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FESTIVAL INTERNACIONAL DE DANZA DE ITÁLICA 2015
La imagen del Festival en esta edición es una creación, sin título, del pintor y diseñador, Juan Carlos López.

ITÁLICA 2015: EL CARTEL

Para el cartel de Itálica 2015, el autor ha creado una composición en su más puro estilo, realizada con pintura acrílica sobre cartón, con un formato de 100 x 70 cm. El color, como es habitual en sus composiciones, se reduce a tres tintas, y es el intenso azul que da fondo a la obra un elemento singular, con reminiscencias al cielo crepuscular de las cálidas noches de verano.

La composición sigue su línea habitual de trabajo pero, quizás, abundando en aquellos aspectos que aportan mayor poder de evocación con la danza. Un trabajo que incide, en este caso con más énfasis, en el movimiento, el ritmo, y la tensión que ambos conceptos mantienen con el equilibro final. La relación fondo-figura-espacio se manifiesta de manera más explícita aquí que en otras de sus obras, queriendo sugerir un espacio escénico. 

El resultado es una obra rotunda, pues el autor no olvida la eficacia gráfica que debe ser inherente a un cartel anunciador, y que posee un tenso potencial de movimiento, con una ligera referencia icónica a una figura móvil en un espacio que trasciende el propio límite del cuadro.

EL AUTOR

Juan Carlos López, nacido en Vitoria en 1954, vive y desarrolla su actividad profesional y artística, desde los años 80, en la ciudad de Sevilla. Es licenciado en Historia del Arte por la Universidad de Sevilla y realizó estudios en la Facultad de Bellas Artes de Sevilla.

Su trabajo se enmarca dentro de la abstracción geométrica, donde investiga en formas simples para generar las más diversas figuras y utiliza un lenguaje claro y sencillo, a la vez que exacto. 

Aunque su dedicación a la pintura es intensa, es autor poco prolífico en cuanto a exposiciones. Tiene en su haber dos individuales: Grises y negras (variaciones), en 2006, con la Galería la Caja China, y Composiciones, en 2011, con la Galería Mecánica, ambas en Sevilla. Colectivamente, ha mostrado sus trabajos durante los últimos años en numerosos espacios expositivos y galerías (Galería Joan Gaspar, Galería La Caja China, Galería Mecánica, Galería Félix Gómez, etc.) y ferias de arte (ArteLisboa, ArteVigo, MadridArt, etc.). En 2011, fue seleccionado, con adquisición de obra, en el Certamen Ciudad de Utrera.

De modo complementario a su labor artística, trabaja en el campo del diseño gráfico donde  ha realizado trabajos para un amplio número de instituciones y organismos andaluces (Consejería de Cultura, Consejería de Obras Públicas y Transportes, Diputación de Sevilla, Caja de Ahorros San Fernando y Fundación Cajasol).

SU OBRA

Tras una primera etapa figurativa, Juan Carlos López se centra en un lenguaje estrictamente abstracto, donde las formas eluden cualquier simbolismo que las trascienda y en las que el diálogo entre línea, plano y espacio se convierte en el principal argumento.

Color, orden, medida y estructura dejan paso al ritmo, con un leguaje exacto y claro –sin intención normativa, por otro lado–, donde la ausencia voluntaria de expresividad provoca, precisamente, una tensión que estimula nuestra dimensión más racional y que genera obras cuya apreciación no queda exenta del gozo de la emoción. 

Bajo esa apariencia de pintura técnica e impersonal, que propicia el distanciamiento del artista con su propio trabajo, subyace la idea de que en lo mínimo y concentrado, en las formas geométricas bien fundamentadas, en las proporciones (“la razón hecha visible”-D. Judd), se esconde un principio permanente de “razón poética”, que potencia la energía de los signos representados y que aspira a ser revelado por la mirada de un espectador atento.
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Festival Internacional de Danza de Itálica 2015
El Festival Internacional de Danza de Itálica, en su edición 2015, ofrece al espectador: 


- 3 espectáculos, que son producción del Festival


Producciones Imperdibles
'Danse in Blue'



Manuela Nogales Danza
'La piel del tiempo'



Gsus Villaú



'Obsolescencia programada'


- 7 espectáculos, que son estrenos absolutos


Producciones Imperdibles
'Danse in Blue'



Manuela Nogales Danza
'La piel del tiempo'



Gsus Villaú



'Obsolescencia programada'



Lacarra – De Luz – Pinillo
'Danza en cuerpo y alma'



Irene Cantero


''El vuelo'



Axel en petit comité

'Doce tiempos'



Fernando Romero

'Pierrot Lunaire'


- 1 espectáculo, que es estreno en Europa


Elsa Valbuena /



Ministerio Cultura Colombia
'Impronta en tus ojos'


- 1 espectáculo, que es estreno en Andalucía


Cía. DECOUFLÉ


'Panorama'

PRODUCCIONES IMPERDIBLES

'Danse in  Blue'
'Deberíamos considerar perdidos los días en que no hemos bailado al menos una vez'
'Danse in Blue' es una propuesta de danza visual, dirigida a los sentidos y a la imaginación, que forma parte de una serie de espectáculos enmarcados en el proyecto 'Las miradas de la danza'. Consiste en una instalación con dos escenarios, uno real y otro virtual, en diferentes niveles, que nos permiten un sugerente juego de movimientos e imágenes.

El escenario real se configura como un precipicio donde los bailarines caen, saltan y se deslizan, en un juego de apariciones y encuentros. Las imágenes pregrabadas sobre fondo azul, utilizando diferentes técnicas de edición, permiten un constante juego visual entre la danza real y la proyectada. 

Los bailarines juegan con ellos mismos. Sus primeros planos hablan de resortes extraños, el dibujo de sus cuerpos en el vacío se mezcla con una sensación de vértigo.

La idea es establecer una alianza entre la danza y la técnica audiovisual. La auténtica obra artística para la imagen, cuyos escenarios se suceden entre el presente real y el pasado, en una conjunción entre la cdreación y la memoria. Intérpretes que, a lo largo de un recorrido, son transportados a tiempos y espacios diferentes, agrandados o empequeñecidos.

En el Festival Internacional de Danza de Itálica 2015, Producciones Imperdibles presenta su 'Danse in Blue' en pequeños fragmentos, que por sí mismos representan los diferentes movimientos de una sinfonía de danza en azul.

'LAS MIRADAS DE LA DANZA'

Desde 2002, Producciones Imperdibles viene desarrollando una nueva forma de llevar su trabajo creativo a la calle, con espectáculos de danza que suponen una propuesta diferente, a veces subversiva, otras provocadora, pero siempre sugerente en cuanto al espacio escénico, y que incluye tanto al bailarín como al espectador.

En cada uno de ellos, el espectador ha participado de una manera diferente. 

Con la cabeza metida en un agujero, sentado debajo de un escenario transparente, a través de los reflejos que proponen los espejos de un caleidoscopio gigante, asomado a los pasillos de un andamio rectangular...

Espacios mágicos que cran un particular universo dialogado entre el bailarín y el espectador, un momento único de encuentro a través del movimiento, pero también a través de la sorpresa, el humor, el erotismo, la complicidad y la cercanía.

Se  pone sobre el escenario una nueva forma de bailar, condicionada por el espacio, el tiempo y el público. Pero también, de una nueva forma de ver danza. Se pone sobre el escenario el hecho de contemplar un momento especial de danza, único e irrepetible.

Con estos espectáculos, Producciones Imperdible ha abierto una línea de coproducción fructífera con festivales internacionales muy consolidados, y ha recibido numerosos reconocimientos en las giras que realiza por Europa, desde 2002 de manera continuada.

FICHA ARTÍSTICA

Interpretación:



Mª José Villar / Iván Amaya

Coreografía:



Lucía Vázquez / Juan Melchor

Música original:



José María Roca / José Pipió

Iluminación:



Sergio Collantes

Ayudantes de producción:

José Pipió / Pepa Muriel

Administración:



Mela Peñalver

Idea, imagen, concepto,

dirección:




José María Roca

Producción del Festival Internacional de Danza 2015

Con el apoyo de la Agencia Andaluza de Instituciones Culturales. Consejería de Cultura. Junta de Andalucía

MANUELA NOGALES DANZA

'La piel del tiempo'

En 75 minutos, Manuela Nogales:
'Desde las ruinas de Itálica me encuentro con ciudades invisibles, que se han hecho ciudades interiores; y lo que no pudimos ver emerge, para zambullirnos en los orígenes. Son anchas y plurales, las perspectivas desde las que tratar de vislumbrar el tiempo. Mi pensamiento se dirige hacia la ilusión de la vida por delante, que se conjuga con la vida por detrás. Empapada de este movimiento de existencia, del cambio pensante y sintiente, identifico mundo y cuerpo. Entre la pérdida encontramos el hallazgo de la belleza de la piedra, como nuestros huesos, nostalgia que ansían las rodillas y el dolor punzante del tiempo, de sentirse existiendo y saberse extinguido. Hay una memoria en nosotros que viene de lejos y sirve como columna de apoyo, así como el musgo y el áspero liquen se adhieren sobre nuestros recuerdos. La piel como el instante permanente que reúne a los contrarios, es sorprendente y familiar a la vez, porque se constituye a partir de una relación armónica de los opuestos, donde muestra lo que permanece y, a la vez, fluye y se organiza en sonoridades sucesivas.
Tomo el relevo de los que nos precedieron, nos enseñaron, nos acompañan y siguen siendo en nosotros. Me interrogo sobre qué hacer en este ahora y me respondo 'bailar', como el transcurrir de una música, ritmo de voluntad, querencia de seguir caminando, de regarse de eternidades, de acoger encuentros vitales. Se hace danza enfrentándose a la desaparición, a la ubicación, a las múltiples resonancias de sí mismo y de los otros. La danza es el viaje que mide la obstinación del deseo, un espacio poético que encauza nuestra rebelión frente al paso del tiempo, encarnada en el abrazo, el amarre carnal, el movimiento como símbolo de lucha y de gozo, una rebeldía creativa que nace de neustras dos hambres fundamentales: de tiempo y de conocimiento. 
MANUELA NOGALES

Es una de las piezas clave de la danza contemporánea hecha en Andalucía. De su trayectoria se intuye una gran querencia por el crecimiento personal y profesional. Y a lo largo de más de treinta años de carrera artística y vital, esta creadora, que es también bailarina, lo ha ido certificando, con un recorrido en el que palabras como 'investigación' – posiblemente una de las que mejor definen su discurso -, 'experimentación' y 'compromiso', han cristalizado en más de una veintena de obras con su compañía, iniciativas y proyectos, en los que la danza y el cuerpo -instrumento, lugar, origen y destino final, han convivido y conviven conotras expresiones, como la imagen, el sonido, la fotografía y la palabra, creando esa multidisciplinariedad, tan característica de su obra.

Su trayectoria, fecunda y dilatada, es hoy referencia en la creación contemporánea del Sur de España. A esta esfervescencia dancística, a la que ha contribuido Manuela Nogales al frente de su propia compañía desde 1996, se suma también su reconocida y vocacional docencia. Directora desde 1997 de su propio estudio, por este espacio han pasado numerosos intérpretes y está acreditada como gran pedagoga en el panorama dancístico andaluz.

FICHA ARTÍSTICA

Proyecto, coreografía, 

dirección artística:



Manuela Nogales

Música:





Antonio Vivaldi

Programa orquestal:



La Follia en Re menor Op.1 Nº 12








Concerto Grosso en Re menor Op.3 






Nº 11








Concerto Grosso en Sol menor Op. 3






Nº 2








La Stravaganza Op. 4. Concierto Nº 1






en Si mayor. Concierto Nº 2 en Mi 







menor


Dirección musical:



Juan Manuel Busto

Diseño iluminación:



Florencio Ortiz

Diseño vestuario:




Margarita Ruesga

Interpretación:




Manuela Nogales / Joahn Volmar 







/Laura Lizcano / Lucía Vázquez / 








Raquel López / Violeta Casal / Ximena 






Carnevale

Música en directo:



Orquesta Ciudad de Sevilla

Dirección orquestal:



Juan Manuel Busto

Sonido:





Lauren Serrano

Iluminación:




Florencio Ortiz

Regiduría en escena:



Julia Moyano

Coordinación artística:



Fernando Romero

Realización vestuario:



Margarita Ruesga

Imagen y fotografía:



Rocío Menéndez

Producción ejecutiva:



Rafael Herrera

Gestión y administración:


Tabacasol 2010 SL / Startis

Producción del Festival Internacional de Danza 2015

Colabora: CPD Sevilla




LACARRA – DE LUZ – PINILLOS

'Danza en cuerpo y alma'

'En honor a Víctor Ullate'
'Danza en cuerpo y alma' es un espectáculo con un significado especial, tanto artístico como emocional, en el que un pequeño grupo de grandes bailarines se reúne, después de muchos años, en un mismo escenario, para celebrar su recorrido profesional y agradecer  y rendir un homenaje a la persona que hizo posible el inicio de ese recorrido.
Lucía Lacarra, Joaquín de Luz y Carlos Pinillos iniciaron sus carreras artísticas en la danza en la Compañía de Víctor Ullate y, de allí, se proyectaron internacionalmente, cosechando éxitos por todo el mundo. Pero nunca han olvidado a su gran maestro, que les dio su base y que les inculcó la pasión, técnica y disciplina con la que han sido identificiados durante todos estos años.
En esta ocasión se suben al escenario para dedicarle este espectáculo a Víctor Ullate. Como agradecimiento por su trabajo, dedicación y cariño. Es un espectáculo en el que cada uno de los tres bailarines, acompañados de sus partenaires actuales, muestran dos facetas: una, dedicada a Víctor Ullate, en la que cada uno de ellos baila un ballet suyo; la otra, su faceta contemporánea, en la que bailan ballets que representan en la actualidad, en las compañías en las que se encuentran.
No se trata de una típica 'gala'. El espectador no encontrará aquí pasos a dos cortos, sacados del contexto de un ballet. Serán piezas cortas, independientes, con una atmósfera, historia y estilo únicos. Es un espectáculo en el que los tres bailarines ponen sus cuerpos y sus almas en el escenario.
FICHA ARTÍSTICA
Dirección:



Lucía Lacarra

Interpretación:


Lucía Lacarra / Marlon  Dino / Erik Murzagaliyev






Bayerisches Staatsballet






Joaquín De Luz / Ashley Bouder






New York City Ballet






Carlos Pinillos / Filipa de Castro






Companhia Nacional de Bailado

Programa:



'Three Preludes' (Stevenson / Rachmaninov)






Lucía Lacarra / Marlon Dino






'Fratres' (Ullate / Pärt)






Carlos Pinillos / Filipa de Castro






'Other dances' (Robbins / Chopin)






Joaquín De Luz / Ashley Bouder





'Sola' (Ullate / Pärt)






Lucía Lacarra / Marlon Dino






INTERMEDIO






'Lento para un cuarteto de cuerdas' 






(Wellenkamp / Webern )






Carlos Pinillos / Filipa de Castro






'De Triana a Sevilla' (Ullate / Sanlúcar)






Joaquín De Luz / Ashley Bouder






'Broken Fall' (Maliphant / Adamson)






Lucía Lacarra / Marlon Dino / Erik Murzagaliyeb
Intérprete piano:


Nombre por confirmar por la Compañía
ISRAEL GALVÁN

'Fla.co.men'

'Todo anda revuelto en el inerior de la ballena

perdidamente desordenado

los relojes bajo los muebles se detienen'

Charo Martín
En este espectáculo, el argumento es la música. La música que ha sonado a lo largo y a lo ancho en las propuestas escénicas de Israel Galván, aligeradas ahora de tramas, de libretos, de teatro. Todos sus espectáculos anteriores, sonando sin argumento, con la incercia del cuerpo y el ritmo. Sólo la música. La idea era adelgazar de cualquier gravedad uno de los hallazgos más luminosos de los espectáculos de Israel Galván: el sonido. 
La cosa surgió entre Utrera y La Rinconada, entre la beneficencia y las hipotecas, reciclando audio con un selecto grupo de sus músicos, ofreciendo al público breves estallidos de felicidad. Ese máquina que es Israel Galván, sonando aquí en toda su pureza.
La música es una de las características del baile flamenco y del baile de Israel Galván, en particular. El cuerpo e sun instrumento. El cuerpo habla. Con notas, que pueden ser de madera ante el violín de Elo Cantón; y quieto, frente a David Lagos o Tomás de Perrate, entonces es más cuerpo, redundante. O más flamenco, cuando remacha las percusiones y los metales de Proyecto Lorca. 
Israel Galván ha hido siempre de la fusión. Lo suyo es el montaje, como en el falmenco de siempre, como en la cinta cinematográfica. Saber componer con trozos, pedazos, pecios. Es verdad que Israel Galván arrima otras referencias: no es Tárrega quien se asoma a la rondeña, sino Ligeti; ni es Albéniz quien abre la granaína, sino Luigi Nono. Pero el sentido es el mismo. Se trata de música flamenca en su estado primigenio, todavía en ebullición, antes de que comenzaran las pétreas cristalizaciones.
Por eso podemos encontrar que el taranto se emparenta con la tarantela o que los tangos siguen la senda del rimbético, que en la toná hay letra de Hugo Ball y música de Mauricio Sotelo, incluso unos verdiales tal y como los toca Antony and the Johnsons. Y en este concierto hay un regalo, ya antiguo, que le hizo el maestro Morente a Israel Galván. Toda una definición para su quehacer, su forma de hacer: Fui piedra y perdí mi centro, me arrojaron al mar y al cabo de mucho tiempo, mi centro vine a encontrar. La letra, clásica, metida por soleá, por malagueña, en una toná, con la batería de los Lagartija Nick. Morente decía que en el flamenco se trataba de “traducir” la “tradición” y de ser consciente de la “traición” que siempre se encuentra implícita en dicha operación.
Israel Galván no confunde el juego con lo ligero, la combinatoria también puede ser cosa grave. Por eso, cuando repasa su trayectoria, cuando intenta expresar cómo se vive cargando con tantas músicas, con tantas formas del cuerpo, con tantos sonidos en la cabeza, pues a menudo lo expresa con la metáfora de la ballena, sí, la ballena blanca, la vida del artista, del creador, como Moby Dick, Leviathan, Job antes de ser expulsado a la playa. 
Hay un poema (en el interior de la ballena todo anda revuelto: los muebles, los libros, los relojes) de una cantaora flamenca, Charo Martín, que expresa a la perfección las cualidades curativas de ese viaje en el interior de la ballena. Israel Galván es a la vez la ballena y su interior descompuesto, el capitán Acab que la alcanza, y el Leviathan que los engulle a ambos.
Además, Israel Galván ha invitado en esta ocasión a Patricia Caballero para que le ayude a gestionar gestos y tiempos. Ya pasaba con 'La edad de oro', un espectáculo anterior, puesto que no se trata de un espectáculo cerrado, su propia construcción pide que, en cada representación se ensayen cosas, se recuperen hallazgos, se introduzcan elementos novedosos. Se trata de un espacio de libertad, en el que Israel Galván recuerda y ensaya lo viejo y lo nuevo. El baile de Patricia Caballero no se opera sobre las palabras ni sobre las cosas, se trata de gestionar el tiempo, una rara idea del tiempo, en la que se confunden lo cronológico con lo atmosférico.
PROGRAMA
1: Hay que caminar soñando

2: En 'er' mundo

3: Fui piedra y perdí mi centro (a Morente)

4: Me arrojaron al mar

5: Se separan por montones

Bis: Juguetillos y lekeitios
ISRAEL GALVÁN (Sevilla, 1973)
Es una de las figuras más geniales del baile flamenco contemporáneo. 

Hijo del bailaor José Galván, tiene un contacto temprano con la danza. Con cinco años ya actúa en el tablao sevillano La Trocha. Además de su padre, la otra figura que marca su baile es Mario Maya, con quien Galván trabaja en la Compañía Andaluza de Danza. Aún joven, comienza a destacar, a recibir distintos premios y a colaborar con importantes artistas, como Manuel Soler o Manuela Carrasco. En 1998 tiene lugar su debut como solista en la Bienal. Presenta 'Mira!/Los zapatos rojos', dos obras en las que deja clara su ruptura con los cánones establecidos y anticipa lo que está por venir.

Luego vienen 'Metamorfosis' (2000), 'Galvánicas' (2002), 'Arena' (2004), 'La edad de oro' (2005), 'Tábula rasa' (2006), 'Solo' (2007), 'El final de este estado de cosas redux' (2007-2008), y 'La curva' (2011).  Además, coreografía para su hermana, Pastora Galván, el exitoso montaje titulado 'La francesa' (2006). En esta década, el bailaor sevillano pasa de la incompresión inicial de algunos sectores a un éxito absoluto de crítica y público, que le lleva a recibir el Premio Nacional de Danza, en 2005.

FICHA ARTÍSTICA

Dirección, coreografía, baile:



Israel Galván

Músicos:






David Lagos / Tomás de 








Perrate / Eloísa Cantón, 








Caracafé / Proyecto Lorca: Juan 







Jiménez Alba y Antonio Moreno

Dirección artística y coreografía

'Sevillanas':





Pedro G. Romero

Dirección artística y coreografía

'Alegrías':






Patricia Caballero

Diseño de luces:





Rubén Camacho

Sonido:






Pedro León

Director técnico:





Pablo Pujol

Regidora de ensayos:




Balbi Parra

Fotografía:






Hugo Castillo

Una producción de : A Negro Producciones.

Coproducido por: Théâtre de la Ville de París y Théâtre de Nimes.

Con el apoyo de: Instituto Andaluz del Flamenco, Consejería de Educación, Cultura y Deporte, Junta de Andalucía, y Fondo Europeo de Desarrollo Regional (FEDER).

Israel Galván es un Artista Asociado de:  Théâtre de la Ville de París y Mercat de les Flors de Barcelona.
ELSA VALBUENA -MINISTERIO DE CULTURA COLOMBIA

PLAN NACIONAL DE LA DANZA, PARA UN PAÍS QUE BAILA

'Impronta en sus ojos'
'Nunca hay una segunda primera impresión'
Cada acción, cada movimiento, cada pensamiento, cada palabra... deja una impronta en el todo: en el espacio, en la piel, en cada célula.
Expresando sucesos-acontecimientos y su impresion en todo lo material, es posible escenificar el transcurrir de algo tan efímero como el tiempo, en forma de capas de información, que son la mayoría de las veces transparentes a nuestros sentidos, y asimismo, informan, cambian y nos transforman continuamente. El movimiento nos lleva a este momento preciso de nuestro presente y su existencia atemporal.
'Impronta en sus ojos' es una producción coreográfica de 2014, una danza estructurada que trasciende la formalidad, llevando al espectador a un espacio donde la línea entre lo concreto y lo efímero se hace tenue. Plantea una exploración-diálogo entre cuerpo y espacio, imagen y palabra, construyendo un paisaje interior en el espectador, que va revelando una visión más amplia de lo permanente y de lo transitorio de la vida. 
'Impronta' es una invitación a conectarse cada uno con su propio cuerpo, a hallarse y localizarse en el bailarín, reconociendo las propias improntas, por así decirlo, traducidas a un lenguaje físico-feroz, 'viéndonos' a nosotros mismos cayendo y volando en nuestra propia existencia. 
Según su creadora, Elsa Valbuena, esta pieza es uneco de la inteligencia y la belleza de la aparición, la impresion y lo que desvanece frente a nuestros ojos en la tierra. Con un deseo: que tanto el proceso como el producto recuerden la maravilla de la comunidad y la colaboración.
ELSA VALBUENA
Coreógrafa, maestra y bailarina independiente, reside en Estados Unidos desde  1993. Establece Gaudere Danza en Cali, Colombia, en 1982, una compañía que propone la creación, la colaboración y la comunicación a través del lenguaje del cuerpo humano, como un organismo en constante transformación. Cada proyecto se desrrolla con un concepto e investigación propios.
La obra de Elsa Valvuena se ha presentado en numerosos escenarios y festivales de danza nacionales e internacionales, en Colombia, Costa Rica, Italia, España, Perú, Venezuela y Estados Unidos. 
Ha creado obras en colaboración con: Ernest Gusella, Tomiyo Sasaki, Dee Mosés, Josianne Fleming, Álvaro Tobón, Germán Arrieta, Eduardo Pradilla, Claire Laronde, Joan Epstein, Ricardo Neira,  Paula Núñez y Guillermo Gaviria.
Ha recibido numerosos premios y distinciones: Artist Fellowship Grant of the State of Florida; Individual Artist Grant del Arts Council of Hillsborough County, en dos ocasiones; Beca de Creación, en colaboración con Ricardo Neira y Robert Breckenridge, otorgada por Colcultura en Bogotá, Colombia.
Ha sido coreógrafa invitada y profesora adjunta en la Universidad de South Florida y en Hillsborough Community College y ha actuado como docente y artista invitada en los programas de danza de la Universidad de Tampa, Eckerd  College, St. Petersburg College y Florida International University, en Miami.
MINISTERIO DE CULTURA DE COLOMBIA
El Ministerio de Cultura de Colombia ha hecho una apuesta a la creación artística con la tercera producción de un montaje coreográfico, que pone en escena los desarrollos de la danza colombiana. La capacidad de diálogo de esta área con otras disciplinas y lenguajes artísticos, su correlación con la realidad y las problemáticas que coexisten en este país, el espacio que esta disciplina viene ganando en la política pública con el Plan Nacional de Danza y el reconocimiento a una práctica que habita y recorre el territorio colombiano, son algunas delas razones que sustentan el desarrollo del montaje de 'Impronta en sus ojos'.
Este proyecto plantea el reconocimiento a los coreógrafos colombianos de amplia trayectoria, enalteciendo la labor que desempeñan desde cualquier lugar del mundo. Dignificar la labor del bailarín, a través de su participación en propuestas donde el entrenamiento y el proceso mismo elevan su nivel y amplían su perspectiva, y finalmente fortalecer la estructura requerida para la creación y circulación de montajes de gran formato en el ámbito de la danza.
Elsa Valbuena ha sido la coreógrafa invitada a desarrolalr esta propuesta. Plantea una relación simbiótica con el equipo de colaboradores: bailarines, compositor, diseñadores y videoartista, donde la adición de nueva información perpetúa la construcción en espiral del acto creativo, hasta el momento en el que se da por finalizada la pieza y existe en el cuerpo del intérprete y en la puesta en escena.
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GSUS VILLAÚ – ON DANCE STUDIOS

'Obsolescencia Programada'

'Obsolescencia Programada' es la primera incursión de la danza urbana en el Festival Internacional de Danza de Itálica, situando esta disciplina junto a algunas de las creaciones más destacadas de la danza clásica, neoclásica y contemporánea. 
El espectáculo está dirigido por el coreógrafo Gsus Villaú (Sevilla). Se trata de una pieza original, escrita por el propio director y Avelino Piedad (Sevilla), y coreografiada por Jerome Esplana (Canadá) y Viki Cercek (Eslovenia), interpretada por ellos mismos, junto a la compañía Yapselon de la mencionada coreógrafa eslovaca, así como por bailarines nacionales e internacionales.

Al ser la primera vez que se encuentran, dentro del mismo ciclo, danzas urbanas con danza de una trayectoria histórica mucho mayor, el creador quería tomar como referencia, precisamente, aquellos puntos en que se diferencian y aquellos en que se unen. 

Una de las principales características de las danzas urbanas es su innegable actualidad. No sólo porque han nacido en el siglo XX –y aún siguen naciendo nuevos estilos y revisiones de los primeros en el siglo XXI–, sino porque son consecuencia clara de los procesos de urbanización y globalización, a los que la mayor parte del planeta se ha visto expuesta. Las danzas urbanas representan fielmente a la mayoría de la sociedad actual y su forma de entender la vida. 

Como expresión de su arte, los coreógrafos urbanos no crean piezas de larga duración con la intención de trascender o perdurar en el tiempo, tal como pudieron crearse las principales piezas del ballet clásico. En las antípodas de la trascendencia, la danza urbana crea piezas cortas que se sustituyen unas a otras cada pocas semanas, a lo sumo meses. 

La creación moderna de coreografías es tan frenética como el estilo de vida de aquellos que las producen. Tan del siglo XXI como lo son la comida rápida, las redes sociales, la autopromoción con vídeos en la Red, los blogs o vídeoblogs; la forma de bailar de esta época se renueva a sí misma con una velocidad nunca antes vista en la danza. De la misma forma en que un dispositivo electrónico queda obsoleto poco tiempo después de su lanzamiento, los estilos, piezas y corrientes de la danza urbana llevan implícita su fecha de caducidad, en el mismo momento en que son creados.

No obstante, y como proceso artístico que es, la danza urbana es una miscelánea, más compacta de lo que puede parecer. Representa un sentir y una forma de expresión que pueden ser compartidas en todo el mundo, como consecuencia del proceso de globalización. Y no deja de ser una disciplina que tiene como centro el movimiento, por lo que está firmemente emparentada con las danzas clásica y contemporánea. 

La danza urbana es un emblema fiel de la cultura urbana, y, por lo tanto, muy 

adecuada para señalar aquellas características más destacables de la forma de vivir y entender el hoy. Y con el objetivo de señalar tanto los aciertos como las asperezas que podamos limar del hombre del siglo XXI, es por lo que se ha creado 'Obsolescencia Programada', haciendo referencia con su nombre a la espiral de renovación y muerte en que estamos inmersos.

GSUS VILLAÚ

Formado como profesional en las mejores escuelas de España, Italia, Inglaterra, Australia y Estados Unidos, donde ha podido adquirir un estilo propio para dar un toque personal a sus creaciones, Gsus Villaú ha realizado una gira internacional, impartiendo workshops por multitud de ciudades de España y otros países, como Australia, Estados Unidos y Perú.

En su trayectoria profesional, Villaú ha colaborado como profesor  en el programa 'Fama ¡A bailar!', de Cuatro Tv., y ha trabajado también como coreógrafo y director artístico de numerosas marcas comerciales, cantantes y programas televisivos.

Como bailarín y/o ayudante de coreografía, ha trabajado en el programa 'Factor X' en Londres, con el coreógrafo Brian Friedman; en 'Hoy no me puedo levantar' (el musical) y diferentes programas de televisión.

Actualmente, compagina su trabajo como director en su propia escuela de baile en Sevilla, On Dance Studios, llevando a cabo una gran labor, haciendo crecer la cultura de la danza urbana en la ciudad, con la creación de una de las primeras compañías profesionales de danzas urbanas de Sevilla.

Producción del Festival Internacional de Danza 2015.
DECOUFLÉ

'Panorama'
'Panorama es una retrospectiva colorida, astuta y a rachas divertida'
Donald Hutera

The Times
Philippe Decouflé, el enfant terrible de la danza francesa de la década de los 80, se sube al escenario del Festival Internacional de Danza de Itálica 2015 con 'Panorama', una pieza con la que revisita lo grandes hitos de su carrera, junto a su mítica compañía DCA. 

Considerado como uno de los grandes renovadores de la danza contemporánea en ámbito mundial, el curioso e inquieto bailarín y coreógrafo francés ha visitado diferentes territorios coreográficos desde la fundación de su compañía en 1983, meciéndose a caballo entre las formas íntimas y los grandes desfiles. 

Siempre en busca de nuevas y rompedoras experiencias que sacar a escena, Decouflé ha sabido mezclar como nadie las artes circenses, el vídeo y la danza.

Para componer Panorama, el coreógrafo galo ha decidido revisitar la historia de DCA, sumergiéndose en sus anteriores trabajos. El resultado es una combinación de secuencias, seleccionadas de producciones de éxito previas (como 'Codex', 'Petites pièces montées' o 'Shazam!', entre otras), y, por primera vez desde que fueron estrenadas, de una serie de obras que realizó cuando daba sus primeros pasos como creador (por ejemplo, 'Vague Café' o 'Jump'). 

El artista ha querido definir su última aventura, más como una variación que como una repetición. 'Panorama' ha evolucionado, reinventándose y dotando de una nueva vida a sus trabajos pasados. Tanto que, en esta nueva versión, las bailarinas femeninas sustituyen a los bailarines masculinos originales, mientras que un quinteto interpreta una pieza, que inicialmente había sido escrita para un cuarteto, y artistas pequeños desarrollan partes, que en su día fueron pensadas para cuerpos más grandes. 

'Panorama' supone, además, el regreso a la colaboración de Decouflé con dos de sus más leales compañeros: Eric Martin, dirigiendo al equipo de bailarines, y Philippe Guillotel, (re)diseñando el vestuario. Juntos repetirán de nuevo otra de las grandes celebraciones escénicas del creador sobre las tablas.
LA COMPAÑÍA

1983: Llegado a la danza por los cursos de expresión corporal de Isaac Alvarez o la escuela de circo de Annie Fratellini, Philippe Decouflé, después de un recorrido como bailarín (Régine Chopinot, Alwin Nikolais), funda su compañía "Vague Café", rápidamente conocida con el nombre de "DCA: Vague Café", nombre de su primer espectáculo apoyado por el público y las instituciones. DCA se puede entender como Decouflé's Company para las Artes o Defensa Contra Avión.

Philippe Decouflé monta inmediatamente después varios espectáculos con un decidido tono humorístico y desfasado ("Sorprendidos", "Frescura Límite", Sopera de Luxe", "Trozo de pastel"...) y su nombre se da a conocer poco a poco en Francia y Europa.

En 1986, el éxito de "Codex" contribuye a la definición de una identidad artística cada vez más asentada: "Codex" se inspira, en efecto,en una enciclopedia, diseñada a finales de los años 70 por un joven italiano, Luigi Séraphini, cuyos animales fantásticos, plantas imaginarias y hortalizas vivientes alimentarán el imaginario coreográfico de Philippe Decouflé más allá de este espectáculo.
Cruzándose con su trabajo de coreógrafo, se interesa en el cine. Desde la creación de su compañía, realiza video-danza –“La Voz de las Hortalizas”, “Jump”- y un poco más tarde un cortometraje, “Caramba”, seguido de vídeoclips -"True faith" para New Order y "She drives me crazy" para FineYoung Cannibals.
1989 es el año del reconocimiento del gran público, con el éxito del desfile Bleu Blanc Goude sobre los Champs-Elysées de París, momento culmen de la celebración del bicentenario de la Revolución Francesa, para la cual Philippe Decouflé coreografía "El Baile de los zuecos". Además, recibe un León de Plata en el festival de Venecia, que premia su publicidad para Polaroïd.
El siguiente año marca un regreso a la escena con "Noviembre según Tritón", espectáculo sobre el tema del circo. Philippe Guillotel, artista plástico, entra entonces en la compañía y realiza sorprendentes vestuarios que ponen en valor un gesto coreográfico cada vez más personal.

En 1992, se le va a confiar a Philippe Decouflé la escenografía de las ceremonias de apertura y clausura de los juegos olímpicos de invierno de Albertville. Con esta oportunidad se confirma la importancia del colectivo dentro de la compañía:  Pascale Henrot, Christophe Salengro, Eric Martin o todavía Philippe Guillotel y Jean Rabasse, lo mismo que los músicos Joseph Racaille, Antonin Maurel y Martin Meissonnier, contribuyen junto a Philippe Decouflé al éxito de estas ceremonias. El acontecimiento consagra además la expresión "decoufleries" (sin traducción posible al español) designando este arte singular del encuentro entre los mundos del circo, la imagen y el baile.
En 1993, Philippe Decouflé firma "Pequeñas piezas montadas" donde "sueña con Méliès, con fantasmagoría", e interroga al espacio preguntándose "cómo hacer entrar y sacar a mis bailarines por las cimbras, cómo hacerlos surgir del suelo." Se dedica después a un cortometraje, "Le P'tit Bal", que interpreta con Pascale Houbin, recuperando en una falsa lengua de signos la canción de Bourvil "C'était Bien". Esta película recibe numerosos premios franceses e internacionales y es difundida todavía hoy en cines, escuelas y festivales. Es escogida también como careta de entrada del programa "Des mots de minuit", presentada por Philippe Lefait sobre la cadena Francia 2 desde 2009.  
En 1995, la compañía se instala a Saint-Denis, en la región parisina, en una antigua fábrica de estufas denominada "La Chaufferie", donde son reunidos en adelante el escenario artístico, talleres técnicos y despachos. Este nuevo espacio se transforma poco a poco en un laboratorio donde se cruzan artistas, diseñadores, técnicos y otros inventores. El imaginario de Decouflé se vuelve luego de nuevo hacia las plantas, volátiles y hortalizas singulares de "Codex" para crear "Decodex", que realizará una larga gira por Francia y el extranjero.
1996 está marcado por una colaboración con el Japón, con la escenografía de la comedia musical "Dora", el gato que ha vivido un millón de veces. Decouflé realiza luego una importante campaña publicitaria para France Telecom.
La diversidad de los territorios explorados se confirma en 1997, año en el que Decouflé organiza "el arte en desfile", un taller de expresión artística para niños en el centro Georges Pompidou de París. Ese mismo año, dirige la ceremonia de apertura del 50 aniversario del Festival internacional de cine de Cannes, antes de regresar a Saint-Denis para crear a Denise, anticipación del espectáculo que vendrá después:  "¡Shazam!"
En 1998, realiza un ensayo cinematográfico titulado "Abracadabra", para dirigir luego la citada 'Shazam!, que será puesta en escena más de 200 veces en Francia y el extranjero entre 1998 y 2001. 1998 será también el año de "Triton et les petites Tritures", recreación bajo los capiteles de Saint-Denis del "Tritón" de 1990 completado con una serie de "entresorts" (nuestros entremeses teatrales) y de experiencias lúdicas.
En 1999, Philippe Decouflé firma la imagen de marca publicitaria de France 2.  

En 2001, "Shazam!" es invitado a la ópera Garnier. Gracias a esta serie de representaciones se rueda el espectáculo para DVD, que es distribuido por Naïve Visión.

Inmediatamente comienza la aventura "Cyrk 13", espectáculo de circo nacido del encuentro de Decouflé con la 13 promoción del Centro Nacional de las Artes del Circo de Châlons - en Champagne-. Retomado en una nueva versión el siguiente año, este espectáculo hará una gira por Francia y Europa hasta en 2003.  
En 2003, preocupado por guardar la dimensión artesanal del trabajo y deseoso de confrontarse a sí mismo en la escena, Philippe Decouflé crea para el festival Grec de Barcelona un “Solo” que él coreografía e interpreta. Esta pieza, cuya puesta en escena evoluciona con el tiempo, realizará una gira después por Francia y el extranjero. Este mismo año 2003, persiguiendo la aventura artística con el Japón, Philippe Decouflé sale con su equipo para una residencia artística a lo largo de 2 meses en Yokohama, por invitación de la Kanagawa Artes Foundation. El 11 de octubre abre el 10 festival internacional de las artes de Kanagawa con la creación de "Iris".

En 2004, "IIris", nueva versión de Iris, retoma el camino para una gira nacional e internacional. Este proyecto es la ocasión para Philippe Decouflé de realizar una película en dos partes titulada "2iris". La salida de esta película se produce poco después de la de "Kaleïdoskop", un DVD que describe el recorrido cinema-coreográfico de Philippe Decouflé y de sus "cómplices". 2004 es también el año de "Tricodex", nueva pieza creada para los bailarines del Ballet de la Ópera Nacional de Lyon. Después de su creación en Lyon, Tricodex es presentado en el teatro Châtelet de París antes de hacer una gira mundial (Bilbao, Pekín, Shanghai, Londres, Nueva York...).
2005 está marcado por la gira de "Solo" en Europa, Asia y Estados Unidos especialmente. En septiembre de 2006, Philippe Decouflé presenta en el parque de La Villette "L'autre Défilé", un desfile extravagante de vestuarios de la Ópera de París y la Comédie-Française, puesto en escena por 120 modelos aficionados. El acontecimiento se realiza durante tres noches y es presenciado por más de 15 000 espectadores.
Este mismo año 2006, Philippe Decouflé crea con sus cómplices Olivier Simola, Patrice Besombes, Alexandra Naudet, Sébastien Libolt y Christophe Salengro la pieza "Sombrero". Esta coreografía para cinco bailarines, dos comediantes y dos músicos esta marcada por un trabajo importante sobre las sombras, y las referencias cinematográficas son numerosas.
En 2007, Philippe Decouflé concreta sus investigaciones iniciadas en 2006 con motivo de las Rendez-vous du New Burlesque y construye con los intérpretes nacidos de este movimiento el espectáculo "Coeurs Croisés" ("Corazones Cruzados"). Explora las fronteras de lo íntimo y de lo exhibido, y de preguntar "¿Por qué se desnuda diablo?" Este espectáculo, que ha estado de gira hasta la primavera 2010, trae de las respuestas gráficas. En septiembre de 2007, un millar de alegres desfilantes forman una gran parada titulada "La Mêlée des Mondes", invadiendo las calles de Saint-Denis en honor de la apertura de la Copa del Mundo de Rugby.

En 2008, Philippe Decouflé crea una nueva versión de "Sombrero": "Sombreros". La gira de estas dos versiones es la más importante de la compañía desde Shazam!, con más de 200 representaciones, confirmando el éxito de sus producciones.
En 2009, Philippe Decouflé es invitado a dirigir el nuevo espectáculo del Crazy Horse: "Désirs" (Deseos). Crea nuevos números para el espectáculo repensando algunos otros de carácter histórico del local para una armonización global.
En octubre de 2010, Philippe Decouflé crea "Octopus" con un equipo renovado en el Teatro Nacional de Bretagne, del que es artista asociado. Esta pieza para 8 bailarines y dos músicos es construida siguiendo una sucesión de cuadros relativamente cortos con la música de Nosfell y  Pierre Le Bourgeois. La hermosura y la fealdad, la pasión y los celos, o incluso la sensualidad son otras tantas fuentes de inspiración.
La Compañía DCA desarrolla además un proyecto de instalaciones lúdicas e interactivas alrededor del tema de la óptica para una exposición a medio camino entre el arte contemporáneo y la pequeña obra ferial, que comenzarán en junio de 2012 bajo el nombre de "Opticon".

En 2011, y paralelamente a las actividades de la compañía DCA, Philippe Decouflé acepta la invitación del Circo del Sol creando "Iris", espectáculo permanente sobre el tema del cine, para el Kodak Theater de Los Ángeles. Par esta ocasión se reencuentra con veteranos colaboradores suyos: Pascale Henrot, Philippe Guillotel, Jean Rabasse, Olivier Simola, Patrice Besombes, Christophe Waksmann y trabaja con Danny Elfman, componedor fetiche de Tim Burton.
En 2012, con Panorama, repasa el conjunto de su trabajo con la compañía, de Vague Café a Sombrero. Como ya hemos citado, el mismo año es creado el proyecto Opticon. Éste, junto a "Panorama", y el Solo son las piedras angulares de una monografía consagrada a la Compañía DCA, presentadas en la Grande Halle de la Villette a lo largo de seis semanas, comprendiendo igualmente los conciertos de músicos cercanos a la compañía, al igual que le da carta blanca al cine MK2 Quai de Seine. 
En 2013, Philippe Decouflé lanza los talleres de investigación sobre "Contact" ("Création 2014").Las pistas de esta búsqueda son presentadas al público en el marco de las performances de París ("Entrada prohibida" en el Théâtre de La Cité Internationale) y en Rennes ("Bellas artes en el museo de Bellas Artes").
Las giras de "Panorama" continúan durante la temporada 2013/2014 y continúan trabajando en nuevos proyectos. Philippe Decouflé es también invitado especial del Festival Exit organizado por la la Maison des Arts de Créteil. Para esta ocasión la Compañía DCA crea nuevos "Opticons" destinados a la exposición Micro-Macro que será presentada a Maubeuge del 13 al 21 de marzo, a la Casa de las Artes de Créteil del 27 al 13 de abril y a la Estación Sain Sauveur de Lille del 21 de mayo al 15 de septiembre.
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Châteauvallon
Con la colaboración de la Embajada de Francia y del Institut Français de España.
IRENE CANTERO - EN PROFUNDIDAD

'El vuelo'
'El vuelo' es la acción de ser o estar instalada y/o articulada para moverse algún tiempo por el aire que hay entre ser crudo y bonito.

'El vuelo', en su interior, contiene multitud de relaciones posibles, es un concepto que abre espacios, que nos permite alejarnos por caminos divergentes y nos llena de referencias. Es metáfora, pero, a la vez, acción real. Es natural - en los pájaros - y artificial - en las máquinas-. Es un concepto que se explica y se contradice a sí mismo, pues, por ejemplo, implica movimiento, pero también suspensión. 

'El vuelo' es un híbrido. Los híbridos se construyen mediante cruces entre lo natural y lo artificial, integrando entidades de naturalezas diferentes en un todo aparentemente coherente.

Es un encuentro en el que la danza contemporánea dialoga con otras disciplinas y donde intérpretes, público, sonido, luz y objetos conviven en un espacio abierto sin jerarquías, posiciones, ni papeles marcados. El espectador puede decidir su punto de vista y modificarlo constantemente: entrar, pasear, sentarse, acercarse, involucrarse, salir...

Se trata de buscar formas de comunicación y diálogo dentro de un entorno donde lo artístico, lo cotidiano, lo natural y lo artificial se mezclan, para diluir sus márgenes y ofrecer la posibilidad de que cada lectura sea posible y única.

'El vuelo' trata de materializar cierta transformación de lo cotidiano, habla de los cruces que son posibles en la colectividad, en el día a día, en las artes... de los híbridos que derivamos de estos cruces y de la libertad que albergan.

DESPIECE 

Irene Cantero aporta el concepto de 'coreografía expandida', que debate acerca del replanteamiento del acto de coreografiar y del objeto al que coreografiar, concepto que se relaciona, además, con los planteamientos de esta creadora acerca de la relación de códigos, el diálogo de disciplinas de distintas naturalezas y, por tanto, de la creación de un híbrido.

En esta expansión del concepto de coreografía, los objetos susceptibles de ser coreografiados se multiplican: el cuerpo, la acción, la palabra, los objetos, el sonido, el espacio, el público, la luz... 

¿En qué se traduce todo esto?

Cada pieza de esta construcción coreográfica alude a un lenguaje y se integra en el conjunto como parte indispensable. 

De la escenografía, toma el manejo del espacio, la concepción de una pieza partiendo desde el lugar donde se emplaza. 

Con la iluminación se produce la unión en un mismo cuerpo, para establecer un diálogo íntimo entre el movimiento y la luz.

Gracias a la pintura y la plástica, se pueden llevar los materiales hacia otro modo de uso y presentación, como por ejemplo, en la investigación que se realiza con el trabajo con cintas adhesivas de diferentes naturalezas, inspirada en la corriente del Tape Art.

La instalación es otra de las disciplinas matriz en el trabajo de esta creadora, con la que aglutina todas las hasta ahora nombradas y les da un contenido conceptual.

La danza y el movimiento son el medio de transporte, la guía a través de este híbrido. El cuerpo es el punto de partida, pero no es el protagonista absoluto. Todos los cuerpos presentes 'están en juego', en la acción y afectados por ésta y además sumergidos en el contexto.

El público es la bandada. Es el cuerpo convertido en colectivo. Es un cuerpo 'líquido', en cuanto a que los individuos, el número y sus reglas de funcionamiento varía en cada emplazamiento.

La performance es la que dará lugar a la aparición de acciones, no tanto bailadas como en otros códigos, mezcladas con lo cotidiano, con la construcción y, además, permitirá también la relación abierta de la obra con el público.

La voz, el sonido, la música... son los creadores principales de las atmósferas, junto con la luz, y son, por lo tanto, los vehículos para salir de la realidad propia y el transporte a otra, no ficcional, pero sí alterada. 

La confluencia entre lo natural y lo artificial se completa con el vídeo, igualmente integrado en el cuerpo y en la narración, que nos ofrece horizontes, bandadas de pájaros, espacios inmensos, caídas y vuelos libres, otros vuelos...

El espectáculo dura 50 minutos aproximadamente y el espacio permanece abierto, con lo que el público puede entrar y salir cuando lo desea.

IRENE CANTERO

Sevilla, 1985. Licenciada en Escenografía, en la Real Escuela Superior de Arte Dramático, y en Coreografía, en el Conservatorio Superior de Danza María de Ávila, en Madrid. En 2013 recibe la beca Jardin d’Europe/DanceWEBeurope, durante el Festival Internacional de danza ImPulsTanz, Viena, Austria.

Compagina su trabajo de escenógrafa e iluminadora con los de intérprete, profesora y coreógrafa en proyectos de diversa índole. Profesora en el Conservatorio Profesional de Danza Reina Sofía de Granada, entre los meses octubre 2013 y marzo 2014.

Junto con Víctor Colmenero, forman Singing+Beehiver,  seudónimo bajo el que realizan acciones y proyectos basados en el site-specific y la performance. En 2010, participan en la primera edición de REFORMANCE. Madrid.

En artes escénicas trabaja principalmente como iluminadora, aunque también diseña escenografía y vestuario. Como iluminadora, trabaja como ayudante de Juan Gómez-Cornejo en algunos de sus proyectos. Ilumina para coreógrafos como Daniel Abreu, Pedro Berdayes, Camille Hanson y Sharon Fridman y realiza la coordinación técnica en gira de dichas obras. Directores teatrales como Juan Carlos Corazza, Pepa Gamboa, Gustavo Tambascio y los grupos musicales De la Purissima y Territoire cuentan con ella y ha colaborado con La Tristura y La Phármaco.
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AXEL EN PETIT COMITÉ

'Doce tiempos'
EL PROYECTO

Hay elementos universales comunes en todas las disciplinas dancísticas y musicales. El ritmo es uno de esos elementos imprescindibles, sin el cual ni la danza ni la música podrían existir ni desarrollarse, y quizás éste es el punto de encuentro más destacable en este proyecto, que crea una historia entre un bailarín contemporáneo, una bailaora, un violinista y un chelista, para llegar a una cohesión artística.

Después de trabajar durante años como compositor escénico, tanto para danza contemporánea como para danza flamenca, a Bruno Axel le apetecía asumir este reto, de poder llevar a cabo la unión de dos conceptos dancísticos tan diferentes en su base, pero tan unidos actualmente y crear una obra en la que estos dos mundos cohabiten sin fisuras.

No podemos obviar que la cultura andaluza va creando su propio estilo, en cuanto a danza se refiere. En general, en todas las disciplinas del arte. Y que determinados movimientos dancísticos como Graham, Limón, Neoclásico, flamenco y el clásico, van dando paso a un lenguaje  diferente, actual y sin tantos convencionalismos.

El ritmo que generan los pies en el flamenco se puede tratar como un puro elemento rítmico musical contemporáneo, en el que la asimetría rítmica llega a emocionar. El movimiento roto del baile contemporáneo  dibuja melodías lineales, creando imágenes inéditas e inimaginables hace apenas medio siglo.

Por último, el mundo sonoro en el cual habitamos hoy en día es capaz de unir casi todos los elementos y formas musicales. El flamenco ha vivido del jazz, y al revés. Bach ha sido el inspirador de todas las generaciones musicales posteriores y John Cage convirtió el ruido en música. Nos enfrentamos a tanta información, que quizás el reto sea emocionar desde la propia danza, desde la propia música, sin pararnos tanto a pensar en concreto y sí en absorber la esencia.

'DOCE TIEMPOS'
El doce es un número compuesto, semi perfecto y dúo-perfecto, tiene muchos significados simbólicos: doce apóstoles, doce horas diurnas y doce nocturnas, doce meses del año, doce tiempos musicales....Es uno de los principales números en la historia de la humanidad. Es por ello que el número doce también está presente en la danza y en la música.

A partir de esta relación numérica, surge una pieza entre cuatro personalidades con distintos lenguajes. Cohabitan en un mismo espacio, pero en tiempos diferentes. No se conocen y no tienen relación, pero coinciden, al igual que coinciden los compases de doce y cuatro….  

Son ciclos que se encuentran…

NOTA AL PROGRAMA MUSICAL
Bach, Erick Satie, John Cage, Paco de Lucía o Arvo Part, son algunos de los compositores que inspiran esta composición musical. Se parte de elementos básicos, de melodías sencillas que se transforman. De ritmos que llegan a crear una fuga o de ruidos que, al ser escuchados, dibujan un paisaje sonoro.

Para el desarrollo del programa se utilizan instrumentos acústicos así como alguno electrónico. Desde una caja de música, al sonido de un cuenco tibetano transformado.

Un programa que funde a Bach en un mundo actual o que lleva a J.Cage a una melodía barroca.

RAÚL HERAS
Nacido en Almería. Desde temprana edad comienza sus estudios en las disciplinas de Modern Jazz y Danza Española. Se forma en Danza Clásica y Contemporánea, en el Conservatorio de Danza y Música de Almería, y en el año 2002 es becado por el CAD para el taller de post-graduados de contemporáneo, dirigido por Ramón Oller y Pilar Pérez Calvete. Se forma en las técnicas de danza clásica, Graham, Limón, Release, Simonson, Improvisación y Composición. Bailarín principal solista en la ópera checa “La Zorrita Astuta”, en el Real Teatro de la Maestranza de Sevilla. Perfecciona sus estudios en escuelas de New York (Steps, Broadway Dance Center, Space Dance Center).

Más tarde (2005), pasa a formar parte de la compañía “Metros danza”, dirigida por Ramón Oller, donde se consolida como bailarín con los espectáculos: 'Carmen', 'Bendita', 'Sangre pura', 'Madamme Butterfly', representados en importantes teatros de: New York (Joyce Theater), Israel (Tel Aviv Opera House), Italia, Holanda, Francia, entre otros. 

Mientras, simultanea como profesor de danza en Europa International School (Sant Cugat del valles), escuela Maxime D'Harroche (Barcelona) y colabora, como bailarín y actor, en diversas óperas en el Gran Teatro del Liceo: 'Aida',' Muerte en Venecia' (estreno en España), 'Krol Roger' (festival de música clásica de Bregenz, Austria 2009).

En 2010, es invitado internacional como profesor, coreógrafo y jurado en el reality show “Star Academy ”, producido por Zana Cela & TV Klan, y adquiere popularidad como coreógrafo y personaje televisivo, gracias a su emisión en Albania, Kosovo, Macedonia.  Bailarín (2011) en el histórico Molino de Barcelona, donde colabora como coreógrafo en el primer “Festival Internacional de Burlesque”, junto a la actriz Pepa Charro (Terremoto de Alcorcón), y al compositor/director musical, Xavier Torras. Al siguiente año trabaja como bailarín principal y asistente de la Cía. Roberto G Alonso, danza-teatro (Barcelona).

Como director y coreógrafo independiente crea Urhal Dansa Project, proyecto que emprende en Barcelona, para ayudar a formar técnica y artísticamente a jóvenes bailarines a través de sus propias creaciones: 'A DIVINIS ..a un paso de territorio' o 'FE – minus'.

Se traslada a Sevilla, donde emprende ENTREMANOS Danza (EMAD), junto a Iván Amaya, proyecto que trata de seguir manteniendo viva la danza, a través de diversas actividades y creaciones como 'MISERICORDIA', pieza estrenada el 24 y 25 de marzo de 2014, en el Teatro de la Maestranza (vertebración IV PAD).

Colabora como bailarín en “La Mirada Interior” de Producciones Imperdibles  Sevilla, GDIF Greenwich+Docklands International Festival (Londres).
En la actualidad, trabaja como profesor estable de danza contemporánea y de “paso a dos” en el Centro Andaluz De Danza. Paralelamente, trabaja como bailarín y asistente de la Cía. Transit Dànsa, bajo la dirección de María Rovira, con el espectáculo homenaje a Carmen Amaya 'De Carmen' (Festival de Manizales, Medellin - Colombia).

PATRICIA GUERRERO

Nace en Granada y da sus primeros pasos de baile de la mano de su madre. Tiene su primera actuación en la peña 'La Platería', a la edad de ocho años. En 2005, gana el concurso de arte flamenco 'Ciudad de Ubrique'. En 2007, gana el premio 'El Desplante', en el Festival de Cante de Las Minas, a partir del cual se inicia su proyección internacional, participando en importantes festivales de multitud de ciudades del mundo.

Forma parte de la compañía de Mario Maya, con el espectáculo 'Dialogo del Amargo', recorriendo los teatros y festivales más importantes de España. Viaja a presentar su espectáculo 'Desde el Albaicín', en varias ciudades europeas. Baila en los más prestigiosos tablao: 'El Cordobés', en Barcelona; 'Los Gallos', en Sevilla. 

Trabaja como solista en el espectáculo de Carlos Saura, 'Flamenco hoy', en distintas ciudades de España y del extranjero.
Entra en la compañía de Rubén Olmo, con el espectáculo 'Tranquilo alboroto', participando en los principales festivales flamencos.
En la nueva película de Carlos Saura, 'Flamenco, flamenco', baila por Guajira, acompañada con el cante de Arcángel y con los coreógrafos y bailarines Nani Paños y Rafael Estévez.

En 2012, se convierte en primera bailarina del Ballet Flamenco de Andalucia, actuando ese mismo año en la Bienal de Sevilla, con el propio ballet y con la academia Del PIACERE, Fahmi Alqhai y Arcángel, siendo premiada con el Giradillo a la artista revelación de la Bienal. 

En 2013, gira como artista invitada con Arcángel en su espectáculo 'Olor a tierra' y lo combina con actuaciones por diferentes festivales de prestigio. Estrena en el Teatro Alhambra, de Granada, su nuevo espectáculo, 'Latidos del Agua', en el que homenajea a su tierra y al compositor granadino Ángel Barrios, interpretando algunas de sus obras. Se presenta con esta obra en la Bienal de Flamenco de Sevilla 2014 y, el mismo año, estrena 'Touche', junto a Bruno Axel. 

Actualmente, imparte docencia en la prestigiosa escuela de Andrés Marín, 'Flamenco abierto', en Sevilla.

BRUNO AXEL

En 2002, obtiene el título superior de violín con la máxima calificación, en el Conservatorio Manuel Castillo de Sevilla y amplía estudios en: Conservatorio Superior de Praga, Academia Duetto, de Valencia y la Escuela de Estudios Orquestales Baremboin-Said, de Sevilla.

En 2006, comienza a estudiar dirección de orquesta, con el maestro Juan Luis Pérez, y un año después, se traslada a Londres para continuar en Blackheath Conservatoire, con la profesora Denise Ham donde estudia hasta 2008. Una vez finalizada la etapa en Londres, continúa asistiendo a clases, con el maestro Nicolas Pasquiet, en la Hochschule de Weimar,Alemania. En 2011, culmina sus estudios en The Juilliard School of Music, Nueva York, con el maestro Vicent la Selva con el que estudia durante un año.

A lo largo de su carrera ha compuesto para danza,cine y televisión,destacando las obras para danza  Job, Tiempo Pasado, Hildegard, Upper o Seda, recibiendo muy buenas críticas en festivales internacionales como La MUDA de Málaga, Festival Internacional de Itálica, Feria Internacional de Huesca,Festival Internacional de Galicia o La Bienal de Sevilla.

Como compositor de cine se estrena con la producción neoyorquina 'The Puritans', recibiendo diversos premios internacionales,  como el de Vancouver, y obteniendo críticas internacionales a su trabajo como compositor.

Comienza su carrera como director musical a los 22 años, para el espectáculo Bashavel en el “International Gypsy Festival” de  New Castle 2002 (Inglaterra). Posteriormente realiza la dirección musical de Ricardo III, estrenado en el Teatro Nacional de Rabat. Ha dirigido la Orquesta Ciudad de Ceuta, Orquesta Ciudad de Cuenca, Orquesta  del Conservatorio S. De Sevilla, Ensamble Atlántida y otras formaciones orquestales a lo largo de su carrera. En 2012, crea la “Cinema Orchestra”, con 40 músicos y patrocinado por la Diputación de Sevilla, de la cual es director y creador artístico.

Como violinista ha trabajado en la ROSS (Real Orquesta Sinfónica de Sevilla) durante las temporadas 2004-05 y 2007-08, así como en las Orquesta Ciudad de Córdoba, Orquesta de Extremadura, Filarmónica de Málaga, Orquesta Andrés Segovia de Madrid, Gibraltar Symphony Orchestra, Orquesta de Cámara Andaluza, Solisti di Praga y Orquesta Proyecto Arsian, Orquesta Manuel de Falla y en otras muchas formaciones de diferente índole.

Como líder y creador, ha fundado el grupo flamenco  Sbo-zos, el dúo de electrónica contemporánea Thick,el Cuarteto clásico Metrópoli y la orquesta de cámara EnPetitComité , abarcando géneros musicales desde el barroco clásico a la electrónica, así como el flamenco o el jazz.

Actualmente, acaba de crear y dirigir el espectáculo 'Musica en Movimiento', junto a 31 músicos, 8 bailarines y dos artistas visuales, estrenado en el Teatro de la Maestranza de Sevilla y recibiendo muy buenas críticas.

Sus últimos trabajos como violinista y compositor han sido el estreno del espectáculo “Touché” junto a la bailaora Patricia Guerrero en Granada y la obra “La tentación de Poe” junto al bailarín Rubén Olmo que se estrenará el próximo 19 de Noviembre en el Teatro Central de Sevilla con el cual actuará también en el Festival de Jerez, El teatro de la Villa de Madrid, Festival internacional de danza de Nueva Delhi y Mumbai entre otros.  También acaba de finalizar la composición musical cinematográfica para la película “Números” que se estrenará en el festival de cine de Sevilla.

Como director de orquesta, debutará este año con la Orquesta Nacional de Ecuador así como la Sinfónica de Guayaquil y la Sinfónica de Loja. También está programado en el Teatro de la Maestranza durante el curso 2014-2015 con su proyecto 'Música en Movimiento'.

Sus últimos trabajos le han llevado a actuar en: Fukuoka, Japón; Nueva York, Londres, Rabat, Cuenca, Ecuador; y diferentes ciudades españolas, como Madrid, Barcelona, Gijón, Santiago, Huesca y Sevilla, entre otras. 

SANCHO ALMENDRAL

Nace en Sevilla el 22 de Junio de 1991. A los seis años, comienza sus estudios de Violonchelo con  profesores de la R.O.S.S ( Luiza Nancu y Dirk Vanhuysse), accediendo a posteriori a  la Academia De Estudios Orquestales Baremboim-Said , recibiendo clases de Elena Cheah y Daniel Barembpin. Poco después se traslada a La Rioja, al  Centro de Excelencia de Cuerda, recibiendo clases de  Michal Dmochowski (profesor en Escuela Reina Sofía), Kazimierz Michalik (Catedrático en la escuela “Frederick Chopin” de Varsovia) y Philippe Müller (Catedrático en el “Conservatorio Nacional de Paris”), mientras paralelamente comienza el grado en interpretación musical en  Conservatorio Superior de Música  “Manuel Castillo” de Sevilla, recibiendo los consejos de Ivo Cortés. 

En el último año ha Realizado el premaster de interpretación musical en la  Universidad  Alfonso X “ El Sabio”, con el maestro Asier Polo y  su asistente Maria Casado. Ha formado parte de las orquestas jóvenes O.J.A. y J.O.N.D.E,  siendo invitado a su vez a diversas orquestas profesionales, tocando como solista junto a la Camerata “UAX”.  

En sus últimos proyectos cabe destacar su colaboración con Rubén Olmo en el espectáculo “La Tentación de Poe”, acompañando al músico Bruno Axel, con el que forma el dúo “Electrik Link”, elegido por el AECID para la programación de conciertos de las embajadas del mundo, realizando actuaciones nacionales e internacionales en diversos festivales y citas. 
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FERNANDO ROMERO

'Pierrot Lunaire'
En una carta de Schönberg a Kandinsky, del 24 de enero de 1911, le revela que sus obras no están orientadas a ganarse el favor de las masas, al menos en un primer momento. Por el contrario, él entiende que su trabajo debe orientarse a buscar la conexión con determinados individuos. Así expresaba él mismo como debía oírse su obra, avisando de que el atonalismo expresionista no busca el placer del oído desde el inicio, sino que obliga al oyente a hacer un esfuerzo mayor para profundizar más en la obra.

En 'Pierrot Lunaire', esta característica se suma a los poemas surrealistas y a la técnica del canto-recitativo, por lo que la obra adopta un carácter más controvertido y propone un terreno aún más difícil, si se puede, para el que desea escucharla por sí sola.

La propuesta de Fernando Romero, entonces, es proporcionarle a esta composición musical una imagen abstracta desde la danza no figurativa. Crear el ambiente  y la textura más idónea para acercarse a esta obra musical, mediante la subjetividad del movimiento, inventar imágenes paralelas a la música, textos y voz.

Muchas de las obras musicales del inicio del siglo XX, que fueron creadas para ser oídas, en un primer momento por un público reducido más especializado en profundizar en otros parámetros musicales, han encontrado en la danza de nuestro tiempo el aliado perfecto por el que pueden desarrollarse en otros términos escénicos. 

La danza o el movimiento proporciona en ocasiones el enlace entre música y oyente, brindando a éste la posibilidad de una pasarela por la que poder entrar y salir de la música.

'Pierrot Lunaire' da cierta sensación de que el compositor hubiera creado de antemano un personaje muy cercano al artista solitario que era él mismo, exponiendo todo su carácter más profundo en esta obra musical. Por eso, en el escenario sólo hay un personaje bailando, que se encarga de transmitir la soledad del artista, de la que siempre partían sus creaciones individualistas y rompedoras con el convencionalismo de su tiempo.

La anti geometría y la anti lógica de la obra se hacen verdaderamente atractivas para transmitirlas desde el punto de vista del baile. Un baile que no tiene, en principio, un etilo definido, ni ninguna tendencia concreta, que se deja llevar por la música y va creando, durante 40 minutos, imágenes en movimiento.

FERNANDO ROMERO 

Fernando Romero (Écija, 1969), bailarín y coreógrafo, comenzó con 16 años, en el tablao 'Los Gallos', de Sevilla, y fue alumno, entre otros, de Manolo Marín.  Con una sólida formación en flamenco clásico, español y danza contemporánea, ha participado en numerosas compañías, entre ellas, ha sido primer bailarín de la Compañía Andaluza de Danza. Además, ha realizado colaboraciones coreográficas con muchos bailarines, entre ellos María Pagés, para quien ha montado la farruca seguiriya en el espectáculo 'Flamenco Republic'.

Ha recibido los premios Vicente Escudero y Paco Laberinto, en el Concurso Nacional de Arte Flamenco, de Córdoba, en 1998, así como el primer Premio de Coreografía  y Premio Bailarín Sobresaliente, en el Certamen de Coreografía de Danza Española y Flamenco de Madrid, 1998. 

En 2004, es nombrado director asistente del Ballet Nacional de España. Ha coreografiado, a lo largo de su carrera profesional, obras como: 'Alicia en el país de las maravillas', para Los Ulen; 'Flamenco in Concert', para Compañía Paco Peña, estrenada en la Ópera House, de Sydney, en 2003; 'De la memoria', para la Compañía Alicia Márquez, en el Ciclo Flamenco Viene del Sur, Teatro Central de Sevilla 2003; 'Del Alma', para la Compañía de Isabel Bayón, en la Bienal de Flamenco de Sevilla, 2002; 'Zincalí', en 2001, para la Compañía José Porcet o 'Pura intención', para el Gran Teatro de Córdoba, en 2001, junto a Javier Latorre, entre otras muchas obras.

En mayo de 2011, obtiene el Premio Benois de la Danza en categoría de intérprete, tras una gala realizada en el Teatro Bolshoi, de Moscú, por su obra 'Paseo por el amor y la muerte', una adaptación de la Divina Comedia de Dante, que ha puesto en escena en el Festival Internacional de Danza de Itálica. Es la primera vez en la historia que este Premio se otorga a un bailaor de flamenco y lo ostentan importantes figuras de la danza mundial, como Maurice Béjart, Carolyn Carlson, Jiri Kilyan, Mihail Baryshnikov, Merce Cunningham, José Martínez, Nacho Duato, Tamara Rojo, Lucía Lacarra o Ángel Corella.
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Festival Internacional de Danza de Itálica 2015
INFOSERVICIO

HORARIO DE TODOS LOS ESPECTULOS: 
22'30 horas
TEATRO ROMANO, APERTURA PUERTAS:

21'30 horas

PRECIOS TEATRO ROMANO:



12  y 15 EUROS

PRECIOS MONASTERIO S. ISIDORO

DEL CAMPO:





15 EUROS
VENTA DE ENTRADAS:




EL CORTE INGLÉS









Centros de toda España y 








Portugal









Tfno: 902 400 222









www.elcorteingles.es
A PARTIR DE: 





Se informará en breve

PÁGINA WEB ITÁLICA:




www.festivalitalica.es








www.dipusevilla.es
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