean ingenieros en esto, es que son usuarios avanzados que es distinto. Gente 
que va a manejar equipos que van a tener esto. Infraestructuras instalaciones 



de equipos, elementos escenográficos, como es la especialidad de maquinaria 
cortinajes, estructuras ligeras, edificio teatral, técnicas de rigging. Los de luces 
tienen las mesas, los dimmers, los focos, y los de sonido pues lo mismo. 
Técnicas y procesos aplicados propios del espectáculo, carpintería, 
metalistería, pintura, todos los talleres prácticos y las prácticas de empresa. 
Gestión, normativa y educación, producción y gestión por todos los temas de 
autoempleo, de comprender el entorno, las distintas estructuras porque 
nosotros trabajamos hoy en una pequeña compañía pasado en un teatro al otro 
hacemos un evento para una empresa de publicidad,  tenemos que entender 
muy bien los distintos entornos, los distintos modelos organizativos, seguridad, 
prevención, etc…aunque la seguridad y prevención está aquí, es una 
asignatura integrada en todas las demás. 

Y la formación practica tiene cuatro ópticas distintas, la práctica más 
simple es la de laboratorio de tipo de bases técnicas donde aprenden eso que 
decía antes el voltio, amperio, la electricidad, la regulación de un motor 
eléctrico.. el trabajo en modelos que son procesos técnicos o técnico-artísticos 
reales realizados en producción completa. Que nos pasaba, que teníamos un 
taller de un espectáculo y si queríamos que el técnico aprendiese a manejar el 
cañón, estaba el de sonido esperando, los actores esperando, todo el mundo 
esperando y en ese momento nos dimos cuenta que había procesos en los que 
se podía avanzar mucho en un contexto real, si me quito a los actores, a los de 
sonido y me cojo un profesor para enseñar el funcionamiento de los cañones 
eso se adquiere en un teatro real pero sin fastidiar a los demás. El proceso de 
aprendizaje es más económico. Eso sucede lo mismo por ejemplo con sonido, 
para sonorizar una batería, me traigo un día un batería pongo los micros y 
tengo allí al batería todo el día y tengo a los alumnos trabajando todo el día. No 
hace falta tener a todo el grupo esperando. Por lo tanto son modelos a escala 
real. 

El taller es una puesta en situación profesional en el centro, una realidad 
controlada es todo igual, incluso el público viene, es estándar y finalmente las 
prácticas de empresa que es la inmersión en la vida profesional. Pero no 
esperamos que la práctica la aprendan en las prácticas de empresa. En las 
prácticas de empresa sólo aprenden lo que el centro no puede darle, la visión 
real del mundo del trabajo, el problema del convenio colectivo, lo tirano que 
puede ser un jefe, lo aburrido que es esperarse, pero eso es un error que viene 
de las practicas de la formación profesional. Muchos dicen no, no, tu enséñale 
sobre papel como funciona el ordenador con una fotocopia del teclado y luego 
ya irá a la empresa y montará ordenadores. Bueno, eso es el modelo que nos 
obligan a aplicar en los centros de formación profesional y creo que es un 
craso error. Por que si quieres formar en competencias tienes que salir 
competente y nos enorgullece mucho que los alumnos pasen de las prácticas 
de la escuela a las prácticas de empresa y a la vida profesional sin solución de 
continuidad esa es la mejor satisfacción. He encontrado contextos distintos 
pero la misma actividad, no he encontrado nada raro. Si haces al revés, te 
viene el alumno al cabo de dos años y te dice: hice una formación pero me 
tomabais el pelo, la vida real no es así, los equipos no son los mismos ni el 
contexto es el mismo. Y yo creo que esa es la idea, 90 horas de laboratorio, 
440 horas de talleres propios o con colaboración de las otras escuelas del 
Institut, o con otros centros de formación, prácticas en empresa, 380 horas de 



las cuales obligadas en el extranjero a través de un programa de prácticas en 
el extranjero que tenemos, hacen un mes de prácticas fuera. La teoría por lo 
tanto desciende y la práctica aumenta, este es el esquema de la formación. El 
primer semestre es más teórico y el segundo semestre es todo práctica. De 
manera que las prácticas las acumulamos al final, porque entendemos que ya 
tiene las competencias suficientes para que el alumno pueda como mínimo 
hacer algo.  

El resultado es que muchos de ellos se nos los quedan las empresas 
incluso en teatros del extranjero y creo que ahí hemos conseguido buenos 
resultados. Otra cosa es que luego el alumno se malee que hay de todo. La 
realidad es que nos los quitan de las manos, esa es la mejor señal de que 
estamos formando técnicos que a alguien le interesa. Puede la escuela formar 
al técnico al margen del trabajo, no. Por lo tanto el mundo profesional y el 
centro de formación están totalmente, no ya porque de 117 profesores solo 5 
somos fijos con lo cual ya os he dicho todo. Sino que el análisis de 
competencias y la actualización de las competencias profesionales del mundo 
profesional nos lleva a modificar el plan de manera continuada, eso es propio 
de la formación profesional no es ningún misterio, los profesionales vienen a 
dar clases y hay una reglamentación en los dos sentidos y las empresas nos 
proveen de equipos y hacemos talleres con ellos. En los dos mundos coinciden 
la práctica de empresa, profesional y el centro de formación. El centro de 
formación delega en el entorno profesional, en el entorno real, algunos de los 
aspectos y ahí el alumno entra en la vida profesional y le queda el castigo de la 
formación continua de por vida.  

Haciendo referencia a las estancias en el extranjero, hacen un mes de 
prácticas en el extranjero con el proyecto Leonardo, por ejemplo en el Teatro 
Sant Etienne, el Teatro Nacional popular, Teatro Nacional de Estrasburgo, 
Teatro de Polonia, Shakespeare House de Austria, etc…con los que hemos 
creado una red calidad. Aquí tenéis unas imágenes  para que los veáis en 
acción, clases teóricas, prácticas de sonido, montaje de decorador, en 
exteriores, un pase de modas, el vestuario es de los alumnos de la escuela de 
diseño, los que hacen la fotografía son de la escuela de fotografía, los que 
hacen el making off son del ciclo de realización audiovisual. El profesor son 
profesionales que vienen de hacer Cibeles o Gaudí y así vamos trabajando. 
Para que tengan sonido ponemos un grupo de jazz y así están todos 
ocupados. Les damos formación en seguridad y prevención para que puedan 
ser equipo de primera intervención. (Visionado de fotografías varias de 
prácticas).Intentamos buscar todas las sinergias posibles y éste es un 
paradigma de nuestro técnico. Fijaros, cuando ya deja el técnico de mirar el 
botoncito y cierra el ojo porque la herramienta no es lo importante y está 
escuchando. Ésa es una imagen que resume nuestro objetivo, que utiliza la 
herramienta para hacer sonido.  

La verdad que hemos aprendido mucho de los errores y los aciertos que 
han tenido los demás y entonces hemos tenido una enorme ventaja, no somos 
reglados y eso nos ha permitido hacer un tipo de formación y una serie de 
cosas que la formación reglada no nos deja. Por lo tanto cuando hablábamos 
ahora de cómo está gestionando el sistema educativo todo esto, nosotros 
insistimos mucho en que se ha organizado las cualificaciones profesionales en 



las que se basan los títulos de FP y todo el sistema integrado de formación 
profesional separados por familias ya está bien. No sé que hacen los 
maquilladores de teatro cuando su objetivo es maquillar al personaje, estudiar 
con los podólogos porque están en la familia profesional con los podólogos. O 
los que hacen vestuario escénico que se dedican a hacer vestidos de abeja, un 
miriñaque del XV, aprendiendo patronaje industrial y prêt a porter, o que me 
digan los profesores de estos que esto tiene que ser así porque los 
profesionales de maquillaje deben de asesorar al artista sobre que maquillaje 
les queda bien para escena. Les dices oiga, es que nosotros no maquillamos 
actores, maquillamos personajes y lo siento mucho, el patronaje industrial no 
me sirve para hacer un vestido con material termomoldeable, por consiguiente 
estamos luchando duramente y no lo estamos consiguiendo, desde el año 
2.004 desde el Centro de Tecnología y no pocos profesionales que hemos ido 
conociendo, trabajando con el instituto de desarrollo de cualificaciones no 
hemos conseguido que las agrupen en artes y artesanías, crear una familia 
profesional es imposible pero resulta que estamos dispersos y mal, ¿pero por 
qué? Porque estas cualificaciones personales cuando han pasado a ser la 
base que sustenta los futuros títulos LOE están saliendo títulos, yo he tenido 
sobre la mesa una propuesta de título LOE de regidor de teatro y post 
producción de video. Esto os juro que es cierto, y decirle que esto no le sirve a 
nadie y decirme sí pero damos empleabilidad o hace una cosa u otra.  

Si nosotros trabajamos en lo efímero y lo importante es el proceso y no 
tenemos soporte y la gente tiene que entender la importancia del proceso 
artesano del que todos participamos en una u otra manera y que nos 
confluimos en un único proceso de aprendizaje colectivo, haga usted una cosa 
muy simple, establezca como eje referencial de la agrupación profesional el 
producto, no las herramientas. Porque si la lógica de herramientas es perversa 
o lo que llaman afinidades formativas, según esa lógica, las escuelas que 
utilicen ordenadores van a hacer títulos de secretaria,  poetisa, novelista, 
porque todos utilizan la misma herramienta. Gente que pasa del audiovisual al 
espectáculo son muy pocos. Los alumnos de ciclos formativos de imagen que 
están pasando a las artes escénicas son ninguno, porque el sector lo rechaza 
porque el chaval aterriza con 1.500 horas de cámara en un teatro. No tiene ni 
idea el fracaso del sistema educativo en ese sentido es total y en cambio no 
entiendo por que no se organizan estas formaciones.  

El mensaje es: no entendemos desde el nivel profesional y estoy 
hablando de subsecretarios, a través de cultura, como no se consigue que los 
centros de formación estén agrupados a partir del proceso. Por lo tanto, 
¿donde se forman los técnicos? En una escuela integrada de artes escénicas. 
Donde se convive con el proceso creativo, se convive con los artistas, con los 
multimedia, con todos, pero en otro contexto porque al final  el alumno entiende 
los equipos pero no sabe para que va a un teatro y es una realidad dura de 
entender. Ahora acaban de hacer una propuesta de un título nuevo de imagen 
que es un primer año común para fotografía, cine, televisión y video 
broadcasting y artes escénicas y ya no entiendo nada porque unos utilizan el 
tiempo como base otros no, unos tienen postproducción otros no, otros sonido, 
no pero todos manejan focos. ¿Pero qué tiene que ver hacer foto de un 
bodegón que hacer las luces de un bolo de rock & roll? Y la propuesta que hay 
es esta. Y ahora ha salido una propuesta de título de luminotécnico, 



atribuyéndole que nadie se lo ha pedido porque va a entrar en conflicto con los 
titulados de grado superior, atribuyéndole diseño de iluminación escénica, que 
no es una competencia profesional de luminotécnico en un contexto de 1.500h 
de formación de televisión. Y este es el profesional que quieren mandarnos a 
los teatros. Desde el sector estamos con darnos un canto en los dientes ante la 
oportunidad perdida ante los nuevos títulos de la nueva formación profesional. 
Muchas gracias. 

 

Raquel Anadón: Damos paso al Centro de Producción Audiovisual Salduie. 
Raúl y Carlos son profesores de artes escénicas y Antonio Céspedes es el 
director.  

 

Antonio Céspedes:  

En primer lugar gracias a todos por venir, dar las gracias a Ares por 
invitarnos a contar un poco nuestra experiencia. La verdad que después de 
estar oyendo a mi compañero de mesa poco queda por decir porque además 
viniendo de una persona tan relevante del mundo de la formación escénica 
todo lo que podamos decir desde aquí vamos a quedar mal. Yo creo que si hay 
una institución en España que es símbolo de formación, técnica y artística en 
teatro y que además sigue luchando para que la familia del teatro siga teniendo 
su hueco, pues son ellos. Nosotros estamos en Zaragoza, somos un centro 
audiovisual y escénico, tenemos dos ciclos realización y producción de 
audiovisuales y uno de ellos se llama Producción de audiovisuales, radio y 
espectáculos. Está segmentado porque hay unas asignaturas relacionadas con 
audiovisuales televisión, cine, lenguaje audiovisual, radio y luego hay una 
asignatura de producción de espectáculos que los profesores están aquí y 
bueno al estar segmentada en asignaturas intentamos hacer mucho de lo que 
has dicho tu antes y lo intentamos llevar dentro de cada asignatura, nuestro 
modelo es muy cercano a hacer practicas y conseguir esos objetivos 
curriculares. Nos tenemos que plantear que si queremos diseñar desde 0 como 
hacer una representación escénica, desde luego la parte de dramaturgia 
nosotros no formamos a actores, tenemos que tirar de los actores de la escuela 
de teatro, pero si que es cierto que intentamos a través de una práctica real, 
irnos a un teatro de verdad, nosotros no tenemos un teatro, tenemos un 
espacio escénico, un plató, pero sí que es cierto que cuando queremos llevar a 
la realidad ese proyecto tenemos que alquilar centros cívicos, irnos al Teatro 
del Mercado, en fin tenemos que buscarnos la vida para ir a espacios reales.  

Mi misión aquí o lo que he hablado con Raúl y Carlos es contaros 
quiénes somos por situarnos, insisto el Institut del Teatre es un instituto que 
forma técnicos con una alta vinculación artística como ha dicho su director, 
pero nosotros somos  un centro de audiovisuales y escénicas. Nosotros somos 
un centro multidisciplinar porque somos un centro reglado para la DGA. Y ellos 
tienen la suerte como han dicho de ser un centro no reglado y diseñan sus 
estudios a su antojo y tienen la libertad en sus objetivos que es formar técnicos 
especializados en escénicas. Nosotros tenemos que formar técnicos lo mismo 
que de radio, de cine, de televisión, de teatro y eso en dos años. Voy a poner 



unas transparencias antes de que hablen los expertos. Yo si te doy la razón en 
que todo lo que ha contado al final de la familia, aquí en Aragón tenemos el 
centro de referencia de la familia de imagen y sonido cuyo director es amigo 
mío y trabajamos bastante de la mano su director es Ángel Pardillo y yo hace 
bastante tiempo antes que esa familia, esos cursos de artes escénicas se 
disolvieran, o se diluyeran le planteé porqué no formar una familia profesional 
que se llamara teatro. Que yo veía que nosotros estamos homologados en 
muchas acciones formativas y certificados, profesionalidad de imagen y sonido, 
hay una serie de cursos orientados a ello que son de 80 horas, luego está 
sonido que trata de todo, luminotécnico lo mismo, pero yo le decía por qué no 
crear esa familia de artes escénicas y englobar a todos eso que siempre 
hemos dicho. Yo creo que el problema es que el teatro a día de hoy se 
considera cultura y no empresa, no un  negocio. La gente se piensa que la 
cultura tiene que ser gratis y que se tiene que vivir de las subvenciones. Y yo 
creo que si se empieza a tratar al teatro desde el entorno profesional y desde 
arriba, desde Cultura y Ministerio de trabajo, que no hacen nada por esto sino 
al contrario, han diluido toda la familia y lo mismo en madera y muebles te 
encuentras un curso, en imagen  y sonido otro, en fin , todos los cursos 
relacionados con artes escénicas para empleados y desempleados y sus 
correspondientes cualificaciones, pues bueno, los han dividido en muchos 
grupos, en muchas familias y eso no es positivo, al contrario.  

Dicho esto, os ubico un poco a los que no conocéis CPA, nosotros 
somos un centro de formación audiovisual y escénica, somos muy jovencitos, 
nacimos en el 97 por lo tanto tenemos 14 años. Empezamos en las 
instalaciones de Aragón Televisión. Somos privados, los alumnos tienen que 
pagar por la formación, no recibimos ninguna financiación solamente los cursos 
que  nos da el INAEM para la formación ocupacional y continua. Pero somos 
reglados. Al nacer en Aragón Televisión la filosofía que se marcó desde un 
inicio por parte del grupo de formación que lidera la Fundacion San Valero fue 
encargarme a mí que estuviéramos cerca de la empresa y para eso nos fuimos 
dentro de la empresa y construimos unas instalaciones dentro de una 
televisión. Lógicamente construimos un plató, a parte de utilizar el que ya tenía, 
y en ese plató desarrollábamos acciones escénicas. Quiero decir estaba el 
hangar famoso donde nosotros lo utilizamos para hacer televisión, cine, teatro, 
aquello cambiaba todos los días.  Insisto somos un centro de formación 
reglado, privado, ofrecemos cursos de formación continua que nos otorga el 
INAEM y lo ultimo que hemos hecho este año es sacar un portal de formación 
online. Y ese portal de formación online tiene un área bastante importante de 
cursos relacionados con el arte escénico, desde  regiduría, producción, 
iluminación, sonido, orientado exclusivamente a las artes escénicas. Ese portal 
la verdad que a día de hoy después de un año y medio tiene unos 950 
alumnos, es decir, seis veces lo que tenemos en presencial y  tiene alumnos en 
todo España y creo que dentro de poco va a desembarcar en Latinoamérica y 
Sudamérica por lo tanto la verdad es que es una sorpresa tener más de 900 
alumnos, estamos alucinando, 900 no de teatro, si no de todas las familias del 
portal. Pertenecemos a un grupo de formación que se llama San Valero  que 
tiene 50 años en Aragón y que su referente es la formación técnica.  

Potenciamos de alguna manera, tenemos la misma idiosincrasia de la 
Fundación San Valero, todo pivota alrededor del alumno. Potenciamos mucho 



las actividades paralelas, pues convenios con festivales,  permitir el acceso a 
los alumnos fuera de horas para que puedan hacer sus proyectos, permitirles 
sacar los equipos para sus proyectos, tener una relación muy estrecha con el 
mundo laboral a través de convenios de prácticas con empresas, dentro de las 
asignaturas traer al mayor numero posible de profesionales dentro de las 
asignaturas. Lo mismo que alquilamos un teatro y hacemos desde cero una 
pequeña obra de teatro, o una pequeña gala, cualquier práctica escénica, en 
plató de televisión hacemos programas reales de televisión, documentales, 
cortometrajes de cine, etc…la idea es hacer proyectos reales dentro de las 
asignaturas incluso intentar darle un uso. El corto mandarlo a festivales, el 
programa de tv  no venderlo pero si regalarlo, los proyectos escénicos darle un 
uso real de tal forma que venga un público real y que quede en el catálogo de 
cosas que ha hecho  el alumno, reales y por último todo lo que ya he nombrado 
como resumen. Insisto, somos un centro multidisciplinar, que nos gustaría 
especializarnos un poco más y tener las áreas mas divididas, pues sí, pero ni la 
formación reglada a día de hoy y la dispersión que hay en la formación 
continua nos lo permite. Pero por lo menos en Aragón, aquí estamos luchando. 
A continuación vamos a ver un vídeo que ha preparado nuestro departamento 
de proyectos de prácticas que han hecho nuestros alumnos relacionadas con 
las artes escénicas.   

 

Raúl Ortega: Bueno, nosotros Carlos y yo somos los profesores de artes 
escénicas que hay en el CPA  entonces vamos a ser rápidos para poder 
empezar el debate. Nosotros a la hora de plantear la formación en los ciclos, 
hicimos un tandem un poco como decía Jordi de la parte técnica junto con la 
parte artística. Por un lado está un profesor que es Carlos que es el que 
controla la parte artística, que es el que les explica las cosas artísticas y yo que 
me encargo de aplicar la técnica. Intentamos unir siempre esas dos cosas. 
Intentamos trabajar entre esos paréntesis que marca la DGA de lo que 
tenemos que hacer y lo que tenemos que decir. Y no nos podemos ni debemos 
salir de ahí. Por que los alumnos tienen que salir con una serie de 
conocimientos que el Gobierno de Aragón nos obliga. Por que es reglado. 
Entonces lo que intentamos nosotros es darle la vuelta. Si nosotros tenemos 
que enseñar esto podemos hacerlo de muchas formas y por muchos caminos, 
sobre todo lo que intentamos es que haya mucha práctica integrada en el 
espectáculo. Se da toda la teoría que se tiene que dar de manera muy rápida, 
mucha teoría intercalándolo con mucha práctica y las dos cosas son muchas y 
que ocurre, que utilizamos mucho tiempo extraescolar en conseguir esos 
objetivos. Y luego intentamos siempre sumar esfuerzos. Aquí esta Carlos 
Martín que cuando sabe que ellos van a actuar a un teatro, intentamos llevar a 
los alumnos, ellos nos explican como han hecho el montaje, se establece un 
debate. Esta Javier Anós de Embocadura pues cuando estaban ellos en el 
teatro también fuimos. Aprovechamos los eventos que suele haber para 
acercar a los alumnos lo que es en si el teatro.  

 

Carlos Val: Nosotros tenemos 10h semanales en producción de espectáculos 
de octubre a marzo y cuatro hora semanales de octubre a junio. En esas horas 



tenemos que intentar que quede una visión lo más completa posible para los 
alumnos y combinarlo con prácticas y no es fácil. Y las practicas al final nos 
van comiendo mucha parte teórica y muchos contenidos y al final tenemos que 
poner un examen. Yo quería dejar claro un poco eso, distanciándonos de lo 
que habéis visto con Jordi que partimos de un punto completamente distinto, 
que el 90% de los alumnos no están interesados en las artes escénicas, en el 
teatro, quizá en la música, en los conciertos.  

Raúl Ortega: De hecho una de las cosas que hacemos cuando empieza el 
curso es preguntar quién ha ido al teatro alguna vez y cada año levanta menos 
gente el brazo. Hasta el extremo que hay gente que no sabía ni cuantos teatros 
hay en la ciudad ni donde están. Esto se ha dado casos, de no conocer el 
Teatro del Mercado, el Teatro Arbolé,  el Teatro de la Estación o el Teatro 
Principal, y en Zaragoza no hay tantos teatros. Eso nos lo encontramos el 
primer día de clase y nos decimos madre mía donde nos estamos metiendo. 
Por lo menos que sepan que hay teatros. Eso sí se consigue.  

Carlos Val: Según se mire eso es positivo o negativo. Es negativo desde el 
punto de vista que partimos de 0 y es positivo porque es nuestra 
responsabilidad abrir esa ventana hacia las artes escénicas, intentar que vean 
lo máximo posible, intentar que nosotros sólo seamos los guías o los tutores 
profesionales. Porque nosotros somos 2 y ni mucho menos representamos las 
artes escénicas, solo somos una pequeña ventana y nuestro principal objetivo 
es meter el gusanillo del teatro, de las artes escénicas en general. Les decimos 
que vayan al teatro principalmente, tienen que analizar obras, y que sepan lo 
que ven y si no comprenden todo lo que ven que lo intenten analizar desde el 
punto de vista de los diferentes departamentos. Y luego todo eso lo vamos a 
poner en práctica al final de las asignaturas. Por eso que tanto Raúl como yo 
intentamos darles una visión lo más amplia posible, intentando reducir lo que 
habéis visto con Jordi a 10 horas semanales.  

Raúl Ortega: Esto por el lado de la DGA que estamos un poco atados, pero 
por otro lado tenemos la libertad de los cursos de formación de desempleados 
que ahí no estamos tan atados. Entonces ya ahí sí que aplicamos un poco lo 
que hablaba Jordi, montamos estructuras en la calle, en invierno, de ir a 
empresas, en este apartado lo que sí que se cuenta con empresas 
especializadas en formación, en equipamientos y demás. Como son 
Embocadura, El Granero, yo nombro las empresas por los que hay aquí, teatro 
Che y Moche alguna vez, se intenta  involucrar a todas las empresas de todo 
Zaragoza en esa formación de mayor o menor medida.  

Entonces se plantean planes formativos que están más abiertos para dar una 
respuesta técnica a lo que se nos pide pero somos muy conscientes de que 
hace falta la formación artística. Entonces en todos los cursos y todos los 
módulos que se dan hay una parte artística igual. Por ejemplo iluminación, el 
objetivo de estos cursos no es que con las herramientas que se les da en este 
caso la mesa de luces sepa manejar esa determinada mesa porque ya 
sabemos que las mesas de luces depende de donde vas es distinta, lo que se 
intenta es que con la herramienta sepan hacer un trabajo. Esto desde el lado 
del INAEM de Zaragoza. Hay que dar en 80h o 160h una inyección de 
iluminación, de sonido, de montajes y es muy difícil porque te encuentras 



alumnos con gran interés, profesionales que están en paro reciclándose frente 
a alumnos con otro registro. Ahí está el punto conflictivo, pero se van sacando 
bien, la gente acaba contenta, se van integrando en los puestos de trabajo 
ahora en menor medida y luego las empresas donde hacen prácticas están 
contentas. Bueno, pues a la gente se le dice que es un cable balanceado y lo 
sabe, saben que  no hay que molestar al músico mientras hace la prueba, 
saben que no hay que entrar en escenario mientras un actor esta 
concentrándose o preparándose el personaje, tienen que aprender una cosa 
muy importante y es esperar, a estar sentados y esperar. Y luego por otro lado, 
nos queda la formación online que surge de la necesidad que tenemos los 
profesionales del sector de seguir formándonos. Cada año sale nueva 
tecnología, las empresas dan por hecho que como somos técnicos sabemos 
utilizarlas y no es así, para utilizar una nueva tecnología la tenemos que 
aprender y una vez que la sabemos utilizar técnicamente la tenemos que 
traspasar a la parte artística. Entonces decidimos con Antonio sacar una 
formación online. ¿Qué problema surge ahí? que todo el mundo quiere tocar, o 
sea yo no puedo dar una mesa de iluminación, de sonido, regiduría virtual, 
pues se ha conseguido darlo de manera virtual y con prácticas en empresas, 
en el centro o en teatros donde se les lleva a hacer una practica real.  (Resto 
de ponencia inaudible). 

 

 

 

 

 

 

 

 

 

 

 

 

 

 

 

 

 



Miércoles, 23 de Febrero. 

 

María López: Bueno empezamos pues esta segunda mañana de jornadas. Os 
presento a Lipi Hernández, Juan Nicolás y Alicia Jiménez. La primera mitad de 
la mañana de hoy la vamos a dedicar a los centros de creación que son 
espacios, creo que son grandes desconocidos para la mayoría de nosotros y 
creo que son un hervidero de hecho el primero de ellos se llama El Hervidero, 
un hervidero de ideas y de creadores y de nuevas propuestas que nos parecen 
interesantísimas.  

Empezamos con Alicia que es una de las gestoras de El Hervidero, es 
licenciada en Bellas Artes, es artista y trabaja en el ámbito de la instalación y la 
creación de intervenciones, didácticas, estrategias del fomento de la 
creatividad y del diálogo. Además de participar en varias exposiciones y 
realizar intervenciones como artista plástico, está realizando proyectos de 
comisariado dentro del Colectivo Dos Clavos en colaboración con Pensar 
Cultura de Madrid. Y actualmente coordina el proyecto artístico de El Hervidero. 
Os dejo que os cuente ella de que es este proyecto.  

 

Creación a medida: Formación y activación de entornos culturales desde 
la autogestión. 

Alicia Jiménez: 

Bueno, gracias a Ares por la invitación y gracias a vosotros por haber 
madrugado para compartir un trocito de Hervidero a primera hora de la 
mañana. Había que ponerle un título a la presentación y pusimos “Creación a 
medida: Formación y activación de entornos culturales desde la autogestión”, 
es un poco largo pero en realidad no encontrábamos tampoco otra forma de 
resumir como había surgido El Hervidero y como habíamos forzado la 
existencia de algo que antes no existía en la ciudad de Gijón. En 2006 era 
bastante carente lo que había para artistas y creadores, coincidiendo con que 
llegábamos bastante gente de fuera que habíamos estado formándonos fuera y 
que llegábamos a Gijón y nos encontramos con un páramo cultural, tanto 
bailarines, músicos, no teníamos un sitio donde hacer cosas y encontrar una 
programación a medida. Entonces decidimos hacerlo. Como no había esos 
contenidos, esas propuestas de fuera, decidimos activar un lugar nosotros. 
Entonces coincidió que en la galería Espacio Líquido tenía una sala, una planta 
baja, un patio que le sobraba espacio. En principio funcionaba como todo el 
espacio pero en esa parte de abajo contactamos con la chica de la galería, les 
pareció interesante nuestra propuesta y entonces decidimos hacer un espacio 
que se llamó El Hervidero que empezó como proyecto artístico y que va a ser 
esa parte en ebullición del Espacio Líquido. Iba a ser esa parte del espacio en 
el que íban a pasar cosas.  

Lo primero que hicimos fue proponer un proyecto de arte relacional 
donde lo que se promovía era que el arte no solo eran objetos, sino 
experiencias y mas cosas. Tanto en la práctica artística de la plástica como en 



otro tipo de disciplinas. Entonces bueno, el primer año nos cedieron un espacio 
bastante amplio y empezamos a activar nuestra programación. Los objetivos 
que buscábamos era juntar todo los creadores que estábamos allí haciendo 
cosas y empezar a promover el arte contemporáneo en la ciudad de Gijón. 
Intentar buscar acercando la práctica artística a todo el público, que la gente 
también tenía ese bache a entrar en sitios donde se está trabajando el arte 
contemporáneo, intentar promocionar a artistas emergentes que no tenían 
cabida dentro de los circuitos asturianos y fuera. Y luego ofrecer también a la 
institución nuevas formas de organización desde la independencia, nosotros 
veíamos que no lo hacían y que nosotros teníamos ganas de hacerlo. 
Teníamos ganas de que pasaran cosas. Entonces empezamos a proponer 
formas de que ellos se pusieran las pilas y empezaran a pasar cosas. Luego 
desde dentro intentar investigar y ofrecer otra formación que también veíamos 
que no había oferta, todo esto con un compromiso social con el entorno, con lo 
que íba pasando también en Asturias.  

El punto de partida fue que la creatividad nos hacía libres y que si no 
conseguíamos una sociedad creativa íbamos muy mal. Una de las secciones 
principales de El Hervidero es una serie de programaciones de exposiciones en 
la sala que íbamos activando la sala con las inauguraciones y demás y luego 
todas estas intervenciones eran de diversa índole (haciendo referencia a unas 
fotografías que se proyectan) sobre todo cosas que muy difícilmente tienen 
cabida en espacios de arte y en galerías más institucionales con intención de 
venderse. Desde murales, instalaciones efímeras, en todas ellas iban 
ayudándonos mucho los artistas en los montajes. Claro, todo esto empieza sin 
un duro y empieza a ser autogestionado, empieza con que todas las 
actividades que vamos haciendo tenían que autofinanciarse. A parte de todo lo 
que eran las intervenciones, empezamos a hacer seis secciones de actividad:  

1.- En torno a procesos artísticos, buscando disciplinas de arte, talleres más 
técnicos o más profesionales.  

2.- Experiencias, que era una forma de acercar al público desde lo cotidiano 
todo lo que era la práctica artística.  

3.- El Termómetro que eran sesiones de arteterapia o de aproximación a 
colectivos con discapacidad que hasta entonces en Asturias no estaba 
acercándose nadie.  

4.- El Aproxima, que eran visitas guiadas tanto a centros culturales que no 
tenían nada que ver con nuestro espacio, a por la calle, o a lugares que 
considerábamos que podían ser de interés.  

5.- La Probeta, que eran espacios de encuentro y de experimentación entre 
artistas para conseguir estrategias comunes de trabajo o por lo menos 
compartidas.  

6.- La Pecera Elástica, es el espacio creativo que dedicamos a la danza y a la 
creación con el cuerpo donde se empieza a activar una programación 
constante.  

Aquí veis un poco lo que se extienden las actividades del Aproxima, de 



esa difusión que trataba de acercar a la gente al arte contemporáneo, desde 
visitas guiadas, dinamizadas, metiéndonos con empresas o haciendo una 
oferta de eventos artísticos que procurasen traer a públicos que si no, no 
vendrían a nada. En el Termómetro esa serie de terapias desde la plástica, a la 
música, talleres de fomento de la creatividad para niños. Aquí veis algunas 
imágenes de talleres que hicimos. En procesos, también la formación, la 
experimentación, el intercambio, procesos artísticos para todas las edades, 
reuniones en las que hicimos talleres de graffiti para que se empezara a activar 
la ciudad, enseñándoles a hacerlo. Con los niños pues lo mismo, hemos hecho 
un grupo de niños que van creciendo con nosotros, ya sabéis que vas creando 
ahí un futuro activo. La Probeta, ese espacio que os contaba donde nos 
reunimos para contar, muchas veces estás trabajando en un entorno en el que 
hay más artistas pero no conoces a fondo lo que hacen. Entonces creamos un 
espacio para ir presentando la obra e irse conociendo y ver lo que podíamos 
crear en común y luego sesiones abiertas de improvisación pero que 
mezclamos gente de danza y teatro con gente de artes plásticas, con vídeo y 
salían experiencias rarísimas y acabamos hartos unos de los otros. (Imágenes 
de los encuentros). Y luego Experiencias, lo que os contaba antes, esa era una 
sección que inventamos para captar al público pero desde lo cotidiano. ¿Qué 
quiere decir esto? que empezamos a hacer un taller de cocina japonesa porque 
estaba muy de moda, sabíamos que todo el mundo se iba a apuntar y 
utilizamos ese taller para vender la experiencia, para contarles todo este rollo 
del arte como algo efímero. Tú digieres lo que ves, lo metabolizas y de alguna 
forma pasa a formar parte de ti y te nutre para el futuro. Entonces con ese rollo 
les captabas por una cosa y acababas metiéndoles tus ideas. Y funcionaba, 
luego venían ya a otras cosas que no tenían nada que ver con cocina 
japonesa. Talleres de luz, experiencias efímeras, formas, incluso talleres de 
comida y performance a la vez. Teatro infantil, que nos pareció una forma muy 
interesante de que los niños desarrollasen su propia personalidad. Y conciertos 
de gente que hace por primera vez su primera actuación y no encuentran un 
lugar. Y luego en la Pecera Elástica os voy a contar un poquito como se ha 
dividido el plan de acción desde el principio y como ha ido evolucionando la 
cosa. En principio la Pecera Elástica se llamó así porque era la parte de debajo 
de la sala, teníamos ese cubo de cristal que funcionaba a modo de lucernario 
desde la parte de arriba y que de alguna manera cuando estamos allí bailando 
se nos veía al pasar. Los campos de acción que empezamos a desarrollar eran 
todos los miércoles una clase de danza, luego talleres de profesionales, una 
serie de improvisación y luego los talleres infantiles. Poco a poco todo lo que 
era la formación e investigación inicial se fue desarrollando junto a 
colaboradores que iban llegando, gente interesada o incluso gente que había 
empezado a trabajar en los primeros talleres y que poco a poco iban 
desarrollando su forma de hacer. Podéis entrar en la página de El Hervidero, 
en La Pecera Elástica y veréis allí gente que tiene su blog, toda la hilera de 
actividades que iban haciendo, desde danza integrada a actividades en la 
playa, cuando la sala está cerrada, de contact, colaboraciones.  

¿Quien está llevando en El Hervidero lo de artes escénicas? Pues 
principalmente María Alonso que es actriz y las Bailarinas Parabólicas, que en 
un inicio estaban gestionándolo ellas y ahora lo que hicimos, como en Asturias 
hay un problema para asociaciones culturales, en realidad da lo mismo el tipo 
de asociación que seas, entras en los mismos presupuestos, igual lo que te 



llega para un año son 1.000€ y da gracias. Entonces lo que hicimos fue que las 
Bailarinas Parabólicas se hicieron su propia plataforma como asociación y así 
por lo menos pedíamos por un lado para la programación de La Pecera y por 
otro lado para la programación general de El Hervidero. Todo el nivel de 
autofinanciación de las actividades tampoco nos da para sobrevivir el año. 
Bueno pues esto son imágenes de “Danza a Domicilio” de Clara Muller, fuimos 
aprovechando gente que venía al Centro de Arte de La Laboral y Laboral 
Ciudad de la cultura, más bien una invención política, que en realidad se 
supone que iba a cubrir unas necesidades que en realidad en Asturias no 
había tampoco. O sea era como demasiado, está muy bien para la gente que 
nos interesa pero somos muy pocos. Tenían que haber trabajado un poquito 
con la realidad local y quizás haber hecho algo a medida que fuera educando 
también desde abajo y no al revés. Si que es un centro que ha funcionado 
hacia fuera, ha traído a mucha gente de fuera, todo el mundo lo conoce. 
Fuimos aprovechando esa gente que traían ellos y que nos vinieran a contar a 
nosotros otras cosas, por ejemplo si venían a actuar al centro de arte que 
vinieran a dar un taller a El Hervidero. También solía ser gente con la que 
teníamos contacto previo, porque a ver como los engañas sin un presupuesto. 
Bueno, de toda esta gente desde 2.008 ha ido pasando por allí Ana Rubirola y 
María Montseny, Erre que Erre, Carmen Verner, Mónica García y Ricardo 
Santana, Olga Mesa, Teresa Navarrete, Moisés Penela, Sara Gómez, y aquí 
véis algunas de las imágenes. En colaboraciones estamos intentando tirar con 
tres líneas de colaboración, una institucional con el Ayuntamiento de Gijón que 
trabajamos una vez al año que es “Danza Gijón”, y lo que hacemos es 
programar una parte de lo que es “Danza Gijón” dentro del espacio. Luego 
entre artistas y creadores de distintas disciplinas porque creemos que el arte 
escénico y el arte plástico o visual tienen puntos de encuentro y que realmente 
es mucho más fácil cuando estás trabajando con otros creadores que te salga 
un espectáculo para delante porque al final hay sinergias. Y luego con otros 
espacios que estamos intentando establecer vínculos con otros espacios 
alternativos para poder mover ya que estamos trabajando todos al mismo nivel 
y con las mismas carencias y precariedad pues ir moviendo un poco las cosas 
que se hacen en El Hervidero, buscando la deslocalización e intentando crear 
también todo eso que os decía antes que no había de esos circuitos, intentar 
crearlos. En realidad lo que estamos haciendo es inventarnos todo un mundo 
que no existía en arte en Asturias desde abajo, no solo es esa propuesta 
institucional que esta bien y que puede ser criticable o no, si no que realmente 
se empiecen a mover las cosas desde abajo. Ayer veía aquí a toda la 
chavalería sentada y pensaba, qué bien que venga gente joven que por lo 
menos se acerquen a estas cosas y que sepan que pasan. Que de repente 
hacemos un encuentro para hablar de estas cosas y de los problemas que hay. 
Nosotros ahora tenemos un problema de relevo generacional, no se acerca 
gente menor de 28 años, entre 22-28 años la gente está fuera de Asturias, 
entonces no me extraña que Asturias fuese un páramo.  

Os iba a enseñar otro tipo de iniciativas desde El Hervidero, intentamos 
poner todas las artes al mismo nivel en contacto con el público. Al estar en un 
espacio donde la gente estaba acostumbrada a entrar como galería de arte, lo 
que hicimos fue plantear una iniciativa que se llamaba “Chispas, tu primera 
colección”, evidentemente iba dirigido a gente de una determinada edad que 
había visto de pequeña el anuncio de la colonia y que trataba de fomentar el 



coleccionismo en la gente joven. Entonces lo que hicimos fue, inicialmente se 
había planteado como venta de objetos artísticos, o de performance, y por 
menos de 200€ para los coleccionistas. Al final eso no funcionó evidentemente 
porque la gente no tenía dinero y al final hicimos un trueque. Los artistas iban 
poniendo lo que necesitaban y la gente le ponía en post it lo que le daría por 
las obras. Por ejemplo estos fotógrafos pedían juguetes antiguos de cuando 
éramos pequeños y la gente ponía lo que les ofrecía, también con pintura. Y 
esto era lo que os quería enseñar, “Las Parabólicas”, un performance de 
trabajo con el cuerpo y que también las ofrecían como intercambio. Por 
ejemplo alguien que en un cumpleaños quería hacer una cosa extraña y a 
cambio me das un chupetón. Si porque hubo cosas así de cambiar un cuadro 
porque te arreglaran un grifo o por un jamón, cosas así.  

Esta fue nuestra primera intención de trazar redes cuando no nos 
conocía nadie fuera de Asturias. Yo os voy contando las estrategias que 
utilizábamos para intentar promover lo que hacíamos. Hicimos este encuentro 
que se llamaba Zig-Bee en el que invitamos a gente de fuera para que nos 
contara como iban trabajando en sus espacios, que estrategias íban 
desarrollando y a la vez motivar un poco también a la gente joven a que 
empezase a emprender acciones desde la autogestión. Vinieron varios 
espacios como el Espacio Tangente de Burgos, La Nau Côclea , Liquidación 
Total, otro espacio de Valencia, Aula Abierta de Granada y estuvimos haciendo 
un intercambio de conocimientos y estrategias y ahora más o menos estamos 
intentando trazar un circuito de colaboración entre espacios de manera que 
somos espacios independientes pero estamos intentando organizarnos para 
tener cierta visibilidad también en cuanto a lo que es la institución o lo que son 
las figuras de poder. Que estamos acostumbrados a que nos lo den hecho pero 
que en realidad desde abajo también se pueden crear cosas. Si que lo pasas 
mal por cuestiones de precariedad o de desgaste pero merece la pena porque 
de alguna manera estás diciendo que estás ahí.  

En cuanto al futuro, realmente el futuro de El Hervidero es incierto como 
todo, pero somos gente perseverante y con ganas y esperamos que podamos 
seguir construyendo, cambiando y desarrollando nuestra actividad en la ciudad, 
seguir con nuestra labor en el territorio, con las labores de educación 
alternativas que estamos llevando a cabo y sobre todo a esas estructuras de 
poder que os contaba, estructuras institucionales, porque quieras que no al 
tener un espacio apenas sin presupuesto o con un presupuesto muy reducido o 
autofinanciados están haciendo actividades de cierta relevancia que el público 
está siguiendo, de alguna manera para grandes centros no deja de ser un 
punto de presión. Entonces cuando estás haciendo cosas que ellos también 
están haciendo pero con un presupuesto mínimo, estás poniendo en duda que 
todo el presupuesto que están utilizando sea necesario. Entonces bueno, a 
veces solo con existir cuestionas cosas y es un posicionamiento que también 
es necesario. En ese sentido estamos regalando grandes ideas, cosas que se 
nos ocurren pero no tenemos presupuesto, o las hacemos una vez y 
reguleramente luego llega la institución con su dinero y la hace. En cierta 
medida no nos importa porque hay cosas que se necesitan que se hagan y lo 
que menos importa es quien las haga. Intentaremos seguir trabajando por la 
profesionalización, con cierta transparencia, a nosotros no nos cuesta decir el 
presupuesto que tenemos al año, por ejemplo en 2009 tuvimos una subvención 



del Ministerio que fueron 10.000€, y que luego teníamos 2.000€ de 
Ayuntamiento y otros 2.000€ del Principado y que fue nuestro mejor año pero 
luego la subvención del Ministerio fue solo de aquel año y vino esta crisis,  el 
año pasado solo tuvimos 2.000€ entre la subvención del Principado y la del 
Ayuntamiento y el resto del dinero son cosas que van saliendo del resto de 
actividades, de actividades que nos encargan para poder pagar el alquiler de la 
sala. Porque el primer año si que nos cedieron el espacio de la galería pero 
luego nosotros también tenemos un compromiso con la galería de decir si esto 
funciona vamos a pagar el alquiler a medias y ahora es en lo que estamos. Y 
nada, vamos a seguir intentado ser elásticos, moviéndonos, adaptándonos a 
las circunstancias y seguir reinventándonos porque esto empezó siendo un 
proyecto artístico, pasó a ser una asociación cultural sin ánimo de lucro, ahora 
estamos entre espacio autogestionado y mirando a ver como lo sacamos para 
delante entre todos los artistas que hacemos cosas, a ver si hacemos una 
cooperativa para ver si podemos seguir adelante. Pero al final con tener cierta 
ética y compromiso con lo que estás haciendo y creer que es necesario, al final 
quiero pensar que la cosa siga para adelante, y eso es todo, gracias.  

 

María López: Muchas gracias.  

Vamos con Juan Nicolás, él es el Director del Centro Párraga que es un 
espacio de investigación y desarrollo para las artes escénicas de la región de 
Murcia, que es de lo que nos va a hablar. Este centro pertenece a la 
Consejería de Cultura y Turismo, que a finales de 2.008 y tras un proceso de 
especialización se define como Centro para la investigación y el desarrollo de 
la creación escénica experimental. Juan es diplomado en danza clásica, 
licenciado en dirección escénica y dramaturgia y se introduce en la gestión 
cultural tras fundar y gestionar el Foro Artístico de la región de Murcia entidad 
de carácter privado que funciona como espacio de encuentro, desarrollo y 
promoción de creación, con el objetivo de atender la demanda principalmente 
del sector más joven de la comunidad artística de la región de Murcia.   

 

La gestión cultural en ámbito de las Artes Escénicas 

Juan Nicolás:  

Buenos días, para quien no conozca el Centro Párraga os hago un breve 
histórico. El Centro Párraga es un edificio histórico de 2.000 metros cuadrados 
aproximadamente, con cuatro plantas, (proyección de imágenes del centro) 
que la comunidad rehabilitó para actividades de carácter artísticas. Ese es el 
espacio escénico que tenemos. El Centro tiene seis espacios, cuando llegué al 
centro se concebía para funciones más de carácter museístico, la caja 
escénica estaba muy poco utilizada y era un centro para la 
multidisciplinareidad, que era como que todo cabía dentro. Esas son las obra 
de la rehabilitación del espacio. Quizá lo mejor del centro es la infraestructura y 
los recursos que posee. La funcionalidad del espacio, la identidad, ha ido 
evolucionando conforme han ido pasando los años, yo llegué y presenté un 
proyecto de especialización y empezamos a crear el proyecto de gestión, 



investigación y desarrollo para la creación escénica contemporánea. Y esto es 
lo que llevamos desarrollando desde el año 2.007 hasta ahora.  

En base a estos espacios, una caja escénica, dos salas de exposiciones 
y un espacio para talleres, más de carácter formativos. Decidimos crear varios 
departamento y dividir la funcionalidad del centro dependiendo de estos 
espacios. Creamos un departamento de formación que es del que voy a hablar 
hoy, otro dedicado a la exhibición que sería la caja escénica y otro más ligado 
al departamento que anteriormente se llamaba artes visuales y ahora se llama 
arte y acción, que eran para los espacios expositivos. El departamento de arte 
y acción si que habría que señalar que lo que intentaba era sacar la acción de 
la caja escénica y llevarla a los espacios expositivos, este tipo de iniciativas 
que ya se hacía en los años 60-70 y que ahora se ha vuelto a recuperar que es 
llevar el teatro a los museos. Llevar la acción a los museos, el performance y 
las instalaciones y ver como en espacios que estaban ligados normalmente al 
arte más contemplativo como puede ser la pintura, la fotografía, o más estático 
cómo podíamos incorporar otra vez la acción y como podía dialogar el arte con 
la acción y con las nuevas tecnologías, y a partir de ahí entonces creamos un 
programa de exhibición de artes escénicas, otro programa de arte y acción que 
normalmente entre comillas el formato que funcionaba eran las instalaciones 
que se desarrollaban en la inauguración a la vez de un performance que luego 
se editaba un vídeo con la instalación durante 30, 40, 50 días, este era el tipo 
de actividades que se desarrollaban en los espacios expositivos y luego todo lo 
que es el departamento de formación en el que voy a centrar mi intervención.  

El departamento de formación que hoy en día le hemos llamado I+D+I, 
en un principio eran tres bloques principales. Los proyectos educativos que 
hacíamos con centros de secundaria y primaria que era el “+Móviles-
Inmóviles”, nos interesaba sobre todo incidir desde la raíz para intentar captar 
nuevos usuarios y para acercar los nuevos lenguajes artísticos a los niños y 
adolescentes y entonces creamos el proyecto “+Móviles-Inmóviles”, que a día 
de hoy es la tercera edición con más de 3.000 escolares que visitan 
regularmente, con talleres que se desarrollan en los centros educativos y en el 
propio Centro Párraga y esto nos servía como estrategia de captación de 
nuevos usuarios y al mismo tiempo para educar en los nuevos lenguajes 
artísticos. No os lo he comentado, pero cuando llegué a Murcia a dirigir este 
centro, hay que decir que anteriormente en Murcia no se había hecho nada, la 
mayor preocupación que nosotros teníamos era cómo intentar captar público, 
cómo acercarnos, cómo formamos, era algo que nos interesaba muchísimo la 
formación de espectadores, etc, etc y fue cuando empezamos a desarrollar 
estas estrategias que os voy a contar desde mi propia experiencia.  

 En segundo término, para nosotros era muy importante la colaboración 
estrecha con los centros superiores de arte de la región de Murcia. Es decir 
Bellas Artes, Conservatorio profesional de Música y por supuesto la Escuela de 
Arte Dramático de la región de Murcia. Que siempre hay como una queja de 
que los alumnos de la escuela de arte dramático que no van al teatro, nosotros 
hicimos un gran esfuerzo para acercar a este tipo de público y que hubieran 
colaboraciones y entonces creamos programas concretos con cada escuela 
superior de la región de Murcia. Por ejemplo, con el Conservatorio Profesional 
de Música tenemos todos los años la producción de una ópera contemporánea 



que hacen los propios alumnos con los profesores, cursos de especialización 
de composición acústica a través de ordenador, etc, etc… con la Escuela de 
Arte Dramático tenemos la Exag de exageraciones que hacemos todos los 
años, donde los alumnos pueden venir al centro y desarrollar las prácticas de 
3º y 4º de Contemporáneo. Además les damos una pequeña dotación 
económica de 300€ por alumno por proyecto y sobre todo ellos pueden venir a 
un teatro y trabajar con técnicos, como ayer comentaba Jordi, que es muy 
interesante lo que ayer comentaba Jordi y es esto que el alumno antes de 
acabar la carrera pueda venir a un teatro y trabajar en un contexto 
absolutamente profesional, como una compañía profesional y exhibir su 
muestra de arte contemporáneo. Pongo como ejemplo este pero tenemos 
convenios cerrados con todos los centros educativos artísticos de toda la 
región de Murcia que yo creo que es muy importante porque siempre 
pensamos que los centros educativos tienen que funcionar como agentes 
culturales dentro de la gestión. Para nosotros era muy importante esto y nos 
hemos asegurado un público, nos hemos asegurado una participación y sobre 
todo que todo el colectivo de estudiantes se sintiera partícipe del proyecto y 
estuviera apoyando. Otro bloque importante dentro de la formación era cubrir 
aquellas demandas que había en el currículum académico de los centros 
superiores artísticos, con lo cual, lo que hacíamos era pasar todos los pasar 
una hojita para saber cual era aquellos cursos específicos, lo que llamamos 
Workshops o master class de difícil especificidad o de difícil acceso que podían 
cumplimentar el currículum académico de los estudiantes y en base a esa 
demanda, nosotros ofertábamos toda la parte de Workshops. Bien, yo creo que 
dentro de toda la parte de formación no me dejo nada, esto fue en el año 
2.008.  

¿Cómo fue esto evolucionando? En el año 2.009 empezamos a crear 
este librito que es el I+D+I, que es algo que se está hablando muchísimo, la 
investigación, desarrollo e innovación y nosotros lo estábamos aplicando al 
sector de las artes escénicas y entonces nosotros incorporamos algo muy 
importante para nosotros como era toda la parte de soporte teórico e 
intentamos agrupar todas las actividades que anteriormente pertenecían al 
departamento de formación incluirlas en este librito del I+D+I donde incluíamos 
además de la formación, los proyectos educativos con los centros, los 
Workshops y una parte de investigación muy interesante. Quizá esta fue una 
de las aportaciones más interesantes que hicimos porque además intentamos 
contemplar toda la parte de soporte teórico dentro de la creación escénica 
contemporánea con una línea de publicaciones que era muy interesante.  

Tres líneas de investigación concretas son las que hemos trabajado: el 
cuerpo en movimiento, que pensamos que era muy interesante y a día de hoy 
a través del seminario internacional de nuevas dramaturgias que realizamos el 
año anterior, pudimos detectar una gran demanda e interés por la dramaturgia 
corporal. En una segunda línea de investigación es el sujeto virtual, la pérdida 
del sujeto físico por el sujeto virtual en el facebook, etc, etc… a través de las 
redes sociales, como se va perdiendo el sujeto físico, esa pérdida de identidad 
y como ese sujeto virtual, esa reactualización del happening y del performance 
a través de medios locativos como puede ser la PDA, como puede ser 
cualquier medio de carácter locativo y como todo esto se iba incorporando en 
la práctica preformativa y además que impactos sociales estaba teniendo. 



Digamos que este era el segundo bloque importante que nosotros hemos 
estado trabajando de investigación durante estos dos últimos años. Y un tercer 
bloque que era y es la utilización del espacio no convencional, tenemos el 
movimiento, tenemos el sujeto virtual y tenemos el espacio. ¿Qué es esto del 
espacio no convencional? Pues lo que es, como sacar la acción de la caja 
escénica más convencional y llevarla a un museo, utilizar espacios de tránsito, 
por ejemplo nosotros hemos llegado a hacer performance en un ascensor. Es 
verdad, en el último aniversario te subías al ascensor y había gente allí 
comiendo. Por qué ciertas prácticas artísticas están asociadas a un espacio 
siempre, a un espacio convencional, pues vamos a cambiar y vamos a utilizar 
otros espacios. Estas eran las tres líneas de investigación importantes.  

Luego a nivel de publicaciones hicimos un estudio porque estuvimos 
viendo que era momento de dar soporte teórico a la creación escénica 
contemporánea, que hay grandes carencias y en el estado español pocas 
entidades realmente están apostando y están financiando que se editen 
nuevas publicaciones o que haya un espacio para la reflexión, para el 
pensamiento y para el soporte teórico. Podéis consultar todas las publicaciones 
que hemos hecho y así a destacar, porque hemos hecho también traducciones, 
la traducción del teatro dramático de Hans Thies Lehman estaba traducida al 
gallego pero no estaba traducida al castellano, la traducimos y la presentamos 
dentro de poco. También la publicación del seminario internacional de nuevas 
dramaturgias, un formato que funcionó muchísimo también hablando de 
formación porque el problema del soporte teórico de las conferencias es que 
muchas veces se hacen aburridas y que a veces no llegas a entender. 
Nosotros tenemos al Centro de Documentación de Arte Contemporáneo dentro 
del edificio y veíamos que hacían conferencias y que la gente se quedaba 
aburrida en las sillas, entonces reinventamos un formato nuevo donde la 
práctica y la teoría podían convivir en la misma propuesta. Hicimos este 
seminario donde la propuesta artística se desarrollaba por la mañana o por la 
tarde y al día posterior se analizaba la propuesta a través del soporte teórico y 
se creaba un debate y funcionó muy bien. Ahí pudimos tener a Rimini Protokoll, 
a Erivan Haub del centro de Pina Bausch, Angélica Lidell con “La Casa de la 
Fuerza”, podéis consultarlo en la página web, fue un seminario muy 
interesante, ahora recoge una edición, no de las ponencias que tampoco nos 
interesaba sino ir más allá y ahondar en las conclusiones que se derivaban de 
lo que se había puesto en la mesa.  

Luego hay una parte muy importante dentro de I+D+I que cabría 
mencionar que no es estrictamente formación, lo es todo, desde la exhibición 
estamos formando también al espectador y no la formación tiene que estar 
ligada siempre a los centros educativos, y es el trabajo en red que nos parecía 
muy interesante también para el desarrollo y promoción del sector escénico. 
Empezamos a crear convenios de colaboración con otras estructuras como La 
Laboral, como el Que dirás, etc… infinidad de estructuras están adheridas, no 
solo del estado español sino de toda Europa y crear un programa que es en lo 
que estamos trabajando actualmente sobre todo y es un programa de 
intercambio de artistas en residencia. Porque hay dos conceptos muy 
importantes que hay que barajar ahora, uno el tiempo, cuando digo tiempo 
significa la continuidad y la perdurabilidad de los proyectos. Es decir, ahora 
mismo lo que tenemos que trabajar es que los proyectos se puedan alargar en 



el tiempo y puedan tener una continuidad. Nosotros en Murcia ahora estamos 
mal, hemos tenido unos años de bonanza y es verdad que la crisis nos ha 
afectado a todos y lo que estamos intentando es que los proyectos puedan 
tener cierta continuidad porque el problema, ya me voy a meter en gestión 
cultural pura y dura, lo que no se puede hacer es buscar la rentabilidad a corto 
plazo. Hay que buscar una rentabilidad para medio-largo plazo, lo que no se 
pueden hacer inversiones para castillos de fuegos artificiales o ferias de un día 
que duren pues eso, un día. La rentabilidad ahí la tiene el político básicamente, 
porque es su legislatura, quiere crecer, etc, etc… lo que hay que hacer es crear 
un tejido cultural, favorecer el desarrollo cultural de la sociedad en el que 
pueda sostener esas iniciativas y proyectos y puedan dar cierta continuidad y 
perdurabilidad en el tiempo. Lo que no se puede hacer son inversiones 
bestiales en infraestructuras o proyectos que luego realmente no hay quien los 
mantenga. ¿Y cómo se hace, cómo mantienen esos proyectos, cómo se llega a 
la sostenibilidad cultural? A través del tejido cultural y buscar una rentabilidad a 
largo plazo. Los proyectos educativos que parece que ahora me está costando 
trabajo defenderlos, la rentabilidad que se obtiene es a largo plazo, pero muy a 
largo plazo. La captación de usuarios de arte contemporáneo se realiza en diez 
años, no en 2-3 años que es lo que el político quiero. Entonces el tiempo es 
algo muy importante y buscar esa rentabilidad y crear proyectos, los gestores 
culturales tenemos esa responsabilidad, crear proyectos que luego puedan 
sostenerse y mantenerse. Y otra cosa, otro concepto que hablaba ayer con 
Jordi es la ecología en la gestión cultural. Conceptos como desarrollo 
sostenible, etc, etc… también tienen que estar implícitos dentro de la gestión 
cultural. Podría hablar de actividades, yo no sé si os interesa. En formación por 
ejemplo tenemos el curso de prevención de riesgos laborales aplicado a las 
artes escénicas con esa especificidad, la verdad es que actividades podría 
hablar y no parar. Hemos tenido programación regular durante todos los fines 
de semana de exhibición y cursos de especialización toda la semana. Prefiero 
que los interesados lo vean en la web y yo quedo abierto para cualquier 
pregunta. Gracias.  

 

María López: Bueno, ella es Lipi Hernández, es coreógrafa, bailarina, 
pedagoga e investigadora, en 1995 crea Malqueridas que es una compañía de 
danza contemporánea y es núcleo creativo y Malqueridas se transforma en una 
plataforma de investigación y desarrollo (I+D) de nuevos lenguajes escénicos 
en torno al cuerpo y al movimiento. Dedicada a la formación, investigación y a 
la creación de proyectos artísticos. Es miembro fundador y directora de La 
Caldera entre 2004-2008 que es un centro de danza y artes escénicas 
contemporáneas y es compañía residente en el Teatro Cal Bolet de Vilafranca 
del Penedès entre el 2005-2007. Es jefa en la especialidad de pedagogía en el 
Conservatorio Superior de Danza del Institut del Teatre y en el 2008 asesora 
artística en el Centro Coreográfico Gallego. 

 

 

 



Formación transversal en las artes escénicas. 

Lipi Hernández:  

Bueno, os voy a explicar un poco, hay algo que no voy a poder dejar de 
hacer que son conexiones porque de alguna manera ya habéis visto que el 
recorrido que tengo no está ubicado en un marco, está dando vueltas por ahí. 
Una visión de la formación reglada porque convivo cada día con ella como 
profesora que ha intentado modificar o alterar ciertas sinergias internas que 
tengo que decir que resulta imposible y entonces ante ello te vas, es lo mejor, 
antes que te maten corres. Luego hay una parte de pedagogía que desarrollo 
en diferentes ámbitos, significa que desde el centro de La Caldera hay un 
proyecto de formación, yo como persona soy un proyecto de formación, no me 
interesa nada mas en este momento que la pedagogía y la investigación y 
tengo una amplia visión significa que desde que doy clases a compañías o 
estoy formando actores o estoy dando tutoría o estoy en La Caldera o estoy en 
el Institut del Teatre te das cuenta que hay un tejido, que no importa mucho de 
donde viene pero que se está sosteniendo de lo mismo, tiene las mismas 
preguntas pero las responde de maneras diferentes dependiendo del lugar 
donde las escuchan pero las preguntas son las mismas. Entonces creo que no 
puedo dejar de hacer conexiones porque oigo todas esas voces que a veces te 
piden lo mismo.  

El centro de La Caldera es un centro de creación que nace en 1995 en 
Barcelona como todo, por una necesidad de estructuras del país, algo que aún 
no nos han dado pues nos lo inventamos. Somos 8-9 coreógrafos que nos 
llamamos para decir: no encontramos un sitio para trabajar, hemos encontrado 
un edificio, nos atrevemos a cogerlo, sí. Éramos jóvenes, teníamos 30 años, 
valientes y sin dinero pero con ganas de encontrar un lugar donde permanecer 
y crear. Lo cogimos y tardamos mucho tiempo en recibir ayuda y apuestas para 
nosotros, pero siempre el juego ha sido así, antes de pedir hay que demostrar. 
Hay que demostrar que eso era verdad, que hay un proyecto de continuidad 
con nosotros y poco a poco las instituciones fueron mirando el proyecto y 
dándole dotación. La gran dotación, cuando La Caldera recibe una inyección 
importante que nos deja continuar es en el 2005 cuando en Cataluña viene el 
tripartito, cuando vienen las izquierdas. Ahora estamos en otra fase y hay que 
negociar en ese sentido lo que hacemos. Dentro del marco creo que una de las 
cosas importantes es que nace por creadores, es gestionado por creadores y 
una de las cosas importantes que hemos aprendido dentro de la formación es a 
formarnos a nosotros mismos dentro de un proyecto. Creo que una buena 
parte de la formación no solo es ir a clase sino es aprender a formarte, a 
formatearte, a crear formas con otras personas que consigan encontrar las 
estrategias que te ayuden a sobrevivir con todo lo que te pasa en el entorno. 
Éramos muy jóvenes, todo el mundo nos decía que no íbamos a durar nada, 
los coreógrafos de este país nunca se habían unido y siempre hay el tema de 
la danza siempre nos tiramos de los pelos, mentira. Entonces el ejercicio ha 
sido aprender a convivir, formarte, crecer, a la vez en tu propio proyecto y en 
un proyecto en común porque todos los coreógrafos que nos hemos unido a la 
vez son coreógrafos que tienen sus propias compañías, su propio proyecto 
artístico y a la vez tenemos un proyecto en común que se llama La Caldera que 
es nuestra casa, al final es la familia, es un sitio donde vas, lloras, te ríes, 



articulas debates con la gente que está muy cerca de ti es como tu familia.  

Dentro de las características de La Caldera como un centro que es, 
todos hacemos lo mismo, intentamos buscar huecos donde no está ocurriendo 
nada para nosotros intervenir en ellos. Luego esto, lo que pasa que cuando es 
algo que no es nombrado cuando las instituciones lo oyen cogen ese lenguaje 
y crean de ellos un patrón, es normal. Ha ocurrido toda la vida y no creo que 
haya que negarse a eso, eso es así, ellos están para escuchar y nosotros para 
hablar. Lo que creo es que este tipo de centros lo que hacen es buscar esos 
huecos que todavía no han sido nombrados y lo importante es que cuando tú 
nombras algo que no ha sido nombrado y ellos ya lo nombran, tú deja de 
nombrarlo vete a buscar otro hueco que estamos hablando de lo mismo y 
entonces te vas a pelear. Cuando hay esos huecos que crees que hay que 
generar tu dejas eso, eso ya ha sido  socialmente aceptado y te vas a buscar 
otro, porque es la única manera de seguir entendiendo porque haces esto 
porque sino te quedas atascada.  

Históricamente lo que ha ocurrido con los centros de creación lo primero 
que resolvieron y de lo primero que hablaron fueron de los creadores, qué lugar 
tenemos, donde trabajamos, qué hacemos, no tenemos estructura en este país 
que vamos a hacer. Eso se solucionó en unos sitios en otros no, pero desde La 
Caldera si que al encontrar ese espacio esa pregunta se resolvió. Luego a la 
vez hubo creadores que no habían encontrado un espacio y la siguiente 
pregunta que tienen todas las estructuras es dónde lo hacemos. La primera 
pregunta de los creadores es ¿dónde bailamos, cómo bailamos, quién nos da 
un circuito?, etc… una vez tienes todo armado dices y ahora ¿dónde trabajo? 
Quieres un centro, una estabilidad, un centro donde permanecer, donde 
desarrollarme… ese discurso ya se ha asumido políticamente, ya se ha 
generado políticamente, ahora viene la formación que es si ya podemos 
empezar un futuro quién lo va a diseñar y cómo. Creo que los centros de 
creación o por lo menos en La Caldera, ahora el discurso de los creadores se 
armó, no son cosas que olvidas, son cosas que acumulas. Los creadores 
siguen hablando de eso, las ciudades siguen hablando de las estructuras y de 
los centros y además se empieza a hablar de la formación, porque creo que 
algo que ha ocurrido en estos años es que de un arte artesano, algo mucho 
más autointuitivo, autoformarte, han llegado los especialistas, hay que 
especializarse. Ahora tienes que decir si eres pedagogo, coreógrafo, si te vas a 
formar como tal o como tal. Yo personalmente tengo bastantes dudas siempre 
de si es así, pero bueno es el tiempo que nos toca vivir. Tienes que aprender a 
vivir con eso o encontrar tus estrategias.  

Lo que puede ofrecer La Caldera como formación y que no podrá ofrecer 
nunca y digo nunca con todo el sentido del nunca una formación reglada, es el 
encuentro con un artista no fuera de su lugar y no fragmentando los 
conocimientos. Yo creo que hay algo en La Caldera que defendemos que es la 
unidad de conocimientos, el maestro, el creador, la adaptación de los 
conocimientos y de la experiencia artística en práctica diaria es lo que 
realmente tiene que absorber una persona que realmente quiere hacer eso. Lo 
que nos ofrecen ciertas estructuras de educación es fragmentarlo, vas a hacer 
esto, y vas a hacer esto, y vas a hacer esto. Esto y esto no piensa igual, éste 
con éste no ha pensado nunca, éste va a pensar después porque ahora mismo 



no sabe qué significa esto. Entonces tu dices todo esto lo tengo que integrar 
yo, a ver si lo consigo. Bien, ¿qué ofrece un centro de creación? No 
fragmentar, directamente colocarte en el centro de creación que es el artista. Y 
el artista cuando te está hablando, te está hablando de todo a la vez, de su 
experiencia, de cómo trabaja, de su método, de su poética, del tiempo que él 
necesita, de sus recursos, de cómo lo hace, de qué le gusta, de qué no le 
gusta, de por qué lo hace así, por qué no lo hace así, por qué no se entera de 
nada, por qué se entera de algo. Y está todo en el mismo sitio, pensado de la 
misma forma y estás adquiriendo la fuente. Estás bebiendo de un sitio, esto es 
para mí lo que los centros de creación pueden diferenciarse entre todo lo que 
significa la formación reglada. Yo que convivo entre las dos, es la diferencia 
que siento cuando las doy. Es imposible traspasar ese modelo a un cierto 
ámbito porque ese modelo está pactado de antes, está planificado, es poco 
flexible, aunque ellos digan que es flexible, no es flexible, lo que encuentras 
son fisuras, que es muy diferente a la flexibilidad, para que la gente se integre.  

El centro de creación de La Caldera hace esto, o al menos pretendemos 
dedicarnos a mostrar el trasvase de conocimientos desde la propia fuente. Que 
tenga que ver con la práctica real y diaria de aquellos que están tomando la 
creación en este momento, para mí es lo fundamental de La Caldera. Eso 
significa que el perfil de persona que puede interesarle este aprendizaje está 
muy cerca de cuando tu empiezas a sentir que algo te interesa fuera del aula, 
que ya empiezas a tener imágenes que no sabes que hacer con ellas, que ya 
empiezas a poder escribir de algo que no sabes que significa, que ya hablas de 
algo que no tienes ni idea de que va a ser pero ya hay algo de lo que quieres 
hablar. En ese momento en el que empiezan a brotar aquello de la semilla que 
ha empezado a brotar en ti y ha empezado a aflorar, creo que los centros de 
creación, al menos La Caldera lo que intentamos es acoger esa semilla para 
que pueda encontrar un sitio donde pueda florecer y no sea tan fragmentada. 
Tiene de malo que es privado, significa que pagas. Ha sido una gran lucha yo 
sigo siempre buscando maneras de intentar crear asignaturas de libre elección 
que pudieran estar dentro de La Caldera para que la gente pudiera elegir 
asignaturas optativas, de libre elección. Intentar si puede haber un pacto de 
unidad, un pacto de conocimiento mutuo pudiera ser que ciertos master, que 
ciertas asignaturas, que ciertos conocimientos que la gente necesita para 
encontrar su título de especialista, pudieran pasar o hacer convenios con los 
centros de creación que están utilizando a los artistas realmente como 
formadores.  

Bueno más o menos es esto, pero La Caldera es mucho más, tiene 
proyectos de residencia, proyectos de investigación, la producción de todas las 
compañías residentes. Este año hay 15 artistas invitados, bueno, es un tema 
de información de web, de centros que se ocupan de reestablecer espacios 
que todavía no existen. En Barcelona también está pasando que al haber 
apoyado y al haber empezado a crear sus propias fábricas de creación que 
llaman, supongo que todo este tipo de centros tendrán que empezar a buscar 
qué significado tiene cuando ellos traen a sus propios hijos. Por que ellos están 
haciendo nacer a sus hijos que no somos nosotros, entonces los adoptados 
que somos nosotros, vamos a ver como nos llevamos con los padres, vamos a 
ver que ocurre ahora.  



Y a nivel de formación lo que os puedo decir es que igual es un poco raro 
decirlo, es complicado, cada vez que pones en un debate la formación reglada 
al lado, no puedo evitar pensar que eso es un gran debate. Es una gran 
pérdida de algo y es una conquista de algo y hay que ser bastante inteligentes 
para entenderlo, que no quiero decir que no lo somos. Hay muchas batallas en 
la formación que hacer y no hablan sólo del título, el título es tu carnet para ir 
fuera al mundo a buscarte la vida. Es una manera de identificarte y relacionarte 
con el entorno. Cuando siempre estamos hablando que los contenidos tienen 
que ver con los procesos en creación y que realmente aprender es aprender a 
vivir esos procesos y no hay nada más que ser la experiencia de lo que quieres 
ser, no hay más que hacer, no hay mucho más que decir. Yo siempre tengo 
algo en la cabeza, estamos defendiendo y estamos impulsando reglarlo todo, 
con todo el cariño del mundo, pero nos estamos jugando algo fuerte. Y no sé si 
estamos jugando con la conciencia de lo que supone reglarlo todo. Yo creo que 
hay algo importante que dijo Jordi, esa escuela tan maravillosa que nos habló 
no está reglada. Por eso pasa lo que pasa, por eso él puede permitirse hacer lo 
que hace. Creo que hay una balanza difícil de decidir también por las 
posiciones de cada uno y de lo que quiere en esta vida, con todo el derecho del 
mundo de elegir a qué juega, socialmente es así, se necesita un título, que ese 
título nos va a dejar no se qué porque tampoco hay mucha inserción laboral 
todo hay que decirlo. Luego vendrán que para qué les sirve el título, a los de 
danza ya les pasa. En Barcelona ya ocurre, no significa que no haya que luchar 
por eso porque es parte del futuro y es lo que viene y si es así habrá que 
buscar como sobrevivir a ello pero no dejar de olvidar lo que hay dentro de eso, 
no basta con eso. Una vez está hecho aparece otra guerra que es: tenemos 
ese título maravilloso, no sirve de nada, con esto quiero decir que no hay que 
dejar de luchar por él pero no hay que dejar de observar que es lo que se está 
haciendo dentro de eso, porque realmente nosotros lo que necesitamos es ese 
pacto de lo que vamos a sacar y de lo que vamos a tener dentro. No nos 
bastará con un título, nos bastará con equilibrar lo que estamos haciendo 
dentro a cambio de que vamos a poner ese título encima de nuestro trabajo. 
Eso es muy personal, no puedo evitarlo pero eso es así. Cuando fui jefa del 
departamento de pedagogía y estuvimos un año llevando un año el 
Conservatorio Superior de Danza como equipo directivo, la sequía es absoluta, 
dentro hay muy poca gente brillante que quiera trabajar para esto y ponerse en 
manos de ellos te hace pensar que si es el lugar idóneo y te retiras. No 
significa que no hay que hacerlo pero hay que buscar las estrategias para que 
eso se llene como dice mi maestro de luz, para que se llene de sabiduría y 
conocimiento. ¿Cómo? No lo sé, hay que inventárselo. 

Y desde La Caldera mientras tanto eso ocurra, espero que ocurra y que 
seamos lo bastante inteligentes y con voluntad para intentar que ocurra, 
intentar crear lo que haya que crear, igual está por inventar esa fórmula. Pues 
yo creo que los centros de creación o La Caldera, lo que intenta es no dejar de 
sostener el corazón de la creación que está vinculada realmente con los 
creadores y con lo que piensan y con su filosofía, con su ética, con su práctica, 
con su experiencia, con su edad. Y esto es lo que a mí me gustaría que se 
mantuviera en La Caldera pase lo que pase, porque todo lo demás no tenemos 
todas las armas, solo tenemos esa que es buscar lugares donde asentamos 
aquello que significa nuestra ideología y nuestras creencias y lo demás pues es 
batalla de entorno, a ver si se consiguen las cosas y no hay mucho mas. 



  

María López: Muchas gracias Lipi. Tenéis la palabra, tenéis tres experiencias 
diferentes pero con la unidad desde el corazón de la creatividad y creo que son 
los centros del futuro. Dejamos el debate abierto para que hagáis preguntas.  

 

Asistente: Hola buenos días. Quiero felicitar a Ares por haber invitado a estas 
tres personas que para mí es un placer escucharlas. Yo considero que sois un 
ejemplo de apertura, aire fresco, dentro de un avatar que es bastante 
complicado evidentemente. Yo creo empezando por Alicia, que esa transición 
es bastante complicado sobrevivir en esa situación, nos ha contado los 
presupuestos. Y creo que lo complicado es esa transición hasta conseguir la 
sostenibilidad o permanecer los proyectos a lo largo del tiempo que pienso que 
es lo fundamental. Evidentemente vamos a tener que pasar de unos 
parámetros, el padre, el Ayuntamiento que se han ido utilizando a un modelo 
que ya no existe. Eso creo que bueno, estáis dando, estáis demostrando desde 
vuestra experiencia que hay que renovarse o morir. Yo estoy totalmente de 
acuerdo con Lipi con la titulación pero es que ninguna titulación incluso las 
clásicas, no han servido. Siempre han sido un punto de partida para volver a 
retomar tu propia evolución personal. Con el tema de los creadores el ejemplo 
está muy claro y estoy totalmente de acuerdo, que es muy difícil encajonar y 
poner puertas al campo pero que entiendo que unas disciplinas que hasta 
ahora se han ido adquiriendo con autoformación, sí que pueden tener una 
formación pero una formación pero diferente, mucho más abierta, con unas 
grandes flexibilidades y lo veíamos ayer que se veía que realmente y más 
como van los tiempos con estas nuevas redes. Con todo eso o se es mucho 
más flexible o no sirve para nada, estamos creando personas que pues eso, lo 
importante es que les sirva para algo lo que han hecho o lo que han trabajado. 
Considero que La Caldera chapó por eso y considero que los centros 
educativos debieran flexibilizarse, es muy difícil porque son luchas de poder, 
estabilidad, etc…pero si realmente los educadores, yo me dedico a la 
docencia, tienes algo y puedes conseguir algo en esta vida es ir aprendiendo 
constantemente y no pensar que porque se peina canas lo tienes sabido. Es un 
ejemplo este foro en un Zaragoza del siglo XXI, pensar que podemos discutir 
todas estas vertientes, todas estas salidas, creo que es lo fundamental y es un 
poco páramo. Aquí diríamos que es casi desierto. Y si hay cuatro que se 
atreven a romper lanzas, pues bien. Ahora yo creo que ahí las instituciones 
deben de tomar otro papel y los destinos de toda la inversión se hagan con 
cabeza. Porque se pueden hacer muchas cosas, beneficiosas y utilizando los 
recursos para los nuevos creadores, hay que dar apertura. Nada más, gracias.  

 

Raquel Anadón: Alicia, ¿Qué equipo humano tenéis en El Hervidero? 

 

Alicia Jiménez: Constantes estamos seis personas, cada uno para una 
sección y yo que coordino todo y luego hay muchos colaboradores. No hay 
nadie contratado por el momento. Ahora estamos intentado buscar alguna 



forma de cooperación entre todos para poder autofinanciar los cursos y que la 
gente vaya cobrando por lo que hace. Si que durante un tiempo hemos tenido 
una subvención y hemos podido pagar a la gente o bien con lo que se sacaba 
de los cursos. Evidentemente tenemos que pagar a la gente que da los talleres 
y tenemos que pagar el espacio, estamos mirando como hacer, la idea es 
seguir para delante y peleando y no quedarnos en un rincón por miedo porque 
no hay dinero. De hecho ahora hay muchas más opciones, hay un cambio de 
conciencia lo que comentábamos, la institución era el padre, el abrigo 
paternalista herencia de los ochenta, de lanzar a grandes figuras. Ahora somos 
muchísimos artistas de cada disciplina y la gente quiere vivir de eso y buscar 
las formas, al final son varias formas de colaboración o micro financiaciones 
que hay varias páginas web que puedes meter proyectos para ir recibiendo 
información, son micro aportaciones. Igual alguien da para un proyecto de 
10.000€, 5€  y otro da otros 5€ y si hay mucha gente. Estamos cambiando en 
general de una estructura piramidal a una estructura más horizontal en el 
sentido que ya nadie se cree las estructuras de poder. Estamos 
cuestionándolas en cuanto a política en cuanto a todo, empieza a haber cada 
vez más un poder de la gente y cada vez más se está asumiendo una 
responsabilidad desde abajo. Se plantea que quien está en el poder está ahí 
porque nosotros queremos, si nosotros no quisiéramos habría que 
reorganizarse en general y es un problema que está en todo, en política, en 
economía, a nivel de empresa, a nivel de todo. Y creo que en cuanto a 
sostenibilidad está habiendo un cambio de conciencia hacia eso y además 
prefiero pensarlo así porque sino no le veo salida.  

 

Asistente: He llegado un poco tarde, sólo he escuchado a Lipi. Me gustaría 
cómo los diferentes sectores de las artes escénicas se relacionan. Me parece 
fantástico las jornadas de Ares pero hay un sector que es la asociación de 
malabaristas de Zaragoza que están haciendo muchos cursos, muchas 
actividades pero aquí por ejemplo no hay nadie. Creo que son departamentos 
muy estancos dentro de las artes escénicas, por un lado la danza, por otro lado 
teatro de cuerpo, teatro de texto, por otro lado la gente que hace circo, la gente 
que hace malabares y yo creo que eso le hace al sector perder una fuerza, 
perder una relación y yo creo que desde dentro hay un sectorialismo. 

 

Lipi Hernández: Yo creo que es desconocimiento de lo que hay al lado, de lo 
que hace, que relación tiene contigo, si tienes algo que pensar con él, que 
practicar con él,  pero creo que eso viene de siglos. El teatro socialmente tiene 
una historia en este país y además ha sido totalmente combatido, es cultura y 
mira que la palabra cultura los catalanes la tienen para decir lo que son. La 
palabra es cultura y es un estandarte, una vía de salir. El teatro ha tenido esa 
vía social, ha tenido el poder de la palabra, la danza es invisible, no utiliza la 
palabra, utiliza el cuerpo y se dedica a ser solo vista, no se oye, el movimiento 
no se oye y no se tiene que oír. Como dicen si se oye está mal hecho, está en 
otro parámetro totalmente diferente, otro tipo de imaginación. La gente de circo 
viene de otra historia, de otra comunidad, de otra manera de entender lo que 
significa quedar y permanecer. Ellos no quieren permanecer, ellos son 



nómadas, entonces todo eso viene de una historia. El trabajo que estamos 
haciendo ahora es conocernos, empezar a conocer cual es la característica de 
tu vecino, de la persona que está haciendo lo mismo que tú y por qué no está 
contigo. Y tú estás en otro sitio, en otra ciudad, entonces yo creo que es un 
tema de desconocimiento y de juventud aún. Venimos de una generación 
mucho más segmentada, los que hacíamos danza hacíamos danza, los que 
hacían teatro, hacían teatro y cada vez mas yo creo que las nuevas 
generaciones si la tecnología ha hecho algo es liarla, liar los lenguajes porque 
puede acogerlos a todos. En la tecnología pueden estar todos, los de danza, 
los de cine, los de teatro, puede inventarse algo con ella. Y creo que hay una 
generación que está empezando a utilizar los contenedores que tienen en 
común, y por esto sale todo esto de se van las fronteras, eres danza o no, eres 
teatro visual o teatro de no se qué, eres un actor que se tira del trapecio o eres 
un actor que bailas, ¿qué eres? Es la generación que está llegando, que está 
empezando a utilizar contenedores comunes y que les hace hablar con las 
artes plásticas, con los músicos, con los cineastas, la tecnología, pienso yo. Yo 
empecé a bailar con la democracia, cuando murió Franco tenía 15 años y antes 
estaba todo mucho más pequeño, ahora yo creo que es un tema de generación 
y que ellos mismos se lían.  

 

Juan Nicolás: Yo creo que la especialización está bien.  

 

Lipi Hernández: Pero luego hay un sitio donde te puedes mezclar con todo. 

 

Juan Nicolás: Pero si no te mezclas tampoco pasa nada.   

 

Lipi Hernández: No, yo bailo y lo diré toda la vida. Pero una cosa es no 
mezclar  y otra cosa es no conocer. 

Juan Nicolás: no tenemos que estar con la obsesión, tenemos que 
relacionarnos, no lo digo por ti Lipi. Está bien que haya ciertas disciplinas 
dentro de las artes escénicas y que haya una especialización y que haya gente 
que trabaje más el texto y que haya gente que trabaje con otras líneas de 
investigación y que se defina. Diversidad, y yo creo que no pasa nada.  

 

Alicia Jiménez: yo que vengo del otro lado, también es verdad que si hay una 
asociación de malabares, una circo, otra de no se qué… en realidad sí que hay 
objetivos comunes que buscan esos puntos comunes y hay que buscar el 
punto de encuentro para luchar por los mismos fines. Porque aunque yo me 
dedique a artes visuales y tú a la danza, al final sí que tenemos puntos en 
común, los presupuestos en cultura que se han recortado son tan malos para ti 
como para mí. Así que tenemos que buscar puntos comunes para luchar por 
ellos y mirar si al final la cultura la vamos a hacer entre todos y si no  hay 



puntos de encuentro quizá haya que crearlos también.  

 

María López: Yo creo que más que puntos de encuentro, serían espacios de 
diálogo, un centro de creación permite coger a una persona que está 
trabajando con malabares con otra de circo, con otra de texto y de repente 
crear algo nuevo y en Zaragoza es una cosa que falta que estamos 
proponiendo ya desde hace tiempo.   

 

Juan Nicolás: Pero el problema no es el contexto artístico sino que aunemos 
esfuerzos para el sector de las artes escénicas, son cosas distintas, son 
disciplinas distintas, no tienen porque convivir. Diferenciar esos espacios, en 
qué contextos debemos de estar unidos y si tenemos que unirnos para el 
desarrollo del sector y lo que necesitamos es aunar esfuerzos, pues a lo mejor 
está bien que todos los que nos dedicamos a las artes escénicas todos nos 
aunemos pero no mezclar, porque son disciplinas muy distintas.  

 

Alicia Jiménez: Por un lado está el proceso creativo y por otro lado está el 
posicionamiento que hablas.  

 

Asistente: Yo pertenezco a un proyecto que se llama Territorio Detroit, 
pertenezco a un grupo de circo y ahí si que se producen estas sinergias, estas 
interdisciplinariedades, esta fusión un poco obligada o inducida y hasta el 
momento sí que se han hecho cosas con la autogestión y sin ningún apoyo 
externo mas que el de un empresario que ha cedido unas naves un tiempo de 
manera gratuita y luego como El Hervidero, al principio colaboras y luego 
aportas. Está funcionando el colectivo, la fusión y ya de paso aprovecho para 
presentaros Territorio Detroit que está la web colgada 
www.territoriodetroit.com, momento de publicidad, y preguntaros a los tres 
tanto a Párraga, como a Hervidero, como Caldera si hacéis proyectos de 
cooperación, algunos habéis dicho que sí. Hacéis intercambio de residencia de 
artistas, estáis en proyectos transfronterizos también. Porque por ejemplo la 
AMZ sí que pertenece ahora a un proyecto transfronterizo que es Cirqueo, con 
Cataluña, Aragón y Midi-Pyrénnées.  

 

Juan Nicolás: El trabajo a día de hoy es imprescindible y necesario, las líneas 
de colaboración, con otros centros. Lo que pasa que ahora quizá se hace más 
necesario, antes se tenía que haber hecho, pero en cualquier caso, ahora 
parece ser que es mucho mas, sobre todo para poder crear ese tejido, esa red, 
donde puedan surgir futuras colaboraciones. Y como has dicho el programa de 
artistas en residencia, estamos hablando de tiempo, de perdurabilidad, que no 
vale financiación sobre todo para producir y para exhibición, sino para alargarlo 
en el tiempo y superar este momento de crisis. Yo creo que el programa de 
residencias donde tres o cuatro estructuras o plataformas pueden dar vida a 



que un proyecto se pueda desarrollar en varios sitios durante dos años, yo creo 
que es una estrategia, una herramienta de las más válidas.  

 

Lipi Hernández: A mí me parece bien, yo creo que lo único que pueden hacer 
los centros es que si yo tengo una dotación de una estructura lo único que 
puedo hacer es abrirte la casa gratis. A nivel público es así, entendiendo que 
es mi responsabilidad con el dinero público. Luego hay todo un protocolo que 
te hacen pasar. Si hay gente que necesita espacios que es el gran problema de 
este país, las estructuras, hay un servicio, una responsabilidad con ese dinero 
público. Creo que lo que dice él de las redes es lo que se está pidiendo a todo 
el mundo, lugares de trabajo. Yo creo que hay una perversión siempre en los 
protocolos, creo que hay y esto es mi opinión personal, que es cuando hay un 
tejido de jóvenes creadores que a cambio de hacer residencia y dejarles la 
estructura, se les ha pedido a cambio siempre algo que para mí es bastante 
perverso, que es mostrarlo. Darte el espacio para ser visto. Yo considero que 
soy anti-aula abierta. Pienso que cuando tienes que mostrar algo tiene que ser 
lo mejor que tienes, cuando estés preparada entonces sal. Con esto he tenido 
bastantes fricciones mentales de cuando se hacen los tejidos y se gira y se 
dejan esos espacios a cambio piden al creador que abra y cierre la puerta, creo 
que ahí también ha habido un mal uso de la rentabilidad de los espacios que es 
que se usan los artistas. A mí espacio cerrado sí, espacio abierto no.  

 

Juan Nicolás: Al hilo de lo que estabas diciendo quería comentar que cuando 
hablamos de trabajo en red, hablamos de que los directores de los centros se 
pongan en contacto, cojan el teléfono, los directores se llamen, que es lo que 
tenemos que hacer. ¿Llamas a otro director de otro centro para qué? vamos a 
hablar claro, ¿Qué es lo que pueden hacer dos centros por ejemplo uno de 
Asturias y otro de Murcia? Porque si es facilitar espacio para los artistas, 
facilitas el espacio de los agentes locales, porque sin financiación como se 
trasladan, qué comen, donde duermen. Es que llevo tres años intentando 
colaborar con otros centros, pero estos señores tienen que viajar y luego 
cuando estén allí tienen que sobrevivir. Porque si es abrir las puertas para que 
venga el murciano en mi caso no necesito trabajar en red, entonces lo que se 
supone que se fomenta en el trabajo en red es el trabajo de los agentes 
culturales y la contaminación, intercambio, que se conozca tu ciudad,  etc, 
etc… que se relacionen con el contexto, con el entorno, con los agentes 
culturales de tu ciudad, que se puedan crear sinergias. Y otra cosa que puedes 
hacer es abrir una línea de coproducciones, nada más y establecer una 
relación entre diferentes centros para la exhibición. Y sin financiación no se 
puede hacer nada, porque el trabajo en red es dinero. Porque en Murcia yo 
tengo recursos, a mí no me cuesta dinero que venga una compañía murciana 
ni a ellos tampoco les cuesta dinero venir, pero al asturiano sí. Entonces luego 
hay una cosa muy importante que ha dicho Lipi, que tenemos ya por fin que 
diferenciar lo que es una producción ejecutiva, lo que es coproducir un 
espectáculo porque si no las industrias culturales de las artes escénicas 
desaparecen. Además si cuanto más bajemos el listón más nos va a costar 
luego subirlo. El problemas es que si una compañía viene al Centro Párraga 



con un proyecto de creación, de investigación, con un producto que no está 
terminado y tu no estás coproduciendo ese espectáculo sino que estás 
colaborando lo que no puedes hacer luego es hacer un walking progress con 
aula abierta y cobrar 5€, entonces te estás cargando la parte de producción. 
Hay que diferenciar claramente, si quieres coproducir con una compañía 
financia la producción y luego vende el espectáculo y luego métete en la 
distribución y luego etc, etc, etc… pero no con la historia de que te dejo el 
espacio pues al final te hacen la programación de exhibición. Esto ya hay que 
eliminarlo por vosotros mismos. Ahora viene lo de los alquileres de sala, a 
taquilla, lo que no puede ser que antes una compañía venga por 3.500€ ahora 
venga porque yo tengo 150 butacas por 1.500€ porque esto va ocurriendo este 
año, el que viene, y al final esa compañía va a decir quiero 3.500€ otra vez. 
Este es el gran problema de cultura, todo lo que vaya bajando como lo vamos a 
subir otra vez. El padre, la pirámide, es dinero público y tienen la obligación 
moral, ética y responsabilidad de financiar aquellas propuestas e iniciativas que 
están fomentando el desarrollo cultural de la región como la vuestra, es una 
obligación porque es dinero público. Hablas de quitar la pirámide y de hacer un 
trabajo horizontal.  

 

Alicia Jiménez: Sí, en realidad esos presupuestos públicos en realidad los 
está administrando el alto de la pirámide, no hay una horizontalidad en cuanto 
a eso, por eso lo ves como una estructura paternalista.  

 

Juan Nicolás: Pero porque a lo mejor se han creado, incluso la propia 
administración ha creado un sistema en un momento que incluso los propios 
artistas sencillamente estaban viendo a ver qué proyecto o los gestores 
culturales que vienen del mundo de la autogestión como vosotros para poder 
estar viviendo de la administración que eso ha pasado. Yo creo que lo que 
tiene que haber por parte de la administración es un reparto mucho más 
responsable del dinero público, pero tiene que seguir habiendo, en mayor o 
menor medida, pero tiene que seguir estando porque desarrollo cultural de la 
región y es algo que tiene que asumir la administración, punto.  

 

Alicia Jiménez: Nosotros estamos haciendo una función simbólica y 
enseñando a la población cosas, haciendo una función pública desde el 
carácter privado y sin presupuestos públicos. Es la parte que te va quitando 
energía. Siempre hay excusas, nunca tienen presupuesto para ti. Tienen 
convenios con otra gente, llevan 20 años los mismos en el poder el PSOE, de 
alguna manera está todo repartido.  

 

María López: ¿Hay más preguntas? Yo tenía una pregunta de tipo muy 
práctico y es si yo fuera un artista, ¿qué tendría que hacer para acceder a 
vuestras residencias? 

 



Juan Nicolás: Tenemos un modelo en la web de cesión de espacio, solicitarlo. 
Valoramos los proyectos, nos reunimos todos los lunes para ver las solicitudes 
de cesión de espacio, lo sometemos a comité de coordinación y valoramos en 
base a la adecuación del proyecto con las líneas de actuación del Centro 
Párraga, de criterio artístico, en base a las necesidades técnicas que requiere y 
en base a calendario. Esos son los únicos requisitos.  

 

Lipi Hernández: Nosotros desde hace 3 años hacemos convocatorias 
públicas. Porque la idea es empezar en una fecha, que las residencias sean 
hasta de 2 años. Hay residencias que pueden ser de 3 meses y hay otras que 
duran hasta 2 años porque hay veces que la gente hace proyectos que no sabe 
exactamente que es lo que va a durar y porque no es una residencia de obra 
sino de artista. Una cosa es apoyar al artista y otra apoyar a la obra. Se hacen 
cada año y hay diferentes especialidades: investigación y creación que esas 
las tutorizo yo, creación que es aula con dotación económica y luego hay de 
producción que es dotación técnica, donde tienes una semana todo el espacio 
con focos, con técnicos, para acabar un poco el proceso. Entonces 
dependiendo un poco en el proceso en que quieres entrar en La Caldera, igual 
empiezas, estás ensayando y luego pido la dotación técnica, o al revés. 
Depende de cada uno como se arma el diseño o gente que viene a investigar. 
Gente que te viene y te dice que quiere estar dos años investigando. Bueno 
pues métete al aula y vamos hablando.  

 

Juan Nicolás: En ese sentido yo quería hacer una aclaración porque lo que os 
comentaba de las cesiones de espacio, son cesiones que no generan ningún 
gasto para el Centro. Hemos sacado un programa de intercambio de 
residencias, en el que estamos trabajando, el objetivo es crear esa red con 
estructuras del ámbito nacional e internacional para promoción exterior de los 
agentes culturales locales. Cada estructura le hemos dado la adjudicación a 
una empresa externa, a una fundación externa al Centro Párraga y lo que se 
hace es que cada estructura saca su propia convocatoria. Lo que hacemos es 
incluir dentro de este programa a todos los artistas que han sacado su 
convocatoria y pueden acceder a cualquiera de las estructuras que están 
dentro de la red. Y lo que nosotros hacemos es gestionar esa red con la cual 
llevamos ya 3 años. Ahora mismo en esta red por ejemplo está Londres, Praga, 
Berlín, Italia, Portugal, Irlanda, Madrid, Asturias, Lleida, Elche, Girona, La 
Gomera, Santa Cruz de Tenerife, Sevilla, Barcelona, hay casi 25 estructuras. 
Lo que nosotros hacemos que es lo importante, es ver el tipo de proyecto, 
incluso estudiar con las estructuras las líneas de programación para que se 
adecue el proyecto artístico a la estructura que recibe. Puedes introducirte en 
esta red de 3 formas: o sólo exportas artistas, sólo acoger o a hacer 
intercambio que es lo ideal y lo perfecto. En base a nuestros propios errores de 
otros años nos hemos dado cuenta que muchas veces el espacio no se adecua 
al proyecto a desarrollar y entonces a lo mejor el artista va en fase final y solo 
necesita pases de producción técnica y le dan una nave que está vacía. Al final 
es dinero tirado. Lo que hemos intentado ha sido hacer 3 distinciones: la fase 
inicial que hemos llamado de investigación, la fase media que la hemos 



llamado de creación actoral y las últimas que son las residencias técnicas. 
Entonces lo que hacemos es pedir a esta empresa a la que hemos dado la 
adjudicación pedir un raider, estructuras, tiempo. Y sobre todo que es muy 
importante también, se incorpora un catálogo porque el soporte teórico debe de 
estar donde con cuadernos que se van a editar después donde queda reflejado 
en papel, documentado y fotografiado cada proceso creativo y además también 
hay un tutor para ver la posibilidad de que ese proyecto no muera en una sola 
residencia, sino que pueda tener más continuidad en el tiempo para ir a otras 
estructuras y que al final se convierta en un proyecto cabría la posibilidad que 
esa estructura pudiera coproducir y se pudiera vender, exhibir e insertar en las 
programaciones. Ese es el programa de intercambio de residencias.  

 

María López: Muchas gracias. ¿Tenéis alguna otra pregunta? Pues un café y 
volvemos. 

 

Continuamos, nos vamos ahora a la educación universitaria, contamos para 
ello con dos expertos en años y en profesión que son Juan Luis Sáez García 
que viene del aula de Teatro de la Universidad Burgos y Paco Ruiz que viene 
del aula de teatro de la Universidad de Zaragoza. Os leo el currículum de Juan 
Luis Sáez, es actor, director, escenógrafo y profesor de teatro, es profesor de la 
Escuela Municipal de Teatro de Burgos desde 1988, director artístico del  aula 
de Teatro de la Universidad de Burgos. Imparte los cursos de iniciación al 
teatro y dirige al grupo estable de teatro de la Universidad de Burgos. Es 
codirector artístico del Festival Escena Abierta desde su creación en el año 
2.000. Nos va a hablar de la escena universitaria en busca de su espacio. 

 

La escena universitaria en busca de su espacio.  

Juan Luis Sáez:  

Gracias, sobre todo a Ares, por estas jornadas porque creo que 
precisamente lo que falta en el mundo del teatro, entre los “teatreros” es el 
debate. Los gestores hablan mucho y se reúnen mucho, pero los que hacemos 
teatro cada uno se mete en su cubículo y no nos relacionamos a este nivel, por 
eso gracias por ello.  

Lo he titulado  “La escena universitaria en busca de su espacio”. ¿Por 
qué?, voy a explicar el planteamiento. En la Escuela Municipal de Teatro de 
Burgos doy la asignatura de Espacio Escénico y Espacio Teatral. Sobre el 
teatro, les digo que es el acto que se produce manejando tres coordenadas: 
TIEMPO, ESPACIO y ACCIÓN. El tiempo real confrontado con el tiempo 
dramático. El espacio real con los espacios de representación, y la acción de 
los actores dentro del tiempo dramático y en los distintos espacios de 
representación. Quiero reflexionar sobre el teatro universitario haciendo un 
paralelismo con lo anterior. ¿Cuál es el tiempo que debemos emplear dentro de 
la universidad moderna? pues es el tiempo actual, el ahora, el presente del 
siglo XXI. Las acciones tendrán que ser las que se desprenden de los temas 



sociales que nos rodean, y que sean cercanos a los intereses y 
preocupaciones de los jóvenes, dentro de sus particularidades, dentro de lo 
que ellos dominan, de lo virtual pero que al mismo tiempo se están preparando 
para un mundo real, y ¿Cuál es el espacio donde movernos dentro del teatro 
en la Universidad? La Universidad de Burgos no tiene un lugar que recoja la 
práctica teatral, ni ningún lugar apropiado para su exhibición. No forma parte de 
la cotidianidad en los procesos formativos de los universitarios ni su estudio, ni 
su práctica, ni siquiera el hábito de asistir a su visión. En la Universidad de 
Burgos, ni antes siendo Colegio Universitario ha habido tradición en la práctica 
teatral y no ha habido grupos universitarios de teatro, sólo algún intento 
puntual, pero que no ha llegado a nada. Había grupos de poetas, gentes que 
querían escenificar algo pero no fraguó.  

Si hacemos un poco de memoria los antiguos TEUS, en la época del 
franquismo y primeros años de la democracia, eran reductos de libertad 
creativa para los jóvenes con inquietudes sociales y culturales, porque veían, 
en la práctica teatral, un vehículo por donde desarrollar sus ideas. Pero dentro 
de otros contextos sociales y culturales fuera de la universidad difícilmente 
hubieran podido desarrollar las representaciones de los montajes que hacían. 
Era como un pequeño reducto de pequeña libertad que no tiene nada que ver 
con los jóvenes de ahora. No creo que hayan cambiado tanto los tiempos, o 
por lo menos hay ciertos gestos o sinergias que todavía  no se han quitado de 
aquellos tiempos, pero los jóvenes lo desconocen y viven en un mundo muy 
distinto al de entonces. Sus posibilidades de desarrollar ideas y proyectos son 
muchas al margen del teatro, que en muchos casos lo ven como un arte 
arcaico y alejado de sus gustos culturales. Entonces, seguimos con la 
pregunta, ¿Cuál es el espacio que debe ocupar el teatro en la Universidad? 
Desde este punto de vista creo que debe de reinventarse cada día y buscar su 
espacio, ver dónde puede desarrollar su actividad dentro de la comunidad de 
los jóvenes universitarios pero, y al mismo tiempo, llevar su aportación lúdica y 
creativa a toda la ciudadanía; no podemos volver al tiempo de los TEUS y ser 
un reducto de la universidad sino que debe de haber una proyección fuera de 
ella. 

Dentro de eso podemos hacer algún tipo de reflexión. En una 
publicación de la Red Española de Teatros, Auditorios, Circuitos y Festivales 
de Titularidad Pública, aparece un artículo sobre el Teatre Kursaal de Manresa, 
cuya gestión de la programación corre a cargo de la Asociación El Galliner. 
Joan Morros, su coordinador, habla del cuidado que en dicho teatro se le da al 
público juvenil. “Descubrimos que a los chavales no les gusta estar donde hay 
personas mayores”. Y ese primer descubrimiento ha sido el eje de las 
iniciativas posteriores. “Cuando hacemos la programación <Platea Jove>, 
intentamos que la información no llegue al resto de personas, porque es un 
chollo: por cinco euros los chavales asisten a espectáculos estupendos. Lo que 
queremos es que vengan jóvenes y que estén en su espacio, con otros 
jóvenes, sin maestros… Ir al teatro en estas condiciones forma parte de su 
aliciente”. Después de hablar de cómo se busca a los chavales dentro de su 
“habitat natural”, de cómo se programa “Platea Jove” y qué se programa, dando 
algún ejemplo, acaba el artículo de la siguiente manera: “Yo creo que, en gran 
medida, los chavales vienen porque se crea un ambiente juvenil, como cuando 
acuden a cualquier otro ambiente de ocio los fines de semana”. Y una vez en el 



teatro, se trata de hacer un seguimiento de este segmento de público: 
“Rellenan una pequeña ficha, si quieren, a cambio de un sorteo: entradas, 
mp3… Con esa base de datos específica de público joven, sabemos a que 
funciones han venido ahora y hace años, lo que nos permite ver su evolución.”  

Nosotros nos estamos dedicando justo al segmento que sigue a estos  
chavales. Claro, yo leo esto y, seguramente hacen una labor importante dentro 
de su ámbito, dentro de su sociedad para que acudan al teatro, pero están 
promocionando la sociedad en la que vivimos que es una sociedad segregada; 
es decir, los jóvenes en su sitio, o los niños en su sitio, la tercera edad en 
otro… Como en las ciudades, igual: están los sitios deprimidos donde pueden 
llegar emigrantes y vivir allí, y la gente más poderosa tiene sus residencias en 
otro lado y la mezcla de gentes cada vez es más difícil y, yo no sé, no entiendo 
el teatro si no es la mezcla de todas esas ciudades que conviven en una misma 
ciudad. Entonces, sigo planteando: cuál es el espacio del teatro en la 
universidad visto este panorama.  

Os voy a explicar un poco lo que hacemos o podemos hacer dentro de la 
Universidad de Burgos. Unos pequeños preámbulos: la Universidad de Burgos 
nació en 1994, consolidando un proyecto formativo propio y que había tenido 
sus preámbulos en la época en que funcionó como Colegio Universitario 
Adscrito, y más tarde Integrado de la Universidad de Valladolid. Una de las 
misiones fundamentales de la Universidad de Burgos es promover la creación y 
difusión del pensamiento y de la cultura en el seno de la comunidad 
universitaria y se estructura dentro del Vicerrectorado de Estudiantes, Empleo y 
Extensión Universitaria. Bajo su tutela nace el Aula de Teatro en el año 1997, 
tenemos muy poca vida comparándola con la del Aula de la Universidad de 
Zaragoza, por ejemplo. El Aula se estructura, además del personal de 
administración antes mencionado, con un director o coordinador de todas las 
actividades culturales, no sólo del teatro: Carlos Lozano; y un director artístico, 
profesional del medio teatral que realiza las labores de estructurar todo lo 
relacionado con el teatro: asesoramiento teatral, cursos, talleres, dirección del 
grupo de teatro, etc.    Esa labor, entonces, es la que me corresponde a mí. 
Hasta 2008 esa tarea era compartida con Fernando Melgosa. 

Cuando creamos el Aula de Teatro se estableció partiendo de tres 
grandes bloques: su actividad formativa, la programación y, a partir de estas 
dos, también surgió la del apoyo a la producción o coproducción.  

Pero, ¿dentro de qué ámbito estamos hablando? Particularidades de 
Burgos, para quien no esté informado. Cuenta con dos  teatros, el teatro Clunia 
y el Teatro Principal, ambos son de titularidad municipal y gestionados por el 
IMC, Instituto Municipal de Cultura. Por otra parte Caja de Burgos, ahora 
reconvertida en Banca Cívica realiza lo que denomina “Programación Cordón” 
desde hace tres años con una fuerte programación cultural: conferencias, cine, 
música de muy diferentes estilos y artes escénicas, en menor medida. El 
Ayuntamiento, además, gestiona una serie de centros de cultura y centros 
cívicos (6 si no recuerdo mal), donde se hace lo que el consistorio denomina 
“programación de barrios”. Por otra parte desde 1988 funciona una Escuela 
Municipal de Teatro, no es oficial, que en su vertiente de enseñanza del arte 
dramático son tres años de formación, con tres horas diarias, y trata de 



acercarse lo máximo posible a una enseñanza reglada en arte dramático, con 
asignaturas como expresión corporal, interpretación, voz, historia del teatro, 
etc. Acoplándose a las nuevas necesidades sociales de formación y 
participación ciudadana en todo su espectro, ha ido aumentando su oferta 
educativa impartiendo talleres infantiles de teatro, talleres para adultos, etc.  

Algo muy importante, en 1990 se crea la Asociación de Artes Escénicas 
de Burgos, formando parte de ella casi todo el colectivo teatral de la ciudad, 
más del 90%, tanto grupos como compañías profesionales y diversos tipos de 
Asociaciones dedicadas a la práctica teatral. ¿Cuál es su lucha? Pues desde 
un principio lo que hemos hablado antes, tener un sitio (espacio) donde 
reunirse, ensayar, crecer, etc.  Eso se consigue en el año 2.000 con la gestión 
del Centro de Creación Escénica “La Parrala”, una antigua escuela que cayó 
en desuso, un edificio singular de estructura, con forma de bicicleta (son dos 
círculos que constituirían las ruedas unidos por un edificio central que sería el 
cuadro de la bicicleta), pues uno de los círculos y la parte central lo ocupa la 
Asociación de Artes  Escénicas; una vez que está ocupado y medio pactado 
con el Ayuntamiento, éste lo tiene que asumir porque es un edificio municipal.  
Allí es donde está funcionando y donde se encuentra el 90%  de la actividad 
teatral de la ciudad en cuanto a creación, proyectos de convivencia, 
coproducciones, cursos, etc. Programación se hace muy poca porque no hay 
un sitio dotado en condiciones, pero si alguien allí quiere mostrar su trabajo 
pues lo hace.  

Y luego, también, está el “Espacio Tangente”, es un lugar 
autogestionado por un colectivo de artistas plásticos, se mueve en paralelo con 
la Asociación de Artes Escénicas, encuentran una nave y realizan sus 
proyectos artísticos y dentro de esos proyectos realizan desde hace 3 años un 
taller-laboratorio de expresión dramática y han realizado 2 montajes escénicos. 
Además, programan un festival dentro de lo que denominaríamos vanguardias 
escénicas. Esto es lo que podría ser el panorama general. Dentro de ese 
mundo es donde nos tenemos que mover, aunque hay otras cosas que se 
crean con posteridad al Aula de Teatro. 

Bien, entonces lo primero que se crea en el Aula es la actividad 
formativa con la que tratamos de enriquecer culturalmente a la comunidad 
universitaria posibilitando el cauce para que la Universidad sea un entorno en 
el que se satisfagan las aspiraciones culturales con el aprendizaje del arte del 
teatro, profundizando en las disciplinas escénicas y sus posibilidades 
expresivas. No sólo para la gente que le pueda interesar el teatro, sino también 
para los futuros educadores que les puede servir como herramienta el saber 
técnicas de dramatización. Se crean dos cursos-talleres consolidados: “Taller 
de Iniciación al Teatro”, y el curso  “Cómo hablar en publico”. Este último ha 
transcendido desde el Aula a otras partes de la Enseñanza Universitaria, es 
más, en Derecho bajo el epígrafe de “Oratoria Jurídica” está como asignatura 
complementaria. En cuanto al “Taller de Iniciación al Teatro”, desde hace tres 
años se estructura en dos módulos de 30 horas cada uno, más que nada 
porque era muy difícil por la propia dinámica  de los estudiantes que tienen 
muy poco tiempo libre, el mantener un curso durante todo el año. Entonces, 
ahora lo hemos concentrado en dos módulos, que se dan en distinta época, de 
30 horas cada uno y se reconoce 1 crédito de libre elección.  



El Taller de Iniciación al Teatro. Módulo I. Tiene como contenidos 
principales: Relajación y reconocimiento. Expresión corporal. Ritmo y 
psicomotricidad. Juegos de voz. Iniciación al juego dramático. La acción y la 
reacción. Iniciación al texto desde el punto de vista del actor, etc. En el Módulo 
II, que complementaría al I, aunque se pueden escoger independientemente, 
se dan los contenidos siguientes: Entrenamiento básico del actor. La 
sensibilidad. La emoción. La imaginación. La acción física. Expresión oral. La 
improvisación como base técnica actoral para la creación del personaje. Puesta 
en práctica de las habilidades interpretativas en la puesta en escena de 
pequeñas escenas. Treinta horas tampoco da para mucho más.  

Y luego, a lo largo de estos años también se han programado talleres 
puntuales dirigidos tanto a la comunidad universitaria como a los profesionales 
y aficionados del teatro de nuestra ciudad. Entre otros están los dedicados a 
Estrategias de la puesta en escena contemporánea” dirigido por Gillermo 
Heras,  “Curso de Humor”, impartido por Leo Bassi, “Curso de Improvisación”, 
por Carles Castillo de la Cia. Ímprebis, u otros talleres de temas tan variados 
como “Oralidad”, “Iniciación a la Danza-Teatro”, etc. Concretamente el último 
que se ha realizado fue: “Memoria y Representación”, impartido por Arístides 
Vargas y Mª del Rosario Francés, en noviembre de 2008. El asunto es que 
cuando nace “La Parrala” crea, según las necesidades de la gente que está 
dentro, sus propios cursos. En el momento que empieza a funcionar “La 
Parrala”  nosotros, antes de sacar un curso adelante, vamos allí y entablamos 
relación para ver si les interesa, porque los cursos de “La Parrala”, 
lógicamente, se tienen que autofinanciar, si no salen alumnos suficientes para 
pagar a ese profesor no se hace. Nosotros nos podemos permitir traer a 
Arístides Vargas que aunque con  la matrícula no llegue para todo, el resto, la 
Universidad o el Aula lo puede acabar de financiar y así podemos optar  a otro 
tipo de cursos que desde “La Parrala” no se podrían hacer y eso es importante. 
Si no existe el interés por parte de los que están haciendo la práctica teatral, 
entonces, para qué lo vamos a hacer. De hecho en la Escuela Municipal de 
Burgos, a final de curso se programaban uno o dos cursos y desde hace unos 
años ya no se programan, en todo caso colaboran con “La Parrala” y ya no se 
hace desde la Escuela porque los alumnos potenciales para esos cursos están 
en “La Parrala” y es el sitio natural donde deben hacerse.  

Además, dentro de la actividad formativa tampoco nos hemos olvidado 
del aspecto científico del teatro como campo de estudio y reflexión, que se 
concreta en diversos Seminarios y Cursos de Verano con especialistas 
universitarios y profesionales del teatro. Estos cursos se han llevado a cabo en 
Burgos y en Peñaranda de Duero y tenían un carácter mixto; es decir, se 
componían de una parte de reflexión con una  parte teórica y, luego, un taller 
relacionado con el tema teórico. La temática siempre giraba alrededor del 
teatro grecorromano, porque dentro de ese programa educativo y científico, 
contribuíamos a la proyección del Teatro Romano de Clunia. La Diputación de 
Burgos, quería hacer un Festival de música y de teatro clásico en Clunia, 
entonces, desde  la Universidad nos pareció interesante el potenciar este 
aspecto. Estos Cursos han sido dirigidos por: José Monleón, Theodoros 
Terzopoulos y Sophia Hill, actriz de la compañía griega Attis que dirige 
Theodoros, llevando también la parte práctica. Las ponencias de estos Cursos 
están recogidas en dos libros. No los publicó la Universidad, lo publicó la 



Asociación Cultural de Teatro “La Tarasca”. El primero curso fue “Las 
teatralidades del Mediterráneo”, otro fue “Aristófanes, teatro y educación 
democrática”, el tercero “El actor trágico y el actor cómico en el teatro griego: la 
interpretación coral” y el último “El lamento de la tragedia griega antigua”.  
Estos cursos como estaban dirigidos tanto a especialistas o estudiosos del 
teatro como a los de la práctica teatral, ese jugar con las dos cosas, hacían que 
los encuentros, incluso las partes teóricas, fueran de alguna manera mucho 
más abiertos, mucho más accesibles y más, incluso, creativos. Esto acabó en 
el 2.004 porque en el 2.006 y 2.008 aunque proyectamos cursos, no salió el 
número de alumnos suficientes que exigía la normativa de cursos de verano de 
la Universidad para poder realizarlos. De repente los alumnos y el interés por 
este tipo de cosas, no sabemos cuál fue la razón, desapareció. Luego coincidió 
que el festival de Clunia se paró porque empezaron trabajos de excavación 
dentro del Teatro, sobre todo para adecuarlo a las exigencias de seguridad del 
lugar. Y no se si este año, posiblemente no y ya será para el que viene, pueda 
volver nuevamente a funcionar  y recuperar el festival. Bien, esto en cuanto al 
plan educativo de la Universidad. Como colofón de esta área formativa se 
planteó la creación de un Grupo Estable de Teatro dentro de la Universidad 
que completara esta labor formativa y cubrir la producción. El grupo de teatro 
sólo puede estar compuesto por la comunidad universitaria, quiere decir: 
estudiantes, gente del PAS y profesores universitarios, mientras que los cursos, 
por supuesto, son cursos abiertos. 

Por otra parte, iniciamos también una práctica de producción (o 
coproducción) teatral ligada a la programación que estábamos haciendo. La 
producción teatral principal es, por supuesto, la del grupo de teatro del Aula. 
Los que se apuntan al grupo de teatro tienen el reconocimiento de 1,5 créditos 
los matriculados oficiales dentro del espacio europeo ó  2 para los alumnos 
matriculados en planes antiguos. La actividad principal es sacar cada año un 
proyecto escénico concreto. Desde 1997 que vio la luz el primer montaje 
realizado en el Aula, El rey Juan, de W. Shakespeare, se han estrenado: El rey 
de la máscara de oro, dramatización del cuento de Marcel Schwob, La gitana 
Celestina, de Alfonso Sastre, Roberto Zucco, de Bernard M. Koltés, Mane, 
Thecel, Phares, de Borja Ortiz de Gondra, y otros seis montajes más hasta este  
último año. El último montaje estrenado ha sido Marjane, una versión de la 
novela gráfica Persépolis, de Marjane Satrepi.  

No hemos perdido el objetivo formativo de esta actividad, tanto a nivel 
cultural, como estético, como humanístico, como comprometido con la 
sociedad atendiendo a las tendencias y a los estilos que marcan los tiempos 
actuales. Y ahí nos planteamos que la labor nuestra no era hacer un teatro 
comercial de consumo y ocio, sino que a los que se metieran al Grupo les 
sirviera dentro de su proceso formativo para algo, preocupándonos de la 
sensibilidad estética, social y política y no como consumo de ocio. Dentro de 
estos últimos años es lo que hemos tratado de llevar en nuestros montajes, con 
más o menos acierto. Por ejemplo, y no es sólo por una razón estética, los 
cuatro  últimos montajes que he dirigido en el Grupo, ninguno lo hemos hecho 
a la italiana. Romper espacios, donde la gente se encontrara más a gusto, 
espacios distintos para superar esa aversión que tienen algunos jóvenes a 
meterse a un teatro al uso, porque algo se ha roto en un momento de nuestro 
devenir cultural.  Yo recuerdo una anécdota, hago un paréntesis: estudié en 



Maristas colegio religioso que desapareció y se fue al extrarradio, recuerdo que 
había un teatro maravilloso donde empecé a hacer mis pinitos, con un juego de 
varas, telones, se podía hacer de todo. Asombroso, eso ya no existe en los 
colegios, es algo que se ha roto en la educación de nuestro tiempo.  

Dentro de la Universidad, como no hay un espacio para la exhibición los 
montajes los tenemos que estrenar fuera. Hay un acuerdo con el Ayuntamiento 
y estrenamos en el Teatro Clunia o en el Teatro Principal, incluso en el Espacio 
Tangente. Pensando en el entorno en el que nos movemos, el Aula ha estado 
sensibilizada con la producción escénica de la ciudad, ayudando a sus grupos 
y compañías. ¿Cómo? Pues desde la  programación en la que interviene  el 
Aula de Teatro, siempre intentamos que entre un grupo o compañía de la 
ciudad. Incluso, muchas veces, nosotros hemos incitado a crear algo para 
alguna de las actividades que hacíamos. De esa manera se ha programado 
entre otros a: Los García, Las Pituister, Pandora, La Tarasca, La Mueca, 
Tempero Teatro, La Buhardilla, Hojarasca Danza, Bambalúa, La Sonrisa, Los 
Kikolas, Cal y Canto, Viandante Clown, etc. Unos han desaparecido, otros no, y 
otros se formaban exclusivamente para una actividad concreta de la 
universidad. 

La coproducción era, lógicamente, que tuvieran un caché interesante, no 
escatimar dentro de nuestras poquitas posibilidades del pequeño presupuesto 
de la Universidad dedicado a actividades culturales. Se proponía un tema para 
el festival y se les proponía que estrenaran algo con esa temática.  Muchas 
veces eran los propios grupos los que iban a la Universidad y decían: “tenemos 
esta idea o este proyecto, dónde encajamos”, y siempre que se ha podido se 
les ha ayudado. Por supuesto, es un caso aparte el Festival Escena Abierta, 
que es el festival con más promoción a nivel no sólo regional, sino nacional, y 
que tiene una filosofía muy concreta. Si había iniciativa creadora dentro de ese 
campo de investigación escénica, siempre ha tenido prioridad ante cualquier 
otro proyecto que viniera de fuera, aunque supiéramos que el resultado no iba 
a ser igual de bueno que el de otros de los que conocíamos su trayectoria. 
Pero nos importaba ayudar y apoyar a la gente de dentro, prioritariamente.  

La actividad programadora del Aula la distribuimos de la siguiente manera:  

Festival Escena Abierta, codirigido con el IMC, Instituto Municipal de Cultura 
del Ayuntamiento de Burgos y Caja de Burgos, (Banca Cívica). Enero. 

Ciclo Teatro Joven, junto al IMC.  Febrero-marzo. 

Muestra de Teatro Universitario. Abril.  

La Noche Negra. Mayo. 

Festival de Teatro Clásico/La Corrala del Patio de Romeros. Julio. 

Las Noches del Clunia, junto al IMC. Octubre-Noviembre-Diciembre.  

El Festival Escena Abierta es el que centra las vanguardias en el arte escénico 
que están produciendo los creadores y que sus propuestas no entran en los 
circuitos comerciales habituales; los creadores que luchan en lo que podríamos 
llamar la periferia o las fronteras de las artes escénicas, y procuramos que sea 



un foro de encuentro porque muchas veces se acompañan, además, de 
tertulias teatrales después de los espectáculos, talleres, etc. En 2011 hemos 
celebrado su duodécima edición. 

El Ciclo de Teatro Joven. Ya llevamos 14 años, es un ciclo para 
promocionar propuestas no de compañías de jóvenes, sino de jóvenes en 
espíritu, con frescura y que normalmente tampoco entran dentro de los 
circuitos comerciales. Por ejemplo, no son nada jóvenes pero La Zaranda es 
una compañía que ha estado en varias ediciones de este Ciclo. 

Muestra de Teatro Universitario. Que promueve el intercambio de 
representaciones con otros Grupos de Teatro universitarios. 

La Noche Negra. Es algo que surgió a partir de la política de eventos del 
Ayuntamiento creando una Noche Blanca en Burgos y la Universidad quiso 
participar creando una Noche Negra dentro del Hospital del Rey, antiguo 
hospital de peregrinos del camino de Santiago rehabilitado hoy y reconvertido 
en Facultad de Derecho, pero que conserva gran parte de la estructura 
arquitectónica del histórico hospital. Entonces, por los subterráneos del edificio 
se hace una ruta teatralizada; tiene más que ver con la animación, pero el Aula 
de Teatro y los alumnos de los talleres  tienen un momento de gloria para 
poder desarrollar allí esta actividad.  

Dentro del Patio de Romeros del Hospital del Rey se ha creado un 
festival de teatro clásico, muy pequeño todavía, pero aprovecha un marco 
incomparable para las noches de verano, las noches de julio en Burgos. Si esto 
continúa y acaba enganchando en la ciudad, que no es fácil porque está en las 
afueras y hay que desplazarse, y hay que crear una dinámica que todavía no 
existe, el festival tratará de mostrar las diferentes tendencias de acercarse a los 
clásicos.  

Las Noches del Clunia. Se lleva a cabo durante las noches de octubre, 
noviembre y diciembre. Se hace en colaboración con el IMC de Burgos, y tiene 
un aire más lúdico, e incluso “golfo”, donde cabe humor, monólogos, música de 
mestizaje, cabaret, etc. y dirigido principalmente a un público joven.  

Hay otras programaciones que han desaparecido como el Festival 
Internacional de la Oralidad o un Festival de Teatro que era propio de la 
Universidad, éste voy a mencionarlo más detenidamente. Se celebraba en 
mayo, tanto dentro de los jardines del campus de la Universidad como en las 
calles y plazas del centro de la ciudad. Era multidisciplinar en muchos 
aspectos. Era importante porque Burgos en esa época y en ese momento, 
años 90, todavía existía la idea de que los paseos eran para pasear y no eran 
para celebrar ninguna actividad lúdica ni mucho menos teatro, como mucho en 
el templete tocaba la banda de música y en las fiestas los bailes regionales, 
pero nada más. En ese aspecto fuimos pioneros en sacar acciones y 
performance, danza a la calle, etc. Después, eso se consolidó con un gestor 
que hubo en el Ayuntamiento, y ahora uno de los puntos fuertes de las fiestas 
patronales de Burgos es la programación que tiene de teatro de calle y de circo 
en la calle y, también, un festival  de calle “En Clave de Calle”, que se celebra 
en septiembre, y goza ya de una cierta repercusión nacional con sus 
particularidades. De manera que con los recortes presupuestarios que hubo en 



la Universidad en los últimos años, pensamos que esa podía desaparecer de 
nuestra programación, ya que en la ciudad quedaba cubierto con creces lo que 
nosotros podíamos aspirar a hacer.  

Como colofón, ¿cuál es el espacio para el teatro universitario?, no es 
único, como vemos, hay una labor de “espacios” dentro de la universidad. Hay 
un  “espacio” para la educación en los centros, y el “espacio” de los lugares 
para la creación, propios de la ciudad, donde están los artistas, y otro “espacio” 
es el de la ciudadanía, llevándoles una programación que se está ofreciendo 
no a diario sino en momentos puntuales, acercando otro tipo de posibilidades 
escénicas. Es importante destacar que esta infraestructura no sería posible sin 
los esfuerzos conjuntos con las demás instituciones. Se mantiene una buena 
relación con las Cajas de Ahorros, Instituto Municipal de Cultura del 
Ayuntamiento de Burgos, Área de Cultura de la Diputación Provincial, La 
Parrala, el Espacio Tangente, el CAB (Centro de Arte Contemporáneo de Caja 
de Burgos), etc., con todos los gestores. Si no se hace una labor de 
cooperación, hasta donde se pueda llegar, esto sería imposible. Gracias.  

 

María López: Muchas gracias Juan. Bueno Paco, filólogo de formación, se 
especializa en Lenguas Modernas en la Universidad de Burgos y Zaragoza. Se 
incorpora en el gabinete rector como Técnico de Cultura de la Universidad de 
Zaragoza en el año 98 y es el puesto que ocupa en la actualidad. Coordina el 
Ciclo de Jóvenes Orquestas y dentro de sus funciones como Técnico de 
Cultura de la universidad, desarrolla labores de producción, programación y 
difusión especialmente en las áreas de cine, de teatro y de música. Nos va a 
hablar sobre el Aula de Teatro de la Universidad de Zaragoza, por muchos 
conocida.  

 

Reflexión sobre la aportación del Aula de Teatro de la Universidad de 
Zaragoza al hecho teatral aragonés en la última década.  

Francisco Ruiz:  

Muchas gracias a todos por asistir y gracias a Ares por invitarme a 
formar parte de estas jornadas. El título que he puesto a estas jornadas es 
“Reflexión sobre la aportación del Aula de Teatro de la Universidad de 
Zaragoza al hecho teatral aragonés en la última década” aunque podía haberse 
titulado “Evolución del Aula de Teatro de la Universidad de lo amateur a lo 
profesional” y vamos a ver por qué. La semblanza que yo pretendo mostrar es 
la existencia de los últimos 20 años del Aula de Teatro desde el año 93 
aproximadamente. Aparecerán nombres de grupos y protagonistas de esta 
evolución y otros que no aparecerán sencillamente por mi propio 
desconocimiento. Tanto los que aparecen como los que no, han formado parte 
de esta evolución. Como ha comentado antes María, yo no soy aragonés, soy 
burgalés; vine aquí a terminar mi carrera y cuando llegué estuve alojado en un 
colegio mayor y lo que me sorprendió fue el hervidero teatral que había allí. 
Sería en torno al año 1993. La universidad era un hervidero teatral tanto por el 
número de obras que se mostraban en el colegio de al lado, en el Pedro 



Cerbuna, -porque eran muestras que contenían de 8 a 10 producciones en 
cartel- como por la variedad y la heterogeneidad de las propuestas que se 
presentaban allí, porque podíamos ver desde un Lorca a un Aristófanes o 
textos de un joven Alfonso Plou. En fin, era un momento de una efervescencia 
teatral enorme y me sorprendió también el número de espectadores que había. 
Las muestras se producían en el Colegio Mayor Pedro Cerbuna, uno de los 
Colegios Mayores públicos de la ciudad, para el que no lo conozca, y en el 
Teatro del Mercado. Esos eran los dos lugares habituales para la exhibición. 
No son lugares con un aforo especialmente grande: entre 200-250 localidades,  
pero ciertamente estaban llenos a reventar. Eso se debe también a que los 
grupos que actuaban allí jugaban en casa y contaban con toda la cla de 
amigos, familia, compañeros de clase y demás. A mí esto me empezó a 
sorprender muchísimo, y cuando en 1998 entro a trabajar en el entonces 
Secretariado de Actividades Culturales, que pertenecía al Vicerrectorado de 
Extensión Universitaria, me encuentro con una nómina de 31 grupos de teatro, 
en un período, ya digo, que comprende más o menos desde el año 93 hasta el 
año 2001-2002, momento en el que hacemos una labor de racionalización. 
Había 31 grupos de teatro que dependiendo de cuándo focalicemos nuestra 
atención, tenían una mayor o menor actividad. Permitidme, en aras de justificar 
el título de mi exposición, que mencione el nombre de esos grupos de teatro y 
quiénes los dirigían, para ver quiénes son el germen, quiénes sois los 
profesionales de teatro hoy y cómo la mayoría, habéis pasado por la 
universidad de una manera o de otra, y cuyo papel fundamental para el 
lucimiento del teatro universitario ha residido en vuestras personas. Teníamos, 
por tanto:  

- Cremallera Teatro, dirigida por Jesús Arbués.  

- Afrotambú, Arbués. 

- Zíngaras Teatro, Miguel Ángel Lamata.  

- Tartufo Teatro, Arbués. 

- Mínimos Teatro (no tengo el dato). 

- Arcadia Teatro, Cristina Yáñez. 

- Acme Teatro, Marián Pueo. 

- Último Ensayo, Félix Martín. 

- Teatro Antiteatro, Félix Martín. 

- Tratufioli, Joaquín Murillo.  

- Peripeteia Teatro, Piasca Arbe. 

- Simeatras Teatro, Piasca Arbe. 

- Chandrío Teatro, Laura Plano.  

- Acheme Teatro, Pedro Rebollo.  



- Teatro Hécate, Cristina Yañez.  

- Teatro Isabelyno, Luis Merchán. 

- Teatro Pero Poco, Jorge Sorrosal. 

- Teatro Establo, Joaquín Murillo. 

- La Barca de Caronte, Javier Arnas. 

- Quiá Teatro, Mariam Pueo. 

- Tarabidau, Rosa Mª Tabernero.  

- Teatro Che y Moche, que era una asociación sin ánimo de lucro, 
Joaquín Murillo. 

- Cerbuna Teatro, Javier Arnas.  

- Babilonia Teatro, Javier Arnas.  

- La Diabla, Paco Fraguas. 

- La Cebolla Artificial, Daniel Antolín.  

- Mudayán Teatro, no tengo el dato.  

- Teatrus Interruptus, Joaquín Murillo.  

- Se Vende Teatro, Concha Guiu.  

- Sinestesia Teatro, no tengo el dato.  

- Súcubo Teatro, no tengo el dato.  

 

Bueno, especialmente podemos fijarnos en lo revelador de esta situación 
porque muchos nombres de los que han salido estáis presentes hoy. Arbués, 
gerente de Producciones Viridiana, Director de la Feria de Huesca; Félix Martín 
gerente y director de Luna de Arena, profesor de la Escuela de Teatro, actor; 
Cristina Yáñez, Teatro de la Estación, Tranvía Teatro, actriz; Marián Pueo y 
Joaquín Murillo gerentes de Teatro Che y Moche; Miguel Ángel Lamata,  ha 
trascendido las barreras de aquí quizá de una forma más notoria: estuvo 
trabajando en televisión con Pepe Navarro, haciendo cine con Santiago 
Segura; Laura Plano, Pedro Rebollo… Y a título demostrativo me gustaría decir 
mencionaros algunos de los jovencísimos actores que formaban parte de estos 
grupos de teatro. Por ejemplo, vinculados a Hécate dirigido por Cristina Yáñez 
estaba una joven Marisol Aznar, Pablo Lagartos; en Arcadia Teatro estaba Mª 
José Barrantes, todos estos son nombres, -disculpadme la gente de fuera, por 
una cuestión ya de tiempo no puedo detenerme en explicar quienes son- pero 
todos forman parte del  entramado teatral aragonés hoy. En Cremallera Teatro 
Pilar Gascón, Cremallera y Afrotambú Pilar Barrio, Miguel Ollé, Kike Lera; 
Teatro Che y Moche, Raquel Anadón, Marián Pueo, de técnicos jovencísimos 
también Josema y Tatoño; de maquillaje Rosa Lasierra; y con Acheme Teatro 



Pedro Rebollo, Jaime Ocaña. Todos estos datos están recogidos de las 
programaciones de teatro que teníamos en esos años.  

Como comentaba, en estos años coexistieron todos estos grupos de una 
forma más o menos intensa, dependiendo del momento en el que focalicemos 
nuestra atención y desde el punto de vista de la universidad fue un momento 
de efervescencia teatral maravilloso porque nunca se había contado con un 
entramado profesional mejor dentro de la universidad. Pero por otro lado esta 
situación constataba la situación errática en la que estos profesionales del 
teatro aragonés, ante la falta de posibilidades para  ejercer su profesión en sus 
ámbitos habituales, volcaban sus esfuerzos en la universidad. De hecho estos 
directores, utilizaban el teatro universitario como una válvula de escape para 
dar rienda suelta a producciones que quizás, por lo arriesgado de éstas, o por 
lo poco comercial de éstas, no montaban en los circuitos habituales de teatro. 
Bueno, muchas veces hemos hablado con vosotros de que nos gustan mucho 
más las producciones que hacéis para la universidad que las que hacéis en el 
ámbito del teatro profesional, no sé, os quitáis algún tipo de prejuicio y en el 
caso de la universidad brillan de un modo especial o quizá sea una forma 
subjetiva de verlo.  

Sí que cabe comentar que todas estas producciones y grupos tenían 
una consistencia mayor que los grupos de antaño y estos grupos y estas 
producciones se insertaban también en otras programaciones de instituciones 
públicas. A diferencia de la Universidad de Burgos por ejemplo, la tradición 
teatral de la universidad de Zaragoza es muy grande. Se remonta a tiempos del 
Sindicato Español Universitario, el SEU,  posteriormente el TEU, el Teatro 
Español Universitario, y hablamos del año 1939 al1999-2000, y lo que hoy es el 
Aula de Teatro. También está Juan Antonio Hormigón en la ADE que es parte 
fundamental del Teatro Aragonés y otros tantísimos que no me voy a parar a 
mencionar.  

Entonces, paradójicamente se daba la situación de que gran parte del 
teatro universitario de entonces era profesional sin serlo, es decir, que lo que 
hacían, lo hacían y dirigían profesionales dentro del teatro de aficionados. Hay 
que comentar que una parte importante de estos 31 grupos que existían, su 
horizonte inmediato era sencillamente conseguir las subvenciones que 
proporcionaba la universidad. Por eso dentro de esos 31 grupos hay que ver 
quién tenía más o menos fortuna creativa. Ante la imposibilidad de acceder a 
otro tipo de ayudas optaban a este tipo de paraguas de ayudas de la 
universidad. Entonces claro, en estos grupos se desvirtuaba el fin último del 
teatro universitario que es  que durante los años académicos de estos 
estudiantes, disfruten de las posibilidades formativas del teatro, como actores o 
como público. Entonces todos estos grupos, de manera natural, fueron 
desapareciendo y sin embargo otros grupos que tenían una vocación 
clarísimamente creativa y teatral, se consolidaron.  

Entonces permitidme hacer un inciso y centrarme en este grupo que 
demuestra claramente lo que ha sido el paso del teatro amateur al teatro 
profesional. Este ha sido el caso de Teatro Che y Moche. Como decía antes, 
Teatro Che y Moche fue grupo de teatro universitario con el mismo nombre y 
surgió en el año 92 a partir de un taller que se daba en la Escuela de Trabajo 



Social en San Vicente de Paúl que dirigía Joaquín Murillo que era actor del 
NTA, Nuevo Teatro de Aragón, y en el año 93 hacen su primera producción 
basada en una obra de Pauline Gedge “La dama del Nilo” que se titula 
“Hatshepsut”: se estrena en el Centro Cultural Salvador Allende y luego se 
reestrena en el Teatro del Mercado y es una obra que ya llama la atención por 
la cuidadosa puesta en escena, iluminación, vestuario, etc. En el 94 montan 
“Anda mi madre” que se estrena en la Sala Oasis; en el 95 montan “Balbec”, 
que también resulta especialmente brillante porque trata el tema de la 
licantropía en un ambiente gótico. Llama la atención por los efectos especiales 
y la escenografía. Hubo un momento de crisis, en el mejor sentido de la 
palabra, hubo un momento de cambio, se produce en el año 96 el estreno de 
Metrópolis la versión 1.0 diría yo, porque ya vamos por la 4.0  o 5.0. Una 
primera versión de la adaptación de la película de Fritz Lang y efectivamente, 
este espectáculo, por el extraordinario esfuerzo de interpretación, 
escenografía, vestuario, maquillaje, de iluminación, creo que hace reflexionar a 
este grupo de teatro, no se si después de un encuentro veraniego, y dan el 
paso al teatro profesional para ser lo que hoy son.  

Un caso también a la inversa, es el caso de Félix Martín con Luna de 
Arena, en el que a partir de la compañía de teatro organizan talleres de teatro 
que se convierten en esos talleres en grupo de teatro universitario que luego 
desembocan en la aparición de distintos profesionales que se incorporan a 
distintos ámbitos de la creación teatral y audiovisual tanto aragonesa como 
española.  

Entre el año 93-2001/2 no existía el Aula de Teatro como tal, lo que 
existía o el ámbito en el que amparaban estos grupos eran unas ayudas a la 
creación artística que iban dirigidas no sólo a grupos de teatro sino también a 
grupos de danza y grupos musicales que eran coros. Entonces se daban unas 
subvenciones que iban desde las 100.000 a las 400.000 pesetas; no había 
tantas propuestas ya que había un nivel de actividad en unos mayor y en otros 
menos. Se subvencionaban entre 12-15 propuestas por curso o por año y 
bueno, a cambio de estas subvenciones, los grupos se comprometían a 
representar sus obras en las muestras de teatro. Las muestras se ubicaban en 
distintos momentos del año para propiciar que, según el funcionamiento del 
grupo, se estrenara bien en septiembre, diciembre o mayo. Entonces, ¿qué 
ocurría? que del año 93 al 2001 toda esta heterogeneidad de grupos fue 
estupenda pero al no existir una estructura ni una infraestructura administrativa, 
todos los medios que se destinaban a estas 15 producciones anuales no se 
plasmaban luego en nada, lo que ha sido la herencia del teatro universitario. 
Hablabas tú, Juan Luis, de que no contáis con un espacio universitario; 
nosotros no contábamos entonces con un espacio para ensayar. Con la 
subvención se buscaban la vida, se buscaban un espacio tanto para ensayar 
como para todo lo demás, para el sueldo del director, como para el alquiler 
eventual de un espacio. Luego si tenéis a bien comentarlo o preguntarlo, hoy 
después de 15 años seguimos parecido. Nuestro espacio habitual de 
representación era el Colegio Mayor Pedro Cerbuna, con todas las carencias 
que tiene: tiene un salón de actos con 6 metros de boca x 5 de fondo, tiene 2 
varas electrificadas en el peine, unos juegos de pc´s a los laterales y una vara 
electrificada también al frente. Una infraestructura mínima que se implementó a 
principios de los 90, y se quedó ya obsoletísima. Entonces estamos buscando 



nuevos espacios. Todo ese esfuerzo de subvenciones para mi gusto era de un 
carácter muy paternalista, se daba el dinero y no nos preocupábamos de más.  

Entonces todo eso al final se convertía en 15 escenografías que no 
paraban en ninguna parte, todo eso se ha perdido. Cayó en un fondo, se 
perdió. En cuanto a infraestructuras, fue un esfuerzo perdido. Hubo un cambio 
de gobierno en la universidad y se intentaron racionalizar los escasos recursos 
con los que contábamos. Actualmente contamos con 35.000€ para la actividad 
teatral de la universidad y todo se hace con fondos propios. Hemos intentado 
establecer coproducciones, convenios, con otras instituciones y con entidades 
privadas pero ahora precisamente no es el momento y se han caído todas las 
posibilidades que parecía que podían existir.  

Fue en el año 2001-2002 cuando para racionalizar estos recursos, se 
creó la mesa del teatro universitario y allí se invitó a todos los profesionales 
que habían formado parte del teatro en la universidad, a que formaran parte de 
la nueva estructura teatral de la universidad. Esta mesa, más o menos, se 
gestionaba de una forma asamblearia, bajo la coordinación del profesor Jesús 
Rubio Jiménez, y la pretensión era, sencillamente, encauzar todos los 
esfuerzos de esos 15 grupos, encauzarlo hacia una estructura única de la 
universidad. Entonces, abundando en la estructura que apuntaba Juan Luis 
para la universidad de Burgos, mas o menos, nosotros no planteamos nada 
nuevo sobre la faz de la tierra. Hay varios modelos en España y nosotros nos 
ceñimos a uno de ellos y queremos encaminarnos hacia el otro. Es un modelo 
en que la parte formativa se cubre con una serie de talleres impartidos, se 
quedó así con aquellos directores de los grupos de teatro que eran los mismos 
que he dicho, formaban parte de esa mesa que he dicho: Cristina Yáñez, Félix 
Martín, Jesús Arbués, Javier Arnas, Joaquín Murillo, Mariam Pueo, y se 
incorporaron luego Antonio Rosales y Antonio Meseguer. Entonces quedamos 
en que cada uno de estos profesores plantearía un taller anual de 50 horas de 
duración; también a partir del año que se implantaron los créditos de libre 
elección, empezamos a dar créditos de libre elección entre otras cosas también 
para intentar captar al público universitario. He de decir que en la actividad 
teatral, por mera vocación y gusto, siempre ha habido gente que se apuntaba a 
los talleres de teatro. Aparte de los talleres de teatro, para el que piense que 
esto era una forma endogámica de repartirnos el bacalao, lo que se hacía 
también era dar cabida a profesionales del teatro aragonés para que dieran 
cursos más específicos de aquellas materias a las que nuestros profesionales 
preferían no llegar. Por allí han pasado por ejemplo: María López Insausti 
dando un curso de cuerpo y voz, han estado José Luis Esteban, Alfonso Pablo, 
Mariano Anós, Roberto Romey, Helena Millán y Adolfo Ayuso, Miriam Prieto, en 
fin, como digo, esa parte formativa se cubría con los talleres de dentro y de 
fuera de nuestra universidad. Por otro lado, cubríamos el aspecto de exhibición 
planteando 1 o 2 producciones: éramos muy entusiastas y pretendíamos hacer 
2 producciones al año; ahora se ha quedado en una. Quizá nuestra pretensión 
era emular también al Centro Dramático Aragonés, recién nacido en ese 
momento y plantear una producción teatral que fuera el buque insignia de la 
universidad, no solo en nuestra región sino también en los foros teatrales 
universitarios nacionales y extranjeros. Eso actualmente sigue siendo así: 
desde el año 2004 hemos planteado 8 producciones: “El último gallinero”, 
dirigida por Marián Pueo; “La Batalla”, de Luis Merchán; “Bodas de Sangre”, 



Javier Arnas; “Los bosques de Nix”, de Marián Pueo; “Las tres hermanas”, de 
Joaquín Murillo; “Las arrecogías del beaterio de Santa María Egipcíaca”, de 
Antonio Rosales y Antonio Meseguer; “El porvenir está en los huevos”, dirigida 
por Félix Martín; y este año tenemos “Los españoles bajo tierra” que lo dirige 
nuevamente Marián Pueo. Estas producciones normalmente se estrenan en el 
Teatro Principal y posteriormente se insertan en la muestra de teatro 
universitaria, que como la muestra de los compañeros de Burgos, contiene las 
producciones de otros grupos de otras universidades con los que 
intercambiamos. Entonces en el caso de nuestra muestra, con mayor o menor 
fortuna, sigue existiendo pero hay que replantearla porque en cuanto a 
asistencia de público es muy pobre. De momento nos sirve como moneda de 
cambio con otras universidades que nos invitan a sus muestras y ellos vienen 
aquí.  

Volviendo a lo que comentaba antes de la aportación del teatro 
universitario a los profesionales de hoy, nos encontramos Pepe Lorente, Rubén 
Martínez, Jorge Usón, Virginia Martínez, Emilie Urbas, María Mengual, Diego 
Garulo, Xavier Rodríguez, Asís Gonzalvo, Arturo Monteagudo, Elena Aznar, 
Celia Ciprés… todas personas relacionadas con la creación teatral o 
audiovisual tanto aragonés como español.  

Como reflexiones finales yo diría que las aulas de teatro existen como 
sucedáneos de los verdaderos departamentos de drama. Ahora con todo el 
tema de Bolonia existe un decreto de ordenación de todas las enseñanzas 
artísticas superiores que, quizás en las intervenciones anteriores, dieron cuenta 
de este decreto y de cómo queda el panorama para que los centros de 
creación artística superior tengan relación con las universidades a través de la 
mediación de las comunidades autónomas. Ahí queda una labor de darnos la 
mano y de tender puentes. En este tiempo de crisis, yo planteo que las aulas 
de teatro pueden ser una actividad diletante pero ha de plantearse su 
funcionalidad y que todo lo que se haga vaya encaminado a incidir en el hecho 
teatral, y esto es, que se creen buenos actores, buen público y buenos críticos. 
Aunque parezca una obviedad, lo que hacemos las aulas de teatro es iniciar al 
teatro y permitir descubrir los talentos y voluntades entre los jóvenes 
universitarios pero el aula de teatro no tiene que ser una escuela de teatro ni su 
sustituto. Nosotros lo que queremos hacer es inocular ese veneno teatral en el 
cuerpo de los universitarios y de los no universitarios porque nuestro aula de 
teatro, tanto los talleres como la producción, aunque dirigimos nuestra actividad 
a la comunidad universitaria, en toda su extensión, nos dirigimos a toda la 
ciudad. De hecho contamos con gente de toda la sociedad zaragozana. Pues 
lo que pretendemos es eso, inocular este veneno teatral y luego el que quiera 
profundizar en el aprendizaje del teatro tendrá que dirigirse a la Escuela 
Municipal de Teatro aquí o al Centro de Enseñanza Superior que considere 
oportuno.  

Como reivindicación que hacía al inicio de ir de lo amateur a lo 
profesional, la universidad, hacia lo que tiene que tender es a contar con los 
profesionales del teatro para que, a través de las vivencias que nos puedan 
proporcionar ellos, vosotros, que habéis dedicado vuestra vida al teatro, todos 
aquellos que formen parte del teatro universitario, obtengan el máximo 
beneficio. Como comentaba, en este camino de lo amateur a lo profesional el 



siguiente paso que pretendería dar el aula de la universidad sería cambiar de 
modelo y no seguir el modelo que estamos siguiendo muchas universidades 
españolas sino abogar por un modelo de residencia, de compañía residente. 
Nosotros ahora mismo tenemos prácticamente las mismas carencias que 
teníamos hace 15 años. No tenemos espacio para ensayar, acabamos de 
firmar ahora un convenio con la Escuela Municipal de Teatro para que nos 
cedan un aula, nuestros espacios de exhibición están obsoletos, el Pedro 
Cerbuna. Contar con espacios municipales nos cuesta dinero: contar con estos 
espacios en tiempo de crisis se está cobrando por su utilización. Entonces, 
nuestra salida o la salida que vemos más rentable para nuestros usuarios, lo 
interesante es buscarse compañeros de viaje. Tenemos que ir de la mano con 
vosotros, con las compañías profesionales, daros de nuevo la mano y más 
cabida como compañía residente en la universidad; vosotros que sois los que 
sabéis, tenéis que ayudarnos a vertebrar el teatro universitario. Esto es lo que 
quería decir y espero que nos preguntéis ahora mucho.  

 

María López: Os dejo un par de minutos para responder ya que ha venido 
Ramón Miranda para clausurar las jornadas y el centro cierra en 5 minutos.  

 

Francisco Ruiz: Pues en nuestro caso como tu decías, las sensibilidades no 
por parte de los  gestores culturales, quiero decir, hay una dualidad entre lo 
que es la gestión y lo que es la dirección política o trazar la trayectoria política. 
Entonces muchas veces no coincidimos y los gestores como trabajadores de la 
institución nos tenemos que plegar a esa decisión política. Las sensibilidades 
cambian, efectivamente, en el caso universitario mas dependiendo del área de 
conocimiento de que provenga el vicerector de turno. Entonces aquel que 
venga de historia del arte aprieta más en materia artística, en exposiciones; el 
que venga más del ámbito teatral, aprieta más en lo teatral. Entonces bueno, 
eso es cuestión de encontrar el momento y en el caso de la Universidad de 
Zaragoza no lo hemos encontrado porque la sensibilidad teatral clara no la 
hemos encontrado. Lo que comentabas, mucha gente se acerca al teatro 
porque quieren formar parte de Operación Triunfo, especialmente los que 
quieren formar parte del elenco de las producciones anuales que hacemos. 
Pero realmente si que les estamos engañando en el buen sentido de la 
palabra, porque el fin último es formarles sin que ellos lo sepan. Porque 
aunque ellos se crean que van a ser famosos eso a nosotros nos da igual, y 
como decía antes, es que no podemos perder el tiempo en una cuestión 
diletante y de mero disfrute. Si se disfruta estupendo, pero ciertamente de 
forma subliminal que sin querer lo estamos dando por añadido es formar un 
público, una crítica. Lo que pasa que no es lo mismo, la situación que vivimos 
ahora que la situación social que vivíamos hace 15 años.  

 

Asistente: Yo he vivido un montaje del Aula de Teatro de la Universidad y te 
digo que ahora mismo a mí me parece diletante porque no me parece que esté 
formando lo que estás diciendo, así de claro. 



Raquel Anadón: No estoy de acuerdo Marilés, yo estuve en el casting este 
año y ha habido una actitud estupenda de gente que viene del teatro de base, 
de grupos de teatro que lo que le apetece es conocer otra forma de dirección, 
conocer otra historia, y no me puedo extender porque tenemos que cortar y dar 
las gracias.  

 

María López: Luego seguiremos hablando, cuando acabemos continuamos 
fuera si os parece. Si me permitís vamos a dar paso a Ramón Miranda que es 
nuestro director general de cultura del Gobierno de Aragón y es una persona 
que para ser político está muy comprometido con nosotros y nos acompaña 
siempre. De hecho ayer iba a venir a la inauguración pero no pudo ser y lo que 
siento es no ofrecerte mucho público, porque además han sido unas jornadas 
con mucho público. Gracias a los dos Paco y Juan Luis.  

 

Ramón Miranda:  

Yo ante todo saludaros buenos días, lamentablemente ayer no pude 
estar en la apertura ya que surgió una cosa de última hora y era inexcusable 
asistir. Obviamente agradecer y felicitar a Ares el esfuerzo que estáis haciendo 
en este momento con estas terceras jornadas que tienen que ver con una 
apuesta que es muy importante desde nuestro punto de vista y creo que desde 
el vuestro también para el sector. Creo que en época de crisis en todos los 
campos podemos tener el riesgo de caer en la autarquía. Ya sabéis como son 
las políticas de la autarquía en economía pero es que también lo son en otros 
aspectos. De caer en ese irnos cerrando porque el ser humano es miedoso y el 
miedo a veces nos lleva a ser conservadores no solo desde el punto de vista 
político sino conservadores desde el punto de vista de conservar lo poco o 
mucho que tenemos por el miedo ante lo nuevo y lo diferente y eso es muy 
malo en cuanto a cultura. Mientras estaba sentado ahí detrás, como sabía que 
tenía que hablar decía y de qué hablamos pues lo primero de lo que os estaba 
diciendo, de no caer en la autarquía en primer lugar. Alguien ha dicho, Félix, 
que hemos caído en el adormecimiento, no es así, estamos en otro momento 
histórico. Quiero decir que simplemente estamos en otro momento histórico y lo 
que tenemos que hacer no solo desde el teatro y desde la cultura, pero 
especialmente desde la cultura porque debe de mantener siempre esa tensión 
entre la realidad y la utopía que es una tensión muy complicada pero muy 
creativa. Posiblemente las generaciones actuales que están haciendo cosas 
que nos chocan, simplemente tienen otras prioridades, como nosotros también 
tuvimos otras. Es muy importante no caer en la autarquía en lo que son 
conceptos y usos y hábitos. Eso quiere decir que tenemos que profundizar en 
lo de siempre pero con claves actuales: más profesionalización, más 
creatividad, más competitividad,… esos es lo que tenemos que plantearnos. 
Sobre todo cuando hablas de más competitividad, enseguida te dicen “pero ese 
discurso neoliberal” no, no, si yo no estoy hablando de ningún discurso 
neoliberal, simplemente estoy hablando de lo que puede hacer que sigamos 
vivos o de que nos muramos. Simplemente es eso, todo lo demás tiene 
solución en la vida, la muerte termina con todo. El hecho creativo necesita la 
vida.  



Y desde lo público, pues yo creo que más racionalidad y transparencia, 
hablamos mucho de esto pero siempre nos quedamos cortos. Más 
sistematización de los proyectos y de los programas, más evaluación, más 
apertura y no sólo en cultura, en todo. La sociedad tiene derecho a saber por 
qué se hacen las cosas de esta manera y por qué no se hacen de otra manera. 
La gente que quiere utilizar los recursos públicos para la cultura, tiene que 
saber por qué en unos casos sí y en otros casos no, a qué objetivo responde. 
Podrá discreparse si esos objetivos son buenos o no, pero como mínimo que 
tenga claro que esos objetivos existen y que todo el mundo que cumple para 
llegar a esos objetivos está en condiciones de igualdad respecto a los demás. 
Parece una perogrullada pero hay que avanzar mucho en ese sentido, eso es 
lo que se ha llamado un procedimiento de buenos usos. En eso tenemos que 
avanzar porque como estamos en un momento de crisis y nos falta dinero y  lo 
poco que tenemos lo cerramos y lo cerramos en nosotros mismos, no, eso al 
final nos terminará matando, nos moriremos todos en el intento. El 
procedimiento desde mi punto de vista es el contrario y eso nos obliga a hacer 
un esfuerzo especial en diálogo y cooperación en todos los ámbitos, sin 
dogmas, con apertura de miras, sin mirarnos al ombligo, sin quedarnos 
convertidos en estatuas de sal diciendo “qué felices éramos antes, qué bien lo 
hacíamos, qué tiempos aquellos”; todo lo mejor que nos queda en la vida es lo 
que nos queda por venir, eso como incluso filosofía vital, pero también en el 
ámbito este. Posiblemente los criterios que desde mi punto de vista a nivel 
creativo y a nivel empresarial eran válidos, algunos de estos ahora no valen, no 
solo por la propia crisis sino por la velocidad en que avanzan las cosas. Antes 
un ciudadano en una vida vivía experiencias de todo tipo y vivía pulsiones de 
todo tipo, pero ahora en una vida que encima la vivimos dos vidas de las de 
antes, pues fijaros el montón de cosas, sensaciones y conceptos nuevos que 
tenemos que asimilar. Entonces todo eso es muy apasionante y nos ha tocado 
vivir un momento magnífico, tenemos dos vidas con una cantidad de 
experiencias que es magnífico. Pero eso cuando lo llevas a la gente que está 
jugándose el dinero en sus empresas culturales o de cualquier otra cosa, o 
intentando buscar nuevos lenguajes creativos para llegar a la ciudadanía, pues 
evidentemente es un reto muy emocionante pero al mismo tiempo muy 
angustioso. Claro, jugamos con esos dos conceptos: la angustia que nos 
produce esa realidad, que es verdad que casi todos nosotros tenemos en la 
memoria cosas que hemos puesto en marcha que eran muy nuevas pero 
porque fuesen muy nuevas en ese momento no quiere decir que lo sean ahora. 
Lo nuevo tiene la desventaja que se hace viejo. Entonces claro, esto pasa en 
todo, pasa en la política. Por ejemplo, esto porque lo haya reformado una vez 
no quiere decir que no haya que reformarlo más porque igual se ha quedado 
viejo. Y a veces tenemos la sensación, por esa pulsión que tenemos de lo que 
desconocemos, posicionarnos con un poco de miedo de qué pasará, de hacer 
lo contrario. ¿Qué pasará si cambio esto?; ¿Qué pasará si me planteo si quiera 
por ejemplo que pueda haber otras relacione entre lo público y lo privado? que 
podemos definir otros objetivos y direcciones que ni se nos habían ocurrido; 
¿Qué pasará si me planteo que lo profesional y lo amateur no es un círculo 
cerrado sino que eso también evoluciona?; ¿Qué pasará que lo creativo y lo no 
creativo?; ¿Qué pasará si me replanteo todo esto? Esa es la cuestión, pero ese 
es el esfuerzo que tenemos que hacer más que nunca en este momento, sin 
dogmas. La gente del mundo de la cultura no tenemos miedo a no tener 



dogmas, es más creo que por definición la cultura si se puede definir que yo 
creo que no porque entonces sería cultura muerta, pero si se puede definir 
sería por la transgresión, es decir por estar en clave transgresora 
constantemente. La cultura evidentemente puede producir, tiene que producir 
elementos para las sociedades más democráticas, más libres, todo eso que 
hemos dicho siempre, y lo que hemos dicho siempre del acceso a todos los 
bienes de la cultura. Pues eso está estupendo, está muy bien pero hay que ser 
conscientes que hoy en día, a plantearnos en un mundo como en el que 
vivimos la cultura tiene que cumplir otros estándares que tienen que ver con 
aspectos que digamos menos espirituales y más materiales porque si no 
desaparece. Y esto puede parecer un sacrilegio a algunos, soy consciente al 
decirlo, pero creo sinceramente que no decirlo es engañarnos, y lo peor que 
podemos hacer yo que vengo (permitidme hacer una confesión política), de la 
base marxista, pues siempre lo que decíamos que hay que hacer es una 
diagnosis de la realidad, porque si no nos perdemos.  

Todo eso tenemos que planteárnoslo y por eso es tan importante que 
haya estas jornadas una vez al año en el que un sector reflexiona sobre sí 
mismo, reflexiona sin tapujos, pone sobre la mesa todo y avanzamos, 
avanzamos juntos todos. Yo al final lo que tengo que deciros, permitidme la 
petulancia de terminar con una frase mía: todos los años cuando llegan las 
navidades hago una tarjeta de navidad con un poema y este año como no tenía 
tiempo solo hice una frase y encima decidí mandarla por correo electrónico y 
como tenía pocos correos electrónicos la habréis recibido algunos pero muy 
pocos. Porque en vísperas de navidades me dí cuenta que esto de la 
administración, hablando de la renovación, pues no tenía ni siquiera una base 
de correo electrónico lo cual me parece muy sorprendente. La frase, yo creo 
que es una reflexión que tenemos que hacernos, la frase era: “Ningún 
amanecer sin esperanza, ningún amanecer sin ilusión”, pues yo creo que esa 
es la filosofía en época de crisis pero también en el resto de épocas cuando no 
hay crisis, porque yo creo que al final la crisis lo único que hace es poner en 
evidencia lo que en épocas de bonanza no queremos ver, pues bueno eso nos 
pasa también en la vida normal, cuando vamos al médico y estamos 
estupendos de salud y nos dice el médico: “mira como sigas fumando puedes 
pillar un cáncer” y nosotros seguimos fumando hasta el día que pillamos el 
cáncer. Pues en la sociedad como es la suma de individuos pasa eso, que en 
épocas de bonanza sabemos que hay cosas que deberíamos plantearnos pero 
que el ser humano no se las plantea hasta que no hay la necesidad real de 
plantearlo, para eso sirve la crisis. Os lo agradezco que os lo estéis 
planteando. Gracias.   

 

María López: Bueno, muchas gracias a todos, creo que han sido unas 
jornadas muy lectivas.  

 


