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Editorial
Adiós amigo Julio, alcalde de Logroño 
(2000-2007)

Ignacio Achutegui, Danza en Escena

Julio Revuelta Altuna (Burgos 1959-Logroño 2026) 
amigo de la cultura fue un servidor público comprometido 
con su ciudad.

El pasado mes de junio, con profunda tristeza, 
decíamos adiós a un buen amigo, quizás el mejor alcalde 
de Logroño junto a Manolo Sainz, Alcalde también entre 
1983 y 1995.

Julio afrontó con valentía una enfermedad silenciosa y 
devastadora con la misma fortaleza con la que desempeñó 
cada una de sus responsabilidades municipales al servicio 
de sus conciudadanos.

Modernizó la ciudad con nuevos parques, 
estacionamientos subterráneos y un diseño urbano amable 
y considerado con los peatones. Él fue el impulsor de la 
Casa de la Danza de Logroño, museo sin igual en España, 
dotándolo de un espacio singular en las murallas de Logroño.

Gracias a su compromiso y sensibilidad dio un paso 
adelante para que la danza tuviera la visibilidad y el 
reconocimiento que merece. Su apoyo fue decisivo para la 
creación de la Casa de la Danza de Logroño, un proyecto 
que permanecerá como parte de su legado y que, veintitrés 
años después de su creación, sigue siendo un referente 
a nivel nacional. La comunidad de la danza en La Rioja 
lamentamos profundamente su pérdida.

Sea esta página Editorial un sencillo homenaje en el 
que le damos las gracias por creer en la danza, por creer 
en la cultura; por abrir caminos y por hacer posible que el 
arte de Terpsícore ocupe el lugar que le corresponde en 
una ciudad donde era impensable que un centro de estas 
características pudiera ver la luz sin la inestimable ayuda 
de un ser que amaba la cultura por encima de muchas 
cosas.

Descansa en paz, querido Julio Revuelta Altuna, Alcalde 
y amigo. Tu recuerdo y tu legado seguirán vivos en quienes 
tuvimos el privilegio de conocerte y compartir contigo 
momentos que quedarán para los anales de la historia 
cultural de nuestra ciudad de Logroño.
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Por Orlando Taquechel/Artburst Miami
Especial para Danza en Escena

Su primer año con el Miami City Ballet (MCB) acaba de 
llegar a feliz término. Su primera temporada es la que ha 
curado para la compañía, correspondiente al período de 
octubre de 2026 a mayo de 2027. 

Conversamos con Gonzalo García (Zaragoza, España, 
1979) en circunstancias muy peculiares, porque las insta-
laciones de la compañía están en proceso de remodela-
ción y todo da la impresión de estar “patas arriba”. 

De todas formas, nuestro encuentro recupera enseguida 
la agradable sensación de familiaridad que se impuso en 
la primera entrevista vía WhatsApp que le hicimos en junio 
de 2025 cuando recién había recibido la noticia de haber 
sido nombrado director artístico de la compañía fundada 
en 1985 por Toby Lerner Ansin.

¿Qué opinas ahora de Miami City Ballet? preguntamos.
“Mi opinión sobre la compañía sigue siendo la misma: 
es una compañía de alto estándar, con una fundación 
y una trayectoria de trabajo muy buenas, incluido un le-
gado importante de [George] Balanchine en su historia 

por su conexión con sus obras en repertorio”, nos dice. 
“Pero también pienso que esta es una compañía que, 
obviamente, necesita avanzar en otras direcciones y 
que ahora necesita una infusión artística con ojos di-
ferentes”.

Gonzalo sigue siendo un anfitrión empático y un conver-
sador irresistible, pero algo tiene que haber cambiado 
en el bisoño entusiasta que, el 11 de agosto de 2025, 
llegaba a Miami para asumir un rol antes desempeñado 
por dos gigantes: Edward Villella (desde la fundación de 
la compañía en 1985 hasta 2012) y Lourdes López (des-
de 2012 hasta el fin de la temporada en 2025).

“Ha cambiado en el sentido de que este es un traba-
jo que requiere las 24 horas del día, los 7 días de la 
semana. Es un trabajo muy difícil de dejar cuando te 
vas del escenario, del teatro, de las oficinas”, afirma. 
“Claro, este primer año ha sido, en su mayor parte, de 
transición. Es un año en el que he podido dedicar mi 
energía al coaching y a conocer a los bailarines, pero 
nada de mi visión artística estaba realmente ahí".

Gonzalo García: “Miami City 
Ballet se encuentra en un momento 

importante de transformación”

“Este sí que va a ser el primer año del que voy a poder decir que es mío, de principio a fin”, proclama Gonzalo García, director artístico de 
Miami City Ballet. (Fotografía de Rodrigo Díaz Wichmann, cortesía de Miami City Ballet)

Toby Lerner Ansin (sentada, vestida de color rosado), Gonzalo García e 
invitados en la recepción de REN Media 6 celebrando el cumpleaños número 85 
de la fundadora de Miami City Ballet. (Fotografía de Ari Feldmiller, cortesía de 

Miami City Ballet)

Gonzalo García y Shimo Ito, solista principal de Miami City Ballet, en 
una clase. (Fotografía de Ari Feldmiller, cortesía de Miami City Ballet)



DEE 98

Es una afirmación que llama la atención y que Gonza-
lo explica diciendo: “Yo no tenía un director ejecutivo, 
aunque tenía un presidente del board of directors [con-
sejo directivo], Jeff Davis, quien es increíble y ha hecho 
un gran trabajo apoyándome. Pero una compañía de 
este calibre necesita un buen director ejecutivo”. 

“Este sí que va a ser mi primer año, de principio a fin”, 
proclama. Mientras habla de una nueva etapa para la 
compañía, gracias a la llegada de Scott Altman como 
director ejecutivo y de Tom Michell al área de marke-
ting. “Gente nueva que está muchísimo más alineada 
con mi visión”, expresa con satisfacción.

La temporada 2025-2026 de MCB estuvo repleta de 
acontecimientos memorables, pero, en lo personal, 
Gonzalo destaca “American Dance Odyssey” como 
el evento más importante por ser el primero en el 
que su participación fue definitoria, así como por ser 
una exitosa colaboración de la compañía con la New 
World Symphony, con un programa bajo la dirección 
de Stéphane Denève, que se presentó en el New World 
Center de Miami Beach en abril de 2026.  

“Cinco coreografías, cinco compositores y un festival 
de [Jerome] Robbins en la misma noche de celebra-
ción. Fue espectacular, con tres compañías america-
nas que vinieron a Miami”, exclama. “Incluso se grabó 
aquí un documental durante el proceso... y yo estaba 
muy orgulloso porque revivimos un proyecto que todo 
el mundo daba por cancelado”.

Otro proyecto en el que Gonzalo ha trabajado este año 
ha sido buscar una manera de ampliar las posibilida-
des artísticas de los bailarines.  “En estos momentos, 
Miami City Ballet cuenta con 48 bailarines, más cinco 
aprendices y seis trainees; en total, 59. Y hemos crea-
do un programa de formación vinculado a la escuela 
y a la compañía para que todos los aprendices sean 
aprendices de la compañía, no de la escuela".  

“Esto era muy importante para mí porque quiero que 
los aprendices tengan acceso al repertorio que esta-
mos bailando y que puedan trabajar prácticamente 
como si fueran bailarines de la compañía. Cuando yo 
llegué,  los aprendices eran estudiantes aprendices, a 

ENTREVISTA→ Gonzalo García

quienes se les pagaba un salario muy bajo y, al mismo 
tiempo, la compañía los estaba utilizando mucho. Aho-
ra hemos encontrado mayor estabilidad entre la com-
pañía, los aprendices y el programa de formación”.

Para Gonzalo, hay tres tipos de bailarines: de galas, 
de competición y de compañías. “Una gran compañía 
como Miami City Ballet no podría sostenerse única-
mente con bailarines de gala o de competición. Necesi-
tas bailarines más sofisticados y versátiles, bailarines 
que puedan ponerse puntas, pero que también puedan 
bailar con sneakers y que puedan ponerse delante de 
coreógrafos como Patricia y Tiler".

Patricia Delgado y Tiler Peck son dos aclamadas ex-
bailarinas que estrenarán obras coreográficas creadas 
para MCB. El veredicto sobre el trabajo de Gonzalo, al 
armar la temporada número 41 de la compañía, no po-
drá emitirse hasta el verano del próximo año, una vez 
que esta haya finalizado. Pero su propuesta es absolu-
tamente prometedora.

Después de presentaciones en el Fall for Dance Fes-
tival del New York City Center y en el Guggenheim de 
New York, la compañía regresará a Miami para ofre-
cer American Rhythms (Ritmos americanos), el primer 
programa de la temporada, en el Arsht Center. El colo-
so de Biscayne Boulevard es su sede habitual.

El programa incluye el Allegro Brillante de George Ba-
lanchine ("Cuando se abra el telón, quiero que el públi-
co sienta la presencia de una compañía que lleva más 
de 40 años bailando”, declara), junto a Push the But-
tons of the Civilized (Presiona los botones de lo civili-
zado), un estreno mundial de Patricia Delgado creado 
en colaboración con Emily Estefan, y el estreno en la 
compañía de N.Y. Export: Opus Jazz, una obra maestra 
de Jerome Robbins.  

“Patricia es una gran bailarina nacida en Miami que 
estuvo con MCB y se fue. Ha iniciado su carrera coreo-
gráfica y ha obtenido un premio Tony en Broadway. Co-
nozco la conexión de Patricia con la comunidad latina, 
así que para mí era muy importante traerla de regreso”.

Gonzalo García y Stéphane Denève en “American Dance Odyssey”, una exitosa colaboración con la New World Symphony. (Fotografía 
de Ari Feldmiller, cortesía de Miami City Ballet)

Gonzalo García con los bailarines de Miami City Ballet.  (Fotografía 
de Ari Feldmiller, cortesía de Miami City Ballet)

“Este sí que va a ser mi primer 
año, de principio a fin”
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Con respecto a la obra de Robbins, Gonzalo comenta 
que raramente se ha bailado fuera del New York City 
Ballet y nos deja saber que, con un vestuario creado 
por Zac Posen de GapStudio, “va a tener un nuevo look, 
más actual y juvenil, porque creemos que es una pieza 
con muchísimas posibilidades y que podríamos darle 
una nueva vida”.

A continuación, se presentarán  las habituales funcio-
nes de The Nutcracker (El cascanueces) de George Ba-
lanchine, que este año sumarán 19, y al inicio de 2027, 
MCB estrenará Alice’s Adventures in Wonderland (Alicia 
en el país de las maravillas), de Christopher Wheeldon.

“La obra de Wheeldon”, recuerda con gusto, “fue lo pri-
mero que elegí para la compañía porque quería traer 
algo de gran valor de producción y que atrajera a un 
público de diferentes grupos demográficos” 

“Estamos hablando de proyecciones, de trajes, de mu-
chísima gente en el escenario y de  bailarines que tienen 
que ser storytellers. O sea, que tienen que ser actores, 
tener gran soltura en el ballet clásico, en el tap —por-
que también tienen que bailar tap— y moverse de mu-

chísimas maneras diferentes. Eso es lo que ha hecho 
Christopher Wheeldon: crear una producción que en-
tretiene al público de mil maneras”.

En marzo, MCB ofrecerá Icons & Innovators (Íconos e 
innovadores), un segundo programa mixto con obras 
de Balanchine (Tchaikovsky Piano Concerto No. 2), Ti-
ler Peck (un estreno mundial aún en proceso) y Justin 
Peck (Rodeo: Four Dance Episodes).

“Al comenzar “Tchaikovsky, Piano Concerto No. 2”, el 
público tendrá la sensación de que está asistiendo a 
algo excepcional. Es un ballet que requiere una gran 
sofisticación en el trabajo de la compañía y brinda a 
nuestras bailarinas principales la oportunidad de en-
frentarse un reto virtuoso. Me parece que es un ballet 
que muestra a la compañía en toda su grandeza”.

“A continuación, presentaremos el estreno mundial de 
Tiler, con quien he trabajado en escena desde que era 
muy joven. En los últimos años, ella también ha estado 
haciendo coreografías y he sido su asistente. He po-
dido ver desde el principio el gran talento que tiene y 
ahora está rompiendo todas las barreras”. 

Después será el turno de “Rodeo: Four Dance Episo-
des” (Rodeo: cuatro episodios de danza), un ballet 
para 15 hombres y una mujer, al que Gonzalo dice que 
le tiene mucho cariño. “Yo formaba parte del primer 
elenco con Justin [Peck] cuando lo hizo hace muchos 
años en el New York City Ballet. Es un ballet que me 
parece uno de los mejores que Justin ha hecho”.

La temporada culminará con Swan Lake (El lago de los 
cisnes), de Alexei Ratmansky. 

“Yo creo que con ballets como Swan Lake es impor-
tante que se repongan cada dos o tres años, que se 
integren a nuestro repertorio, para dar la oportunidad 
a las nuevas generaciones de bailarines de bailarlos y 
también al público. Es un clásico que la gente siempre 
quiere ver”.

“Cada compañía en América o en el mundo tiene sus 
propias producciones del Lago y acaban siendo: esta 
es la versión del Royal [Ballet], esta es la de aquí, esta 
es la de allá, y a mí me parece muy especial que esta 
sea la nuestra”.

“Espero  que la gente tenga suficiente curiosidad por 
ver nuestro repertorio y por lo que está haciendo la 
compañía”, es lo último que nos dice Gonzalo García, 
expectante pero feliz por estar a las puertas de una 
entrega artística que le ilusiona. “Quiero que el público 
de Miami forme parte de lo que sucede en Miami City 
Ballet. Creo que la compañía se encuentra en un mo-
mento importante de transformación y deseo que la 
gente no se lo pierda”.

ArtburstMiami.com es una fuente mediática sin fines de lucro 
dedicada a las artes que presenta historias frescas y originales de 
escritores especializados en teatro, danza, artes visuales, cine, 
música y más.

Gonzalo García y Tiler Peck en un salón de ensayos de Ophelia & Juan 
Js. Roca Center en Miami Beach, sede de la compañía en proceso de 

remodelación.  (Fotografía de Ari Feldmiller, cortesía de Miami City Ballet)

Patricia Delgado ensayando “Push the Buttons of the Civilized” (Presiona 
los botones de lo civilizado), un estreno mundial creado en colaboración con 
Emily Estefan. (Fotografía de Ari Feldmiller, cortesía de Miami City Ballet)

Dawn Atkins y Stanislav Olshanskyi, bailarines principales de Miami City Ballet, en “Swan Lake” (El lago de los cisnes) de Alexei Ratmansky. 
(Fotografía de Alexander Iziliaev, cortesía de Miami City Ballet)

ENTREVISTA→ Gonzalo García

https://www.artburstmiami.com/
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Burgos, cuando una ciudad danza

Por Eduardo Vielba Infante
Fotografías de Ana Iñáñez

Un año más, la capital burgalesa volvió a convertirse en 
una suerte de atalaya para tomar el pulso a la creación 
coreográfica más actual. El Certamen Internacional de 
Coreografía Burgos & Nueva York, que dirige Alberto 
Estébanez, celebró el pasado mes de julio sus bodas 
de plata y esta efeméride tan especial terminó acredi-
tando la vitalidad de una cita dancística que, después 
de 25 años, sigue siendo un polo de atracción para jó-
venes creadores e intérpretes llegados de todo el mun-
do. En esta ocasión, las obras en liza fueron 22 pro-
puestas a cargo de coreógrafos procedentes de Brasil, 
Italia, Taiwán, Corea, Israel, Gran Bretaña, Japón, Rusia, 
Albania, Chile, Ucrania, Francia y España.

Esa diversidad de voces, estéticas y formas de conce-
bir la danza es, tal vez, una de las señas de identidad 
que mejor define todo lo que acontece en el Certamen; 
un festival que desde hace varias ediciones ha integra-
do en su principal competición propuestas de danza 
urbana y contemporánea, convencido de que las fron-
teras son porosas y de que la investigación coreográfi-
ca propone infinitas tentativas para encarnar todos los 
imaginarios personales en un cajón de sastre en el que 
pueden convivir la intensidad física, lo gestual, forma-
tos que invitan a la abstracción o poéticas del movi-
miento más narrativas, referenciales y quizá amables 
para el espectador.

Lo que sí parece claro —y quizá no es un rasgo exclu-
sivo de este Certamen— es que la creación dancística 
emergente ha encontrado en ciertas cuestiones un al-
tavoz para reflejar las grietas, ansiedades o crisis que 

sacuden a la sociedad contemporánea. El cuerpo se 
convierte así en un lienzo para confrontar al público 
con las verdades más incómodas de nuestro tiempo: 
la soledad, el individualismo, la pérdida y la vulnerabili-
dad, el impacto de la tecnología, las distopías, la crisis 
climática… Temáticas que inspiran a jóvenes creadores 
y que, en cierto modo, parecen sugerir que hay cierta 
relación entre un cuerpo social y un cuerpo individual.

Propuestas en la calle
Al margen de su competición más veterana, dedicada 
a la danza contemporánea y urbana y que tuvo como 
escenario el Teatro Principal, el Certamen volvió a llevar 
las artes del movimiento a las calles y espacios públi-
cos, donde ha ido creando un público fiel y cómplice que, 
año tras año, secunda el programa con una desprendida 
curiosidad. El festival dio su pistoletazo de salida con 
un diálogo entre pasado y presente y unió en una jor-
nada muy emotiva, frente a los pies de la Catedral, al 
vencedor de su primera edición, el coreógrafo francés 
Amaury Lebrun, y al vencedor de su última cita, el tai-
wanés Lai Hung-Chung. Dos propuestas heterogéneas, 
alejadas en sus cánones estéticos, pero que esconden 
algo en común, una voz propia y honesta, como el tra-
bajo que también mostró ese mismo día el brasileño 
Ricardo Fernando, director artístico del Ballet Augsburg.

Exposición

Instantánea de las actividades programadas en la sección Moving Spaces

Muga, coreografía de Francesco Paolin

El Certamen Internacional de Coreografía Burgos & Nueva York celebró 
sus bodas de plata con un intenso programa que, a lo largo de seis jornadas, 

llenó de danza la ciudad y encumbró al creador albanés Mateo Mirdita con el 
principal galardón de un jurado presidido por el coreógrafo Mario Bermúdez

DADALove, obra del artista albanés Mateo Mirdita
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ARTÍCULO → Burgos, cuando una ciudad danza

Las batallas de danza urbana pusieron el punto de co-
lor al ‘Moving spaces’, una jornada donde los talleres, 
las batallas y los DJs volvieron a reunir a cientos de 
jóvenes en la Llana de Afuera para demostrar que el 
hip-hop, el breaking y el free-style tienen una innegable 
capacidad para hacer de la danza una expresión co-
munitaria. Un día más tarde, la sección ‘Bailando con 
piedras’ acercó a la Puerta de Pellejería seis trabajos 
expresamente concebidos para su representación en 
espacios no convencionales. El primer galardón se lo 
llevó ‘AkA’, creación que firmaron los miembros de la 
compañía No Bautizados, la ucraniana Kateryna Hu-
menyuk Mykytyuk y el francés Arthur Bernard-Bazin. 
Su montaje, sobre música de Eli Benavi, partía de esa 
idea del derrumbe como posibilidad de iniciar algo 
nuevo, y es que «aquello que cae puede convertirse 
en suelo fértil para lo que está por venir». El segundo 
premio fue para ‘Tu, lei & io’, a cargo de Manon Mafri-
ci y Pasquale Fortunato, componentes de Gipsy Raw. 
Concebida con espíritu de espectáculo de calle, la obra 
-interpretada por Manon Mafrici, Pasquale Fortunato 
y Carlos Suárez- combinó danza, circo y magia para 
invitar al público a regresar a la infancia, ese tiempo en 
el que lo imposible parece posible y donde el juego y la 
imaginación no entienden de prejuicios. Por su parte, 
la compañía Eszer, formada por los hispano-chilenos 
Adrián Martínez y Rocío Erpel, se alzó con el tercer y úl-
timo premio con ‘UNARYS’, un espectáculo introspecti-
vo y espiritual que explora la conexión inquebrantable 
entre el ser humano, la naturaleza y el universo.

‘DADAlove’, gran triunfadora del Certamen
Del 22 al 24 de julio, la programación se trasladó al 
Teatro Principal, escenario para la puesta en escena 
de las 16 piezas finalistas de ‘Danza en el teatro’. La 
obra ‘DADAlove’, del creador albanés Mateo Mirdita, se 
alzó con la máxima distinción del jurado (9.000 euros) 
y con el premio del público (1.000 euros) A través de 
una mirada dadaísta, sus intérpretes, Asja Marabotti 
y Martina Piacentino, abordaron en escena todo ese 
abanico de juegos de seducción y cortejo propios del 
amor. El segundo premio, con una dotación económica 
de 6.000 euros, fue para ‘Muga’, un dúo del coreógrafo 
italiano Francesco Paolino inspirado en el concepto ja-
ponés del “no-yo”: una condición de vacío en la que el 
ego se disuelve, liberándose de apegos, expectativas y 
deseos. Su trabajo fue además merecedor del premio 
que falla el Staatstheater Augsburg (Alemania).

El jurado, que este año presidió por segunda ocasión 
el coreógrafo Mario Bermúdez, fundador y director de 
Marcat Dance, otorgó el tercer premio (3.000 euros) al 
español Luis Tena por ‘Sweet Iure’, una pieza inspirada 
en el punto de Curie y en esas fuerzas invisibles que 
empujan a los cuerpos a acercarse entre sí.  El cuarto 
y el quinto galardón del jurado reconocieron, respec-
tivamente, los espectáculos ‘Speechless’, producción 
del surcoreano Heung Wo Lee en torno al duelo y la 
vulnerabilidad, y ‘Whispers of an ending’, montaje con 
el que el coreógrafo italiano Giovanni Napoli firmó un 
retrato íntimo de aquello que permanece cuando una 
relación llega a su fin. Ambos galardones tienen una 
dotación de 3.000 y 2.000 euros.

El palmarés se completó con los reconocimientos que, 
cada año, otorgan algunas de las instituciones colabo-
radoras del Certamen. El premio SóLODOS en Danza, 
que supone el acceso directo al festival costarricense, 
fue a parar Marilisa Gallichio y Alessia Sinato, autoras 
de ‘Pack-Back’, una de las piezas a competición en la 
sección ‘Bailando con piedras’, mientras que el Premio 
Sara Saiz, dotado con 2.000 euros, recayó en ‘Puentes 
de Luz’, trabajo conjunto de Marta Requejo y Jesús Ro-
dríguez. Por su parte, el galardón que otorga el Centro 
Coreográfico de La Gomera recayó en el creador ruso 
Ildar Tagirov, quien suma una nueva distinción en Bur-
gos, donde ya se alzó con el primer premio del jurado 
en 2024. Tagirov fue además reconocido por la Casa 
de la Danza de Logroño y el próximo 21 de febrero de 
2027 participará como invitado especial en la V Gala 
Biloba, en la que se rendirá homenaje a dos “Étoiles” 
del Ballet de la ópera de París: Agnés Letestu & José 
Carlos Martínez.

Otras actividades
Pero el Burgos & Nueva York siempre ha sido algo más 
que danza. Durante sus más de dos décadas de his-
toria, ha albergado proyecciones de cine, encuentros, 
clases magistrales, graffiti, talleres… Todo un sinfín de 
propuestas que ensanchan los límites del festival y 

que confirman que una programación extendida es ca-
paz de sumar nuevos públicos y las alianzas de institu-
ciones. Durante esta edición, bajo el título ‘El instante 
revelado’, la Sala de Exposiciones el Teatro Principal 
acogió una retrospectiva que recuperaba algunos de 
los momentos más especiales de la historia del festi-
val. La muestra, comisariada por la fotógrafa de artes 
escénicas Ana Yñáñez, reunía espectaculares imáge-
nes tomadas por la propia Yñáñez, Albeto Soto, Jesús 
Vallinas y Gerardo Sanz. Y cómo no podía ser de otra 
forma, la Casa de la Danza de Logroño no se perdió 
este 25 cumpleaños y viajó hasta Burgos para llevar la 
exposición ‘La bata de cola, reina del baile flamenco’, 
un singular recorrido sobre la importancia histórica 
de esta prenda en la cultura flamenca de la mano de 
piezas de figuras tan emblemáticas como Lola Greco, 
Pilar Rioja, Ana Morales, Paloma Gómez, Fuensanta 
‘La Moneta’, Cristina Hoyos, Ana González, Eva Yerba-
buena, Carmen Cubillo, Olga Pericet, Mariana Collado 
o Concha Jareño.

Puesta Repres

Sweet lure, coreografía de Luis Tena Torres Within and beyond, pieza creada por la japonesa Koh Yoshitake
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Almagro abre un nuevo espacio de diálogo para 
las Artes Escénicas

Por Danza en Escena

El Museo Nacional de Artes Escénicas reunió a medio 
centenar de investigadores y profesionales en sus pri-
meras jornadas dedicadas a la memoria, la conserva-
ción y la creación.

Almagro volvió a situarse en el centro de la reflexión 
teatral con la celebración, los días 19 y 20 de mayo, de 
las I Jornadas de Artes Escénicas del Museo Nacional 
de Artes Escénicas. Bajo el lema “Diálogo, comunidad y 
encuentro”, la cita reunió a cerca de medio centenar de 
investigadores, estudiosos y profesionales vinculados 
al teatro, la danza y otras disciplinas escénicas.

El patio mudéjar del museo acogió la apertura de es-
tas jornadas, concebidas como un punto de encuentro 
para compartir conocimiento, experiencias e investiga-
ciones sobre el patrimonio escénico. La programación 

se desarrolló también en el Palacio de Valdeparaíso, 
cedido por la Diputación Provincial de Ciudad Real, que 
además facilitó el alojamiento de las personas parti-
cipantes. El Ayuntamiento de Almagro colaboró igual-
mente en esta primera edición.

Entre las entidades participantes en este primer en-
cuentro citaremos a: Genís Matabosch-Circus Art 
Foundation, Institut del Teatre, Pepa Cases Dansa-Tea-
tre, Consejo Superior de Investigaciones Científicas 
(CSIC), Centro de Investigación y Recursos de las Artes 
Escénicas de Andalucía, Centro de Documentación de 
las Artes Escénicas y de la Música (CDAEM), Ballet de 
Galicia,  Centro Internacional el Títere de Tolosa, Aso-
ciación de Amigos  de la Vijanera, Museo del Traje, Fes-
tival de Circo de Albacete,  Festival Teatro Clásico de 
Almagro, Festival de Música y Danza de Granada y la 
Casa de la Danza de Logroño.

La inauguración contó con la participación del alcalde 
de Almagro, Francisco Ureña; la directora del Museo Na-
cional de Artes Escénicas, Beatriz Patiño; y el director 
general de Artes Escénicas y Música, Javier Monsalve.

Patiño destacó que las jornadas nacen con la voluntad 
de “abrir el museo”: convertirlo no solo en un lugar de-
dicado a la conservación y la memoria, sino también en 
un espacio vivo para el diálogo, la comunicación, la re-
flexión y la participación. Esa vocación se trasladó a un 
programa centrado en el patrimonio, la conservación, 
la creación y los festivales, con las artes escénicas 
como hilo conductor.

El responsable de investigación y archivero del mu-
seo, Alfred García Femenia, coordinó las sesiones de 
trabajo de un encuentro que aspiraba a favorecer el in-
tercambio entre perfiles diversos y a propiciar nuevas 

iniciativas. “El objetivo es intercambiar experiencias, 
reflexionar y, quizá, que surjan proyectos interesantes y 
nuevas ideas”, señaló la directora del museo.

Por su parte, Javier Monsalve subrayó el carácter na-
cional de la institución almagreña y su evolución desde 
el antiguo Museo del Teatro. En su intervención, defen-
dió la necesidad de seguir reforzando sus recursos, su 
equipo y su capacidad para responder al reto de cus-
todiar y difundir el patrimonio de las artes escénicas 
españolas.

Las primeras jornadas confirman así una nueva etapa 
para el museo: una institución que preserva objetos, do-
cumentos y recuerdos, pero que también busca activar 
conversaciones sobre el presente y el futuro de la es-
cena. En una ciudad estrechamente ligada a la historia 
teatral de España, Almagro suma ahora un foro de pen-
samiento compartido para quienes investigan, crean y 
mantienen viva la memoria de las artes escénicas.

Cartel jornadas de Almagro 2026 Mesa de trabajo  jornadas del encuentro Museo Nacional de Artes Escénicas de Almagro Vestuario teatral en MNAE Almagro
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Treinta años de excelencia: el legado del 
Festival Internacional de Ballet de Miami

Por Perfecto Uriel, director de la Casa de la Danza de Logroño

“Cuando bailas puedes disfrutar el lujo de ser tú mismo”
(Paulo Coelho)

Cartel del XXXI Festival Internacional de Ballet de Miami

Cumplir treinta años no es solo celebrar la permanen-
cia de un proyecto cultural; es reconocer la capacidad 
de transformar vidas, construir puentes entre culturas 
y mantener viva una de las expresiones artísticas más 
universales: el ballet.

A lo largo de estas tres décadas, el Festival Internacio-
nal de Ballet de Miami se ha consolidado como uno de 
los eventos dancísticos más importantes de América, 
convirtiendo a Miami en un punto de encuentro para 
artistas, compañías y públicos de todos los rincones 
del mundo. Más que una simple crónica conmemora-
tiva, este artículo busca ser una reflexión sobre el sig-
nificado de haber sostenido durante tres décadas un 
proyecto artístico de alcance mundial.

Cuando sus fundadores imaginaron este festival, apos-
taban por mucho más que por organizar una sucesión 
de galas. Concebían un espacio de encuentro en el 
que el ballet pudiera dialogar con el mundo, derriban-
do fronteras geográficas, políticas y culturales. Aquella 
visión, que pudo parecer ambiciosa en sus inicios, hoy 
constituye una realidad consolidada.

Antes de entrar en la historia, mi recuerdo y primer via-
je a Miami para participar en 2024 en el XXIX Festival 
para recibir el premio a la trayectoria “Criticism and 
Culture of Ballet” en el teatro Jackie Gleason de Mia-
mi Beach y presentar la Casa de la Danza de Logroño 
en el Miami Hispanic Cultural Arts Center ( Centro de 
Artes Culturales Hispanas de Miami), en sesión condu-
cida por Orlando Taquechel, tengo que afirmar que fue 
una experiencia que no solo marcó un hito personal, 
sino que también fortaleció los lazos con figuras fun-
damentales de la danza contribuyendo a incrementar 
los fondos patrimoniales con piezas emblemáticas del 
ballet y la danza española que hoy forman parte del 
Museo de nuestra Casa de la Danza.

Eriberto Jiménez, director general del Festival Internacional de 
Ballet de Miami

Cartel de la presentación de la Casa de la Danza de Logroño en Miami
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Dos artistas estelares, Rosario Suárez “Charín” -ex pri-
mera bailarina del Ballet Nacional de Cuba- y Estrella 
Morena -quien fuera pareja de baile de Antonio “el bai-
larín”- ofrecieron a Logroño unos trajes que hoy admi-
ra todo el mundo. Ese encuentro entre memoria, arte 
y patrimonio constituye el inicio perfecto para contar 
esta historia.

 Desde su creación en 1995 por Don Pedro Pablo Peña, 
el festival – desde 2018, bajo la dirección general de 
Eriberto Jiménez- ha demostrado que la danza tras-
ciende fronteras, idiomas e ideologías. Cada edición 
ha reunido a bailarines de prestigio internacional jun-
to a jóvenes promesas, ofreciendo un escenario en 
el que el talento encuentra reconocimiento y donde 
el intercambio cultural enriquece tanto a los artistas 
como a los espectadores. Este diálogo entre distintas 
escuelas, tradiciones y estilos ha sido una de las ma-
yores fortalezas del festival. Más que un escaparate 
artístico, el Festival Internacional de Ballet de Miami 
se ha consolidado como una verdadera plataforma de 
desarrollo profesional.

Uno de sus aportes más significativos ha sido la pro-
moción de la diversidad artística. Aunque el ballet 
clásico constituye su columna vertebral, el festival ha 
abierto sus puertas a propuestas contemporáneas y 
neoclásicas, reflejando la evolución constante del arte 
de la danza. Esta visión amplia ha permitido que nue-
vas generaciones descubran otras formas de expre-
sión y comprendan que la danza es un lenguaje vivo en 
permanente transformación.

En una ciudad cuya identidad se construye precisa-
mente sobre la diversidad de culturas, el Festival In-
ternacional de Ballet de Miami encontró el escenario 
ideal para demostrar que el arte es uno de los len-
guajes más poderosos de integración. Año tras año, 
bailarines provenientes de Europa, Asia, América La-
tina, Norteamérica y otras regiones han compartido el 
mismo escenario, enriqueciendo el panorama artístico 
con la diversidad de sus estilos interpretativos.

ARTÍCULO → Treinta años de excelencia: el legado del Festival 
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El impacto del festival también se extiende al ámbito 
cultural y social de la ciudad de Miami. Gracias a su 
programación internacional, ha fortalecido la identi-
dad multicultural de la ciudad, fomentando el turismo 
cultural y acercando el ballet a públicos diversos.

Cada función representa una oportunidad para demos-
trar que el arte puede convertirse en un elemento de 
cohesión social, promoviendo el respeto por la diversi-
dad y el entendimiento entre diferentes comunidades.

Otro aspecto que merece destacarse es la constancia 
de sus organizadores, quienes durante treinta años 
han enfrentado desafíos económicos, logísticos y, 
más recientemente, las dificultades derivadas de la 
pandemia, sin renunciar a la misión de mantener vivo 
este espacio de excelencia artística. Esa perseveran-
cia ha permitido que el festival continúe creciendo y 
adaptándose a los cambios sin perder su esencia.

La permanencia de un proyecto cultural durante treinta 
años nunca es fruto del azar. En estos tiempos en que 
la inmediatez parece imponerse sobre la permanencia, 
celebrar tres décadas de labor ininterrumpida adquiere 
un significado aún más profundo.  El festival demues-
tra que las instituciones culturales pueden perdurar 
cuando están sostenidas por una visión clara, una di-
rección comprometida y la convicción de que el arte 
constituye un patrimonio compartido que debe preser-
varse y transmitirse a las nuevas generaciones.

Celebrar este trigésimo aniversario implica reconocer 
una trayectoria marcada por la pasión, el esfuerzo y la 
visión de quienes creyeron que Miami podía convertir-
se en un referente internacional del ballet. Esa conti-
nuidad habla del compromiso de sus fundadores, de 
su equipo de trabajo y de una comunidad artística que 
ha comprendido que el ballet no es únicamente una 
disciplina estética, sino también un instrumento de 

Perfecto Uriel con Orlando Taquechel Estrella Morena y Perfecto Uriel con los trajes donados al museo de la Casa 
de la Danza de Logroño

Salvador Gómez, Perfecto Uriel, Orlando Taquechel y Miguel Castañet en el teatro Jackie Gleason de Miami Beach, con el Premio a la 
Trayectoria “Crítica y Cultura del Ballet”
Fotografía de Ismael Resquejo, cortesía.
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educación, diálogo y desarrollo humano. Treinta años 
después, el Festival Internacional de Ballet de Miami 
continúa demostrando que el arte posee la extraordi-
naria capacidad de unir culturas, despertar emociones 
y construir un patrimonio que trasciende generaciones.

Más allá de los premios, las ovaciones y las funciones 
memorables, el mayor triunfo del Festival Internacional 
de Ballet de Miami ha sido construir una comunidad inter-
nacional unida por la danza. Ha demostrado que el ballet 
continúa siendo un lenguaje universal capaz de emocio-
nar, inspirar y acercar culturas aparentemente distantes.

Su legado no se mide únicamente por la cantidad de 
funciones presentadas o por el número de artistas in-
vitados, sino por los miles de personas que han des-
cubierto, aprendido y encontrado inspiración gracias a 
este encuentro anual. Su historia es, en realidad, la de 
una comunidad artística que nunca dejó de creer en 
el poder transformador de la danza. Ese es, quizás, su 
mayor aporte y el motivo por el cual su legado seguirá 
creciendo durante muchas décadas más.

Treinta años después de aquella primera edición, el 
festival no solo celebra su historia, sino que reafirma 
su misión. Sigue invitando al mundo a encontrarse en 

un escenario donde la técnica convive con la sensibi-
lidad, la tradición dialoga con la innovación y el arte 
confirma, una vez más, que es una de las formas más 
nobles de tender puentes entre los seres humanos. Es, 
quizás, el legado más perdurable de sus fundadores: 
haber comprendido que un festival no se construye 
únicamente con espectáculos, sino con una visión ca-
paz de transformar una ciudad en un punto de encuen-
tro de la cultura universal.

Mientras existan artistas dispuestos a bailar y público ca-
paz de emocionarse, el Festival Internacional de Ballet de 
Miami continuará escribiendo páginas en la  historia que 
ya forman parte del patrimonio cultural internacional.

Rosario Suárez “Charín” y Perfecto Uriel junto al traje donado al museo 
de la Casa de la Danza de Logroño

Eriberto Jiménez, Estrella Morena, Rosario Suarez, Orlando Taquechel y 
Perfecto Uriel

Perfecto Uriel en la presentación de la Casa de la Danza de Logroño

ARTÍCULO → Treinta años de excelencia: el legado del Festival 
Internacional de Ballet de Miami

Perfecto Uriel con el premio a la trayectoria “Criticism and Culture of Ballet”
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Nuevas incorporaciones al patrimonio 
danzario del Museo de la Casa de la Danza 

de Logroño

Por Danza en Escena

La conservación del patrimonio material de la danza 
constituye una de las principales herramientas para 
preservar la memoria de un arte tan efímero como 
esencial. El vestuario, los diseños escénicos y los or-
namentos que han acompañado a grandes intérpretes 
trascienden su función original para convertirse en va-
liosos documentos históricos que permiten compren-
der la evolución de la danza española y reconocer el 
legado de quienes la hicieron posible. En esta línea, 
los fondos patrimoniales del Museo de la Casa de la 
Danza de Logroño han enriquecido recientemente sus 
fondos con importantes donaciones procedentes de 
destacados artistas y creadores vinculados a la danza 
española.

Fieles a este compromiso continuamos incrementan-
do los fondos museísticos gracias a la generosidad de 
artistas que depositan en esta institución piezas de ex-
traordinario valor patrimonial. Las más recientes dona-

ciones enriquecen una colección que se ha convertido 
en una referencia nacional para el estudio y la difusión 
de la historia de la danza española.

Entre las nuevas incorporaciones destaca una elegan-
te bata de cola perteneciente a Ana González (1934), 
ex bailarina principal del Ballet Nacional de España 
cuya trayectoria ha contribuido al desarrollo y difusión 
de la danza española. Una bata de cola diseñada por 
el maestro Ciro y que se utilizó para bailar “Fantasía” 
en 1977 en el Hansa Theatre (Alemania). Esta pieza 
representa no solo un ejemplo del vestuario escénico 
tradicional, sino también un testimonio del trabajo in-
terpretativo y de la riqueza estética inherente a esta 
disciplina. Pieza donada por la propia artista.

El museo incorpora igualmente dos trajes de Trini Bo-
rrull (1914-2006), una de las figuras más representa-

El patrimonio de la danza española sigue creciendo en el Museo de la Casa de la 
Danza de Logroño. La conservación del patrimonio de la danza es una labor esencial 
para mantener viva la memoria de quienes han contribuido a engrandecer este arte. 

Cada donación que se incorpora a un museo especializado representa una nueva 
oportunidad para investigar, divulgar y acercar a las futuras generaciones la riqueza 

de la historia de la danza en España.

Traje de Trini Borrull Traje de Trini Borrull

Juan Mata, Ana González y Ciro con la bata de cola donada al museo
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Cada pieza que ingresa en el museo amplía el relato 
de nuestra historia artística. Vestuarios, diseños, do-
cumentos y ornamentos dejan de ser únicamente ob-
jetos para convertirse en testimonios de una memoria 
colectiva que merece ser protegida.

Con estas nuevas donaciones, la Casa de la Danza de 
Logroño reafirma su compromiso con la conservación 
del patrimonio coreográfico español y con la transmi-
sión de un legado cultural que forma parte de la identi-
dad artística de nuestro país.

tivas de la danza española del siglo XX en las Islas 
Canarias. Perteneciente a una destacada saga de 
artistas, Trini Borrull desarrolló una brillante carrera 
como bailarina y maestra, contribuyendo decisivamen-
te a la proyección internacional de la danza española. 
La conservación de su vestuario permite documentar 
una parte esencial de su legado artístico y preservar 
la memoria de una intérprete fundamental. Esta dona-
ción nos llega de la mano del Javier del Real, bailarín, 
maestro, coreógrafo y amigo de la familia Borrull.

Especial interés documental presentan también los di-
seños originales de vestuario realizados por Juanjo 
Linares (1933-2009) y Eloy Pericet (1932-2016). Am-
bos creadores desempeñaron un papel destacado en 
la concepción estética de numerosos espectáculos, 
aportando una visión artística en la que tradición y mo-
dernidad dialogan a través del diseño escénico. Estos 
bocetos constituyen una fuente de extraordinario valor 

para investigadores, escenógrafos y estudiosos de la 
evolución del vestuario en la danza española y también 
son un testimonio excepcional de la estrecha relación 
entre la creación plástica y el arte del movimiento. Una 
donación que agradecemos a la ex primera bailarina 
solista del Ballet Nacional de Cuba y maestra de ballet 
internacional Anael Martín.

La colección de castañuelas de la Casa de la Danza se 
amplía asimismo con la incorporación de dos nuevas 
piezas. Unas castañuelas en fibra de vidrio, de la mar-
ca Lucero Tena, donadas por Javier del Real, bailarín y 
coreógrafo, con las que ha interpretado la Danza nº1 
de la Vida Breve durante su carrera profesional. El otro 
par perteneció a la bailaora bonaerense Ana Merce-
des Racca González, donadas por su alumna y amiga 
Luz Ruiz Villanueva. Más allá de su función musical, 
las castañuelas forman parte del patrimonio cultural 
e identitario de nuestro país y reflejan la evolución de 
la técnica interpretativa y de los materiales empleados 
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en su fabricación. Además de ser un instrumento inse-
parable de la danza española, su estudio y conserva-
ción resulta fundamental.

Estas incorporaciones ponen de manifiesto la impor-
tancia de la colaboración entre la comunidad artísti-
ca y las instituciones dedicadas a la conservación del 
patrimonio. Gracias a estas donaciones, el Museo de 
la Casa de la Danza de Logroño fortalece su misión 
como centro de documentación, investigación y difu-
sión, garantizando que las futuras generaciones pue-
dan conocer de primera mano los objetos que acom-
pañaron la trayectoria de algunos de los nombres más 
significativos de la danza española.

Diseño de vestuario original de Eloy Pericet

Catañuelas de Javier del Real Castañuelas de Ana Mercedes
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Albert Sans, una vida entre la tradición y 
la escena

Por Susana Pérez y Xavier Bagà

Setmana Santa, coreografia d’Albert Sans. Barcelona, 1986. Copyright: Colita Fotografía. Arxiu MAE, Institut del Teatre

Hablar de Albert Sans i Arís es hablar de una de las 
figuras imprescindibles de la danza catalana de raíz 
en la escena contemporánea. Su nombre queda unido 
para siempre al Esbart Dansaire de Rubí, pero también 
a una manera de entender la danza como un arte exi-
gente, vivo y capaz de dialogar con la escena.

Nacido en Rubí en 1932, Albert Sans entró en el Es-
bart Dansaire de Rubí en 1940, cuando tenía solo ocho 
años. En 1955 asumió la dirección artística de la enti-
dad, que dirigió hasta 1990. Bajo su impulso, el Esbart 
no se limitó a conservar repertorios populares, sino 
que desarrolló también una extensa producción de 
danzas de creación utilizando el lenguaje de la danza 
catalana de raíz proyectando ambas tendencias con 
una ambición escénica poco habitual y situó el nombre 
de Rubí dentro y fuera de Cataluña.

Su magisterio se extendió asimismo a otros esbarts. 
Desde la creación del Esbart Dansaire de Mollet, en 
1995, colaboró como asesor artístico junto a su direc-
tor, Joan Vallbona, y aportó numerosas coreografías a 
su repertorio escénico. Su influencia alcanzó también 
a agrupaciones como Bitrac Dansa de Igualada y el Es-
bart Ciutat Comtal, que incorporaron obras y propues-
tas coreográficas suyas a sus respectivos repertorios.

Una de las dimensiones más singulares de su biogra-
fía es que Albert Sans compaginó durante cincuenta 
años el negocio familiar con su trayectoria artística. Su 
familia tenía una tocinería y charcutería, y él empezó a 
llevar un puesto en el mercado de Rubí con solo dieci-
séis años. Esta actividad profesional convivió durante 
décadas con su dedicación a la danza, primero como 
bailarín y después como coreógrafo y director. La vida 
del mercado implicaba presencia cotidiana, responsa-
bilidad continuada, trabajo constante y contacto direc-
to con la comunidad local. Estos elementos permiten 
contextualizar una forma de hacer que después tam-
bién reconocíamos en su trabajo con el Esbart: dis-
ciplina, continuidad, exigencia y compromiso con un 
proyecto colectivo.

Albert era un trabajador incansable. Él mismo se defi-
nía, en relación con el Esbart, como “el primero en lle-
gar y el último en salir”, una frase que resume bien su 
carácter y su sentido de la responsabilidad. Su exigen-
cia podía parecer severa, pero nacía de una convicción 
profunda: la tradición no se mantiene viva si se trata 
con ligereza. Hay que conocerla, estudiarla, ensayarla 
y transmitirla con rigor. La danza exige método, prepa-
ración y respeto.

Participamos con Albert en los cursos Aprender a 
Enseñar, creados por Xavier Bagà, que compartimos 
durante varias ediciones. En aquellos cursos descu-
brimos también su capacidad pedagógica. Albert era 

Aires de jota, coreografia d’Albert Sans, dins l’espectacle Un país de festa de 
l’Esbart Dansaire de Mollet. Teatre Municipal Can Gomà, Mollet del Vallès, 21 

de gener de 2017. © Josep Aznar. Arxiu MAE, Institut del Teatre

Cançons de taverna, coreografia d’Albert Sans, dins l’espectacle Un país de 
festa de l’Esbart Dansaire de Mollet. Teatre Municipal Can Gomà, Mollet del 
Vallès, 21 de gener de 2017. © Josep Aznar. Arxiu MAE, Institut del Teatre



DEE 3130

ARTÍCULO → Albert Sans, una vida entre la tradición y la escena

entusiasta, estricto y generoso. Podía detenerse en un 
detalle aparentemente pequeño porque sabía que en 
la danza ningún gesto es indiferente. Enseñar, para él, 
no era repetir pasos, sino transmitir una actitud ante 
el movimiento, ante la música, ante el grupo y ante la 
cultura. Su manera de trabajar estaba atravesada por 
el oficio: preparar, observar, corregir, insistir y volver a 
empezar. Esa pedagogía de la constancia fue una de 
sus grandes lecciones.

Una de sus aportaciones más importantes fue com-
prender la danza tradicional como materia escénica. 
Albert Sans se situaba en una línea de renovación que 
tenía como referencia el Esbart Verdaguer y figuras 
como Manuel Cubeles y Salvador Mel·lo, pero supo 
dar al Esbart Dansaire de Rubí una personalidad pro-
pia. No se trataba únicamente de llevar danzas popula-
res al escenario, sino de dotarlas de estructura, fluidez, 
plasticidad y sentido artístico. En sus manos, la danza 
de raíz no perdía su vínculo con el pueblo, sino que ga-
naba una nueva dimensión escénica.

El alcance de su legado se aprecia también en la di-
fusión de sus coreografías y arreglos coreográficos 
entre numerosos esbarts. Junto al Ball de Gitanes de 
Rubí, obras como Marina, El Mortitxol, Aires de la Terra 
Alta o Bolero d’Alcúdia de Carlet, entre otras, han sido 
interpretadas por diferentes agrupaciones y continúan 
formando parte de la memoria compartida de la danza 
catalana de raíz.

Esta concepción escénica se manifestó de manera es-
pecialmente significativa en Setmana Santa, obra en 
la que Albert Sans contó con la colaboración del actor 
Enric Majó, poniendo de relieve su interés por estable-
cer un diálogo entre la danza y el teatro. La documen-
tación fotográfica que acompaña este homenaje, con 
imágenes de Setmana Santa, Aires de jota y Cançons 
de taverna, permite apreciar la amplitud y la riqueza 
de su universo artístico. Estas creaciones muestran su 
capacidad para transformar la danza catalana de raíz 
en una propuesta plenamente teatral, en la que el mo-
vimiento, la música, el vestuario, la composición del 
espacio y la interpretación forman parte de una mis-
ma concepción escénica. Las fotografías no solo do-
cumentan algunas de sus obras más representativas, 
sino que también permiten observar la continuidad de 
su repertorio en el trabajo de distintas generaciones y 
esbarts, confirmando la vigencia de un legado coreo-
gráfico que continúa siendo interpretado, transmitido 
y renovado.

El Ball de Gitanes fue para Albert Sans mucho más que 
una danza tradicional. Su profundo conocimiento de 
este patrimonio, unido a su exigencia y capacidad pe-
dagógica, contribuyó de manera decisiva a preservar-
lo, difundirlo y prestigiarlo. La Ballada de Gitanes de 
Rubí, que en 2026 reunió en una sola edición a 1200 
participantes para bailar la coreografía más emblemá-
tica de la cultura popular rubinenca, muestra hasta qué 
punto su legado sigue vivo.

Uno de los trabajos más significativos de Albert Sans 
fue Cants i danses del Llibre Vermell de Montserrat, 
donde, a partir de la investigación del padre Gregori M. 
Estrada sobre los signos de danza del manuscrito me-
dieval, transformó aquel material patrimonial en una 
propuesta escénica viva. Presentada en Montserrat 
con el Esbart Dansaire de Rubí y posteriormente en el 
Gran Teatre del Liceu, la obra ejemplifica su capacidad 
para hacer dialogar patrimonio, tradición y creación 
contemporánea.

Esta concepción de la danza como hecho teatral alcan-
zó una expresión especialmente ambiciosa en obras 
como Setmana Santa, espectáculo sobre textos de 
Salvador Espriu dirigido por Enric Majó; El Carnestol-
tes, estrenado en 1982 con música de Joaquim Serra y 
guion de Manuel Cubeles; Cant espiritual, creado para 
el Esbart Dansaire de Mollet, o Rapsòdia per a piano i 
cobla, vinculada al repertorio del Esbart Ciutat Comtal. 
En estas propuestas, la coreografía, la música, el ves-
tuario y la composición escénica se integraban en una 
concepción teatral de gran alcance.

Su trayectoria fue reconocida con distinciones rele-
vantes, entre ellas la Creu de Sant Jordi, recibida en 
1992, y la Medalla de Oro al Mérito en las Bellas Artes, 
otorgada en 1993. Pero más allá de los reconocimien-
tos, su legado permanece en las coreografías, en los 
bailarines que formó, en los docentes que aprendieron 
de él y en todos aquellos que entendieron, gracias a su 
ejemplo, que la danza tradicional catalana puede ser 
rigurosa, poética, exigente y contemporánea.

Recordar a Albert Sans es recordar a un maestro que 
unió oficio y escena sin perder nunca el vínculo con 
Rubí ni con la cultura popular que lo alimentaba. Sus 
coreografías forman parte del repertorio de diferentes 
esbarts, reflejo del reconocimiento de una obra que 
sigue viva cada vez que una nueva generación baila, 
enseña o investiga la tradición con la misma seriedad, 
pasión y respeto que él nos transmitió.

Cançons de taverna, coreografia d’Albert Sans, dins l’espectacle Un país de 
festa de l’Esbart Dansaire de Mollet. Teatre Municipal Can Gomà, Mollet del 
Vallès, 21 de gener de 2017. © Josep Aznar. Arxiu MAE, Institut del Teatre

Cançons de taverna, coreografia d’Albert Sans, dins l’espectacle Un país de 
festa de l’Esbart Dansaire de Mollet. Teatre Municipal Can Gomà, Mollet del 
Vallès, 21 de gener de 2017. © Josep Aznar. Arxiu MAE, Institut del Teatre
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Setmana Santa. Dansa de la mort de Verges, coreografia d’Albert Sans. 
Barcelona, 1986. Copyright: Archivo Colita Fotografía
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Las Galas del Festival Internacional de 
Ballet de Miami recuperan su razón de ser 

y su lustre

Por Orlando Taquechel/ Artburst Miami

Terminó por todo lo alto el 31.º Festival Internacional 
de Ballet de Miami (IBFM, por sus siglas en inglés), con 
dos funciones en el Fillmore Miami Beach, que lo posi-
cionaron como su mejor edición desde la pandemia de 
COVID, y sus Galas, como las más cercanas a la idea 
original de Pedro Pablo Peña, su fundador.

Definitivamente, los tiempos son otros y, en ocasiones, 
circunstancias imposibles de controlar —la problemá-
tica de las visas para los artistas invitados, las limi-
taciones del presupuesto, el cambio de uso del teatro 
Jackie Gleason y la renovación del Miami-Dade County 
Auditorium— le han dificultado a su director actual, Eri-
berto Jiménez, ofrecer una Grand Classical Gala (Gran 
Gala Clásica) a la altura de las expectativas: con un 
buen programa integrado por obras de ballet clásico, 
interpretadas por grandes artistas (de ahí su título).

La llamada Closing Gala of the Stars (Gala de Clausu-
ra de las Estrellas) del día siguiente, el domingo en la 
tarde, siempre ha sido más fácil de armar porque, de 
alguna manera, ha devenido en una selección de lo 
mejor presentado en el festival.

Pero este año hay motivo para festejar, porque ambas 
funciones ofrecieron programas irreprochables, lo que 
ha significado un renacer para las galas del IBFM.

En la Grand Classical Gala del sábado 15 de agosto 
se presentaron trece obras, casi todas fueron pas de 
deux. Algo parecido ocurrió en la Closing Gala of the 
Stars, con algunos títulos repetidos. Siete países (Bra-
sil, Canadá, Colombia, Italia, México, Uruguay y USA) 
fueron representados por 12 compañías, de las cuales 
5 eran norteamericanas. Solo dos eran locales: Arts 
Ballet Theatre of Florida (ABFT) y Cuban Classical Ba-
llet of Miami (CCBM).

La función del sábado abrió con la entrega del premio 
“A Life for Dance” a Carlos Veitía, coreógrafo y bailarín 
dominicano, fundador de la compañía de danza Ballet 
Concierto y director del Teatro Nacional Eduardo Bri-
to.  En la función del domingo se dio a conocer que el 
premio “Criticism and Culture of Ballet” fue para Chris-
tine Jowers, fundadora y editora de la plataforma digi-
tal “The Dance Enthusiast”, quien no estuvo presente.

Emily Estrada y Ataru Matsuya, de Arts Ballet Theatre of Florida (ABTF), en 
el pas de deux de "Festival de las Flores de Genzano" de August Bournonville. 
(Fotografía de Simon Soong, cortesía de Miami Hispanic Ballet/International 

Ballet Festival of Miami)

Marize Fumero y Marco Micov, del Milwaukee Ballet, en el pas de 
deux de "Romeo y Julieta", con coreografía de Arionel Vargas. (Fotografía 

de Simon Soong, cortesía de Miami Hispanic Ballet/International Ballet 
Festival of Miami)

Laura Barbosa y Eduardo Diez, del Ballet de Monterrey (México), en 
el pas de deux de "La Bella Durmiente" de Marius Petipa. (Fotografía 

de Simon Soong, cortesía de Miami Hispanic Ballet/International 
Ballet Festival of Miami)

Rachelle Buriassi y Esnel Ramos, de Les Grands Ballets Canadiens (Canadá), en el adagio de 
Frigia y Espartaco del ballet “Espartaco”, de Yuri Grigorovich.  (Fotografía de Simon Soong, 

cortesía de Miami Hispanic Ballet/International Ballet Festival of Miami)
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El programa artístico de la Grand Glassical Gala comen-
zó de manera placentera con el coqueteo de los encan-
tadores Emily Estrada y Ataru Matsuya, de Arts Ballet 
Theatre of Florida (USA), en el  pas de deux  del ballet 
"Festival de Flores en Genzano" de August Bournonville.

Inmediatamente después, se presentó el pas de deux de 
"Romeo y Julieta", a cargo de la siempre formidable Ma-
rize Fumero —acompañada por Marco Micov y repre-
sentando al Milwaukee Ballet—, en una actuación pre-
miada en ambas funciones con una cálida ovación.

A continuación, Laura Barbosa y Eduardo Diez, dos in-
térpretes dotados de una elegancia innata y descon-
certante, procedentes del Ballet de Monterrey (Méxi-
co), se erigen en el descubrimiento más agradable de 
esta edición al bailar con impoluta ecuanimidad el pas 
de deux de “La Bella Durmiente”. 

Tres  pas de deux  reconocidos como “caballos de ba-
talla” espectaculares — omnipresentes en las galas de 
concierto — completaron la primera parte del programa: 
“Diana y Acteón”, “Aguas Primaverales” y “El Corsario”. 

Danna Sandoval y Andrés Felipe, de la Compañía Co-
lombiana de Ballet (Colombia) —que dirige José Ma-
nuel Ghiso— fueron asertivos en “Diana y Acteón”; 
Brenna Mulligan y Luciano Perotto, de Ballet San Anto-
nio, aprovecharon al máximo cada instante del brevísi-
mo “Aguas Primaverales” de Asaf Messerer; Ana Paula 
Montero y Emanuel Talongo, de la Compañía Nacional 
de Danza (México), sobresalieron en “El Corsario”, que 
cerró la primera parte del programa. 

Después del intermedio, Chanell Cabrera y Ariel Martínez, 
del Washington Ballet, se entregaron apasionadamente 
a la interpretación de “Finding Lights” (Buscando Luces), 
una interesante coreografía de ballet contemporáneo.

En las galas de concierto con artistas invitados, es in-
evitable que se repitan algunas obras. Los participan-
tes quieren mostrar lo que consideran su mejor trabajo. 
Casi siempre “adaptado” para causar asombro positivo. 
El público lo sabe e incluso lo agradece.  ¿Quién quiere 
ser testigo de una experiencia fallida? 

Así las cosas, “Diana y Acteón” regresó a cargo de 
Ihosvany Rodríguez y Natalie Álvarez, del CCBM, que 
también dirige Eriberto Jiménez. La experiencia de Ro-
dríguez y la belleza estatuaria de Álvarez, sumadas a 
la autoridad de sus alardes técnicos, constituyen una 
apuesta ganadora.

El virtuosismo interpretativo de Rachele Buriassi y 
Esnel Ramos, de Les Grands Ballets Canadiens (con 
sede en Montreal, Canadá), es la esencia del exquisito 
trabajo de pareja que los hace ideales para bailar “Ta-
lismán”, un pas de deux con música de Riccardo Drigo 
y coreografía de Marius Petipa, programado inmedia-
tamente después.

Pero hay que reseñar que fue en la Gala de Clausu-
ra, glosando con maestría el adagio de Frigia y Espar-
taco del ballet “Espartaco”,  con música de Aram Ja-
chaturian y coreografía de Yuri Grigoróvich, cuando 
ofrecieron una actuación de inefable espiritualidad por 
la que 2026 será recordado como “el año en que Bu-
riassi y Ramos visitaron Miami y conmovieron a los 
espectadores hasta las lágrimas”.

Definitivamente, ellos pusieron las cosas difíciles a los 
que vendrían después, pero el Ballet Nacional Sodre 
(Uruguay) tenía reservado un arma secreta para com-
petir: el carisma explosivo del brasileño João Víctor 
Monteiro, un intérprete idóneo para el papel del mer-
cader Lankendem en el ballet "El Corsario", que se nos 
presenta en la escena en la que pretende vender a la 
esclava Gulnara, interpretada por Yasmin Lomondo.

El carácter canallesco del  pas d’esclave  (paso de la 
esclava) versionado por Anna María Holmes, que 
Monteiro y Lomondo bailan en estado de gracia, es el 
antídoto ideal para la dulce sensación lastimera que 
"Espartaco" ha dejado en la audiencia.

Danna Sandoval y András Felipe Ángel, de la Compañía Colombiana 
de Ballet (Colombia), en el pas de deux "Diana y Acteón" de Agrippina 

Vaganova. (Fotografía de Simon Soong, cortesía de Miami Hispanic Ballet/
International Ballet Festival of Miami)

Brenna Mulligan y Luciano Perotto, del Ballet San Antonio, en “Aguas 
Primaverales”, de Asaf Messerer. (Fotografía de Simon Soong, cortesía de 

Miami Hispanic Ballet/International Ballet Festival of Miami)

Ana Paula Montero y Emanuel Tolongo, de la Compañía Nacional de 
Danza (México), en el pas de deux del ballet “El Corsario” de Marius 

Petipa.  (Fotografía de Simon Soong, cortesía de Miami Hispanic Ballet/
International Ballet Festival of Miami)

Ihosvany Rodríguez y Natalie Álvarez, del Cuban Classical Ballet de Miami, 
en “Diana y Acteón”, de Agrippina Vaganova. (Fotografía de Simon Soong, 
cortesía de Miami Hispanic Ballet/International Ballet Festival of Miami)
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Monteiro es un rufián tan divertido que nos hace olvi-
dar la historia de Frigia y Espartaco desde el instante 
en que extiende un brazo hacia adelante, con la palma 
de la mano hacia arriba, apunta a Gulnara y busca un 
comprador. No hay duda alguna:  el Lankendem de 
Monteiro es un placer culpable ineludible.

El único solo del programa, que vino después, resultó 
ser un tributo al estilo personalísimo de Mina, la legen-
daria cantante pop italiana. “Vedrai Vedrai” es el título 
de la canción que escuchamos y el motivo de inspira-
ción para el coreógrafo e intérprete Nicola Marchionni, 
de Amici di Maria De Filippi (Italia). Hay tanta hones-
tidad en el desborde histriónico de la ejecución desa-
fiante de Marchionni que el resultado elude la crítica.

Todavía hay tiempo para otros dos pas de deux de la 
autoría de Marius Petipa, que garantizan la aceptación 
de los amantes del espectáculo brillante: "El Corsario" 
(otra vez, ¿por qué no?) y "Don Quijote".

El primero, interpretado por  dos atinados bailarines: 
Brenna Mulligan y Luciano Perotto, del Ballet San Anto-
nio. El segundo, bailado con entusiasmo contagioso por 
Marcella Trindade Borges y Emerson Ferreira, del Ballet 
do Theatro Municipal do Rio de Janeiro (Brasil),  sirve 
para cerrar la función a la altura de las expectativas. 

En la Gala del domingo abundaron los aciertos, tanto 
entre quienes repitieron la entrega como entre quienes 
aprovecharon la oportunidad para demostrar versatili-
dad, algunos de ellos en obras de estilo contemporáneo.

Entre todos los participantes, solo dos intérpretes no 
habían actuado en la gala anterior: Nora Yun Schaefer 
y Andreas Cross, ambos de Arts Ballet Theatre of Flo-
rida. Ellos bailaron un agradable dueto titulado “Dan-
zón”, con música de Antonio Márquez y coreografía de 
Yanis Pikieris.

Por su parte, Brenna Mulligan y Luciano Perotto tuvie-
ron la responsabilidad de cerrar el programa y clau-
surar el festival. Algo que hicieron con un “Corsario” 
incluso más seguro y extrovertido que el de la noche 
anterior.

En conclusión, hay que celebrar que las galas del IBFM 
han recuperado su razón de ser y su lustre.

ArtburstMiami.com es una fuente mediática sin fines de lucro 
dedicada a las artes que presenta historias frescas y originales de 
escritores especializados en teatro, danza, artes visuales, cine, 
música y más.

Marcella Borges y Emerson Ferreira, del Ballet do Theatro Municipal do Rio 
de Janeiro (Brasil), en el pas de deux de "Don Quijote" de Marius Petipa. 

(Fotografía de Simon Soong, cortesía de Miami Hispanic Ballet/International 
Ballet Festival of Miami)

Yasmin Lomondo y João Victor Monteiro, del Ballet Nacional Sodre, en 
el pas d’esclave del ballet "El Corsario", con coreografía de Anna Marie 

Holmes. (Fotografía de Simon Soong, cortesía de Miami Hispanic Ballet/
International Ballet Festival of Miami)

Nicola Marchionne, de Amici di Maria De Filippi (Italia), en “Verai Verai”, 
un solo de su propia creación. (Fotografía de Simon Soong, cortesía de Miami 

Hispanic Ballet/International Ballet Festival of Miami)

Chanell Cabrera y Ariel Martínez, del Washington Ballet, en “Finding 
Lights” (Buscando Luces), de Edward Liang. (Fotografía de Simon Soong, 
cortesía de Miami Hispanic Ballet/International Ballet Festival of Miami)

ARTÍCULO → Las Galas del Festival Internacional de Ballet de Miami 
recuperan su razón de ser y su lustre

https://www.artburstmiami.com/
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Cuando el telón baja, la danza permanece. 
Dos exposiciones en Burgos y Logroño 

reivindican el vestuario como memoria viva 
del movimiento

El vestuario de danza no se limita a acompañar una co-
reografía. Sobre el escenario, un volante puede prolon-
gar un giro; una zapatilla, sostener años de disciplina; 
un boceto, anticipar el modo en que un cuerpo habitará 
el espacio. Fuera de él, esas piezas se convierten en 
archivo: conservan la memoria de quienes las diseña-
ron, las vistieron e hicieron bailar.

Dos exposiciones recientes, celebradas en Burgos y 
Logroño, han puesto el foco en ese patrimonio desde 
perspectivas complementarias. Una se detiene en la 
espectacularidad y la complejidad de la bata de cola, 
icono indiscutible del flamenco. La otra explora los 
cruces entre cuerpo, indumentaria, fotografía y crea-
ción plástica. Ambas parten de una misma certeza: in-
cluso cuando el movimiento se detiene, la danza sigue 
hablando a través de sus objetos.

La bata de cola: un cuerpo dentro del cuerpo
Durante dos meses, la sala de exposiciones del Teatro 
Principal de Burgos acogió La bata de cola, reina del bai-
le flamenco, una muestra compuesta por quince piezas 
pertenecientes a artistas españolas. La propuesta ofre-
cía un recorrido por la historia, la evolución y el poder 
escénico de una de las prendas más reconocibles —y 
exigentes— del baile flamenco.

Más que un vestido, la bata de cola es una extensión 
del cuerpo de la bailaora. Su larga cola transforma el 
desplazamiento, amplifica los giros y convierte cada 
recogida en una coreografía paralela. Dominarla exige 
técnica, fuerza, precisión y una conciencia extrema del 
espacio. La intérprete no se limita a llevarla, aprende a 
escuchar su peso, a medir su vuelo y a integrarla en su 
propio lenguaje.

La selección reunida en Burgos permitía observar la ri-
queza de formas, tejidos y acabados que ha acompaña-
do a esta prenda a lo largo del tiempo. Las quince batas 
componían, en conjunto, una historia visual del flamen-
co y de las mujeres que han contribuido a ensanchar-
lo desde los escenarios. Cada una guardaba su propia 
identidad, pero todas remitían a una tradición viva, en 
constante transformación.

Hay algo especialmente revelador en contemplar una 
bata de cola fuera de escena. Privada de música, luz y 
movimiento, permite detenerse en su construcción y en 
la dificultad técnica que encierra. La quietud de la sala 
hacía visible, precisamente, todo el movimiento conte-
nido en cada volante.

Por Danza en Escena
Fotografías cortesía de la Casa de la Danza de Logroño

Cartel exposición en Burgos Cartel esposición Logroño

La Bata de cola, reina del baile flamenco

Batas de cola en la exposición de Burgos
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La danza como imagen, diseño y materia
En Logroño, la sala de exposiciones del Ayuntamien-
to presentó Cuerpo, arte, movimiento y expresión, una 
muestra que reunía las últimas incorporaciones de 
vestuario al museo de la Casa de la Danza, junto a co-
lecciones vinculadas a la memoria y la representación 
artística de este arte.

El recorrido proponía distintas maneras de mirar la 
danza. Las nuevas prendas llegadas al museo apare-
cían como testimonios materiales de la escena: piezas 
que, una vez finalizada su vida sobre las tablas, per-
miten reconstruir estéticas, épocas y modos de enten-
der el cuerpo del bailarín. En sus costuras permanece 
tanto la imaginación de quienes las crearon como la 
huella de quienes les dieron vida.

La exposición incluía también una veintena de fotogra-
fías de la colección La Danse, ça tourne. Frente al carác-
ter efímero de una función, la fotografía ofrece la posi-
bilidad de suspender un instante. Un salto, una postura 
o un gesto quedan fijados en el tiempo y revelan la ar-
quitectura del movimiento, energía, tensión y expresión.

Otro de los apartados estaba dedicado a Danza entre 
pinceles, una colección de zapatillas intervenidas por 
artistas de todo el mundo. Convertidas en soportes 
creativos, estas piezas únicas abandonan su función 
escénica para adquirir una nueva dimensión plástica. La 
propuesta tendía puentes entre disciplinas y demostra-
ba que un objeto cotidiano para el bailarín puede multi-
plicar sus significados al pasar por otras manos.

El itinerario se completaba con una veintena de dise-
ños de batas de cola de José Antonio Arroyo. Los di-
bujos permitían asomarse al instante previo a la con-
fección: aquel en el que la prenda es todavía una idea y 
el movimiento comienza a imaginarse sobre el papel. 
Líneas, colores y volúmenes anticipándose al diálogo 
futuro entre tejido y cuerpo.

El archivo de lo efímero
Aunque distintas en planteamiento, las dos exposicio-
nes compartían una misma voluntad: preservar y di-
fundir el patrimonio de la danza. Burgos concentraba 
su mirada en una pieza esencial del baile flamenco; 
Logroño abría el foco hacia el vestuario, la fotografía, 
el diseño y la intervención artística.

Ambas muestras recuerdan que la danza no desapa-
rece por completo cuando cae el telón. Permanece en 
los vestidos, las zapatillas, los bocetos y las imágenes; 
también en las instituciones que conservan estos ma-
teriales y los devuelven a la mirada del público. Expo-
nerlos es reconocer que la historia de la danza se es-
cribe tanto sobre el escenario como fuera de él.

En Burgos, quince batas de cola revelaron la grande-
za de una prenda convertida en símbolo. En Logroño, 
vestuario, fotografías, diseños y zapatillas interveni-
das mostraron los múltiples vínculos entre cuerpo y 
creación. Dos exposiciones distintas unidas por una 
idea luminosa: cuando el movimiento cesa, sus obje-
tos continúan contando la historia. Dos exposiciones 
que han sido apreciadas por más de 2.000 visitantes 
y que quedan a disposición de quien tenga interés en 
acercarlas hasta su ciudad.

La danse, ça tourne! Vista general exposición Logroño
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Larumbe Danza: 30 años de legado, 
innovación y futuro sobre el escenario

Hay compañías que marcan un tiempo y otras que lo 
trascienden. Larumbe Danza pertenece a esa segunda 
estirpe. Lo que comenzó como el sueño de una coreó-
grafa pionera, Karmen Larumbe, que fundó su compa-
ñía homónima en Bruselas en 1971 tras una trayectoria 
forjada entre Argentina, Bélgica y España, se convirtió, 
a partir de 1996, en un legado artístico de primer orden 
cuando su hijo, Juan de Torres, junto a Daniela Mer-
lo, asumieron la dirección y el testigo estilístico de la 
formación. Hoy, casi tres décadas después de aquel 
relevo, Larumbe Danza o simplemente Compañía LD, 
es una de las formaciones más prolíficas de la danza 
contemporánea en España, con cerca de un centenar 
de obras estrenadas, presencia en cuatro continentes 
y 32 países, y un sello propio que ha sabido fusionar el 
movimiento con las tecnologías más avanzadas.

Un viaje de ida y vuelta
La historia de Larumbe Danza es también la historia de 
una mirada que vuelve a casa. Juan de Torres y Danie-
la Merlo supieron leer el ADN de la herencia de Karmen 
y proyectarlo hacia el futuro, incorporando un enfoque 
integrador de disciplinas artísticas que ha definido la 
identidad de la compañía. Desde el año 2001, Larum-
be Danza reside en Coslada, dentro del Programa de 
Compañías Residentes de la Comunidad de Madrid, un 
hogar desde el que diseña actividades para difundir y 
apoyar la danza contemporánea como realidad cultu-
ral pujante e instrumento participativo y educativo.

La compañía ha recibido el apoyo continuado de la 
Comunidad de Madrid, el Ayuntamiento de Coslada, 
el Ministerio de Cultura a través del INAEM, así como 
de entidades como AECID, AC/E, los Institutos Cervan-
tes y las Embajadas de España en distintos países. Un 
respaldo institucional que habla de la solidez de un 
proyecto que ha sabido mantenerse firme durante tres 
décadas de creación ininterrumpida.

Danza e hipermedia: pioneros en el arte del 
movimiento digital
Uno de los rasgos que distingue a Larumbe Danza es 
su condición de pionera en España en la creación de 
espectáculos de danza hipermedia. La compañía fue 
de las primeras en fusionar las nuevas tecnologías 
—el 3D, el mapping, los entornos digitales— con las 
artes del movimiento, dando lugar a experiencias in-
mersivas e interactivas que han culminado en su más 
ambicioso proyecto:  STAGE_ON, una plataforma que 
expande los límites del escenario y sitúa al espectador 
en el centro de la experiencia.

LD2: Un impulso al futuro
La apuesta por el relevo generacional no es una decla-
ración de intenciones, sino una realidad consolidada. 
El proyecto LD2 Compañía Joven de Coslada nace del 
plan de formación que los Talleres Larumbe han desa-
rrollado durante más de una década en el municipio, 
acompañando al alumnado desde la infancia hasta la 

30 aniversario: Juan de Torres y Daniela Merlo

Por Danza en Escena
Imágenes cortesía de Larumbe Danza

Tres décadas después de que Juan de Torres y Daniela Merlo tomaran el testigo 
de Karmen Larumbe, la compañía afincada en Coslada celebra su 30 aniversario 

con una gala histórica y un programa de actividades que reivindican la danza 
contemporánea como lenguaje vivo, inclusivo y en constante evolución.

Espectaculo para los más jóvenes Larumbe Danza
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edad adulta. LD2 no es solo una compañía joven: es 
un puente hacia la profesionalización, un espacio don-
de las dotes y las inquietudes artísticas encuentran el 
rigor y la experiencia necesarios para dar el salto al 
ámbito profesional de las artes escénicas.

Programa de actividades: 30 Aniversario
Para celebrar estas tres décadas, Larumbe Danza ha 
preparado un programa de actividades que refleja su 
compromiso con la formación, el diálogo intergenera-
cional y la excelencia artística.

Actividad en el Conservatorio Superior de Danza Ma-
ría de Ávila de Madrid.  Actividad Escuela Profesional 
de Danza de Castilla y León, Ana Laguna de Burgos. 
Coloquio con diferentes artistas y Cías. Tendrá lugar 
un Encuentro de Danza y un coloquio bajo el título “La 

danza y las nuevas generaciones”. Un espacio de re-
flexión sobre el presente y el futuro de una disciplina 
que, como la danza, se reinventa constantemente.

Gala 30 Aniversario
El broche de oro será una gala única e irrepetible que 
reunirá sobre el escenario a algunas de las figuras más 
destacadas de la danza nacional e internacional. Esto 
será el día 2 de octubre de 2026 en el Teatro Munici-
pal de Coslada a las 19:00h con la participación de 
la Compañía Nacional de Danza de España, con su 
directora Muriel Romero y la Compañía Nacional de 
Ecuador, dirigida por Jorge Alcolea. Además contará 
con artistas invitados como Lucía Lacarra  — bailari-

na y directora artística y Matthew Golding — bailarín y 
coreógrafo. A ellos también se unirá el Conservatorio 
Superior de Danza María de Ávila, representado por su 
directora Eva López Crevillén

Una constelación de talento que convierte esta gala en 
una cita ineludible para los amantes de la danza y para 
todos aquellos que quieran ser testigos de un hito: tres dé-
cadas de una compañía que ha demostrado que la danza 
contemporánea no solo tiene historia, sino mucho futuro.

Larumbe Danza: 30 años y un centenario de obras
Decía Karmen Larumbe que la danza es el lenguaje 
invisible del alma. Treinta años después, Juan de To-
rres y Daniela Merlo siguen escribiendo frases con 
ese lenguaje, sobre escenarios de todo el mundo, pero 
siempre con la mirada puesta en Coslada, el lugar des-
de el que la compañía sigue tejiendo redes, forman-
do nuevas generaciones y demostrando que la danza 
contemporánea es, ante todo, una forma de encuentro.

Juan de Torres impartiendo clase

Larumbe Danza
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