








L.E.V. Festival
PAÍS España LUGARES Teatro de la Laboral, LABoral Centro de Arte,
Escuela Superior de Arte Dramático de Asturias, Iglesia de la
Laboral.

L.E.V., o Laboratorio de Electrónica Visual, es el espacio en el que la músi-
ca electrónica y las artes visuales y escénicas se unen como nueva forma
de expresión artística con el objetivo de acercar al público una selección
de los trabajos más interesantes de creadores locales e internacionales,
tanto de jóvenes talentos como de artistas ya consagrados.

El Festival, diseñado y concebido por el colectivo asturiano Datatrón 0x3F,
coproducido por el Teatro de la Laboral y con LABoral Centro de Arte y
Creación Industrial como patrocinador principal, vuelve con su tercera edi-
ción a Laboral Ciudad de la Cultura. 

Continuando con la línea iniciada en la pasada edición, tanto a nivel de
programación como de intervención sobre nuevos espacios, L.E.V. 09
repartirá sus actividades entre el Teatro de la Laboral, LABoral Centro de
Arte, la Iglesia y la Escuela Superior de Arte Dramático de Asturias.

Las pasadas ediciones contaron con el directo audiovisual de Plaid & Bob
Jaroc, Alexander Hacke & Danielle de Picciotto, los directos de Mouse on
Mars, Bugge Wesseltoft o Apparat, y las muestras de nuevos talentos
como Lego my Ego, .tape. o Fuss! L.E.V. 08 significó la consolidación del
proyecto gracias a propuestas como Kindertotenlieder de Gisèle Vienne,
KTL y Dennis Cooper, Siren de Ray Lee o los directos de M83, Frank Brets-
chneider, The Black Dog, Monolake & Deadbeat y Clark, entre otros.

L.E.V., cuyas siglas rinden homenaje a Lev Thermen (científico ruso padre
de los sintetizadores actuales) presenta en esta tercera edición propuestas
como Tulse Luper Vj Performance de Peter Greenaway, el showcase de
Raster-Noton con directos de Alva Noto, Byetone y el proyecto Signal.
Esta edición también contará con el último trabajo del coreógrafo portu-
gués Rui Horta junto con el grupo Micro Audio Waves, artistas como la
alemana AGF o el holandés Kettel, la performance LOSS LAYERS, creación
de Fabrice Planquette con las coreógrafas japonesas Yoko Higashino y
Yum, así como el nuevo proyecto de la coreógrafa griega Apostolia Papa-
damaki, Electric Girl, con música en directo de Blaine Reininger (miembro
de Tuxedomoon).

1 . 2
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Concepto, Coreografía: Anouk van Dijk; Interpretación: Nina Wollny, Birgit Gunzl, Philipp Fricke,
Angie Mueller; Música: Robert van Heumen; Diseño de luces: Isabel Nielen/Koen van Oosterhout/
Anouk van Dijk; Dramaturgia: Jerry Remkes; Equipo técnico: Koen van Oosterhout, Anton Abbes;
Producción: Erin Coppens



anoukvandijk dc

STAU

PAÍS Países Bajos DURACIÓN 65 min. 
LUGAR Caja Escénica del Teatro AFORO limitado

¿La cabeza sudorosa de un bailarín en su regazo? ¿un
cuerpo que hace un aterrizaje forzoso en su rodilla?
¿una mujer que baila a pocos centímetros de su espal-
da? Todas estas sensaciones se pueden experimentar
en STAU.

STAU disuelve fronteras tradicionales teatrales para exa-
minar la relación entre el espectador y el artista y
transformar la experiencia de la danza contemporánea.
Gestos íntimos, exactos, se transforman en movimien-
tos dinámicos, espectaculares, rápidos y precisos.
Mientras STAU desarrolla el cambio de espacios y de
movimientos, el espectador y el artista viven una rela-
ción cada vez más estrecha. Humor, movimiento… todo
ello conduce al espectador de STAU hacia una emoción
íntima.

La coreógrafa Anouk van Dijk puso en marcha su pro-
pia compañía de danza en 1998 y ha adquirido fama
internacional durante los últimos cuatro años, con giras
por Europa, América del Norte, Asia, Rusia y Australia.
Anouk van Dijk entrena a sus bailarines en su propio
estilo de baile: la Countertechnique.

8 . 9
mayo

20.30 h
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Producción: Igor Kecman; Productor Ejecutivo: Film House Bas Celik, Belgrado Serbia; Director de
Fotografía: Alexandar Ilic, Belgrado Serbia; Cámara: Dragan Rakicevic, Belgrado Serbia; Sonido:
Goran Stipanic, Belgrado Serbia; Luz: Living Films Entertainment, Siamlite, Bangkok Tailandia; Edición:
Ramon Coelho - Netherlands Media Art Institute, Montevideo, Ámsterdam Holanda; Fotografía: Director:
Attilio Maranzano, Berlín Alemania; Ayudante: Gaia Bartolini, Berlín Alemania; Coordinación de Proyec-
to: Outh Litthavong; Arquitectos: Tei Carpenter, Jolie Kerns, Toshiko Mori Studio, Nueva York;
Construcción de la casa y del mobiliario: Jean-Pierre Cuomo, Naturaliamoulage, Luang Prabang
Laos; Participantes de Luang Prabang: Alanya Keovonglar, Aliya Khamsy, Bounlom, Chanthasone
Chaleunsinh, Chonny Seangta, Dalakham Suphanthong, Houmphan Philavan, Khamlah Manisuk, Linda
Phommavong, Melita Chanthavong, Ninthana Mungkurdet, Nitta Phommavong, Phatthanavong
Sitthiphong, Phetoulay Souphanthong, Phetsuda Vannapha, Philarda Keodala, Phonesanit Vonechit,
Piksavanh Parignathong, Saiyavong Tandala, Salinthip Phouangmalay, Sitthikone Keomanithieng,
Sonethavy Vilaysak, Suvanny Sisuphan, Tatun Seangra, Vannavong, Visanon Paseurhkun y Vithana
Lattana; Con el agradecimiento especial a: France Morin, Directora de Proyectos - The Quiet in the
Land, Nueva York EE. UU; Sr. Bounkhong - Departamento de Información y Cultura, Luang Prabang Laos;
Lee Nortoua - Chamán, Luang Prabang Laos; Francis Engelmann, Consultor - The Quiet in the Land -
Luang Prabang Laos; beaumontpublic gallery / Luxemburgo y París; Chanpheng Singpheth, Director -
Centro Cultural Infantil, Luang Prabang Laos; Sr. Sengkeo Pasertkoun, Coordinador de Programas y
Educador - Centro Cultural Infantil, Luang Prabang, Laos; Sra. Noukham Sisuphanh, Coordinadora de
Programas y Educadora - Centro Cultural Infantil, Luang Prabang, Laos; Restaurante L'Elephant, Luang
Prabang Laos; Le Café Ban Var Sene, Luang Prabang Laos; Restaurante 3 Nagas, Luang Prabang Laos
Producido en colaboración con "The Quiet in the Land"
Con el alto patrocinio del Departamento de Información y Cultura, Luang Prabang Laos, UNESCO
(Organización de las Naciones Unidas para la Educación, la Ciencia y la Cultura). Con la colaboración
de Galerie Guy Bärtschi, Ginebra; Teatro de la Laboral, Ciudad de la Cultura, Gijón España.

´ ´
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Marina Abramovic

8 Lessons on Emptiness
with a Happy End 
PAÍS Serbia / Países Bajos LUGAR Iglesia de la Laboral
HORARIOS VISITA VÍDEO-INSTALACIÓN de 11:00 a 14:00
y de 16:30 a 19:30
Inauguración el 29 de mayo: presentación del making off en el
Teatro de la Laboral

La obra más reciente de Marina Abramovic, 8 Lessons on Emptiness
with a Happy End (Ocho lecciones sobre el vacío con final feliz), trans-
mite una profunda preocupación por los excesos de las
representaciones contemporáneas de la violencia. Abramovic nos llena
de impactantes imágenes de personas sufriendo a través de una com-
pleja video-instalación que debe entenderse como contrapunto a las
incontables atrocidades que vemos representadas constantemente. Es
la recreación de una guerra representada por niños.

La obra surge de la experiencia de Marina Abramovic en Laos, al obser-
var que todos los niños tenían armas de juguete. A partir de ahí crea
una compleja obra de vídeo multicanal. Abramovic inyecta calma en el
paisaje a través de “tomas estáticas” de una cascada, una isla y un
Árbol del espíritu; y después, introduce un conflicto estilizado: las nego-
ciaciones, la batalla, el transporte de los cautivos, el de los heridos, la
ejecución, etc.

Junto con la instalación, Abramovic realiza una serie de fotografías que
tituló Family, en las que posa con niños del lugar armados con sus jugue-
tes de plástico. Trece fotografías de gran formato que reflejan, en todos los
casos, diferentes fases de la guerra de una manera esencialmente distin-
ta a la utilizada por la fotografía documental al uso.

Marina Abramovic es una artista que defiende que, en la creación, hay
que enfrentarse a las propias limitaciones y ella lleva su arte hasta los
mismos límites de resistencia de su propio ser.

Del 29 mayo
al 30 junio
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Philip Glass

Una velada de Música de Cámara

PAÍS Estados Unidos DURACIÓN 80 min. aprox.
LUGAR Teatro de la Laboral

Compositor estadounidense de música minimalista,
Philip Glass estudió Filosofía en la Universidad de Chi-
cago pero su interés pronto se orientó hacia el estudio
obsesivo de la música y la exploración de caminos
menos convencionales, colaborando con músicos
orientales como Ravi Shankar.

Revolucionario de la música de su tiempo, es un hito en
el panorama musical de los 70. Pionero en distintos
ámbitos, desde la gran ópera, la ópera de cámara o las
sinfonías, a las bandas sonoras de películas como
Kundun, de Martin Scorsese, El show de Truman y El
Ilusionista, Philip Glass ha sido galardonado en nume-
rosas ocasiones y es Doctor Honoris Causa por tres
universidades.

En este concierto le acompañan Wendy Sutter (chelo) y
Mick Rossi (percusión). Wendy Sutter se ha labrado una
excelente reputación internacional por su dominio del
repertorio clásico y contemporáneo. Tanto como solista
como intérprete de cámara ha actuado en las mejores
salas de conciertos de todo el mundo. Mick Rossi es
pianista, compositor y percusionista; conocido por sus
colaboraciones en el circuito musical de downtown de
Nueva York y descrito como uno de los músicos con
más talento y carisma de Nueva York.

30
mayo
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Creación: Rodrigo García; Produce: Sociedad Estatal de Conmemoraciones Culturales (SECC);
Con la colaboración de: Gobierno del Principado de Asturias y el Teatro de la Laboral; Estreno en
Cádiz organizado por Sociedad Estatal de Conmemoraciones Culturales (SECC), Consorcio para la
Conmemoración del II Centenario de la Constitución de 1812; Participa: Festival Iberoamericano de
Teatro de Cádiz; Una propuesta de: Rodrigo García; Intérpretes: Patricia Álvarez, David Carpio,
Amelia Díaz, Rubén Escamilla, Juan Loriente, Nuria Lloansi, Isabel Ojeda, David Pino, Daniel Romero,
Víctor Vallejo; Iluminación: Carlos Marquerie; Animación: Cristina Busto; Vídeos: Ramón Diago;
Música: .tape., Chiquita y Chatarra, David Pino, David Carpio; Director técnico: Roberto Cafaggini;
Sonido: Marc Romagosa; Producción: Mónica Cofiño, Mariate García; Fotografías: Javier
Marquerie; Vestuario: Belén Montoliu
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Rodrigo García

Versus

PAÍS España DURACIÓN 120 min. LUGAR Caja Escénica del Teatro
AFORO limitado

Un equipo de artistas en escena se unen para repudiar
nacimientos y exaltar la muerte. Y para exaltar naci-
mientos y repudiar la muerte. Y de camino admitir LA
DUDA como la esencia del ser, hasta confundir conoci-
miento con ignorancia. Esta anti-conmemoración de la
guerra es a su vez una ingenua –pero no por eso des-
deñable– celebración de la vida.

Celebrar la vida y reconocer sus zonas oscuras puede
ser la única contribución del arte, y es lo que ofrecen en
esta pieza a una sociedad que agoniza, entretenida y
jocosa.

Moralista paradójico, Rodrigo García vuelve a los oríge-
nes del rito teatral activando todos los sentidos del
espectador, en el transcurso de una experiencia a la vez
íntima y pública. Rodrigo García no sólo es “el autor de
textos que estallan como bombas”; es también videas-
ta, performer y director de escena. Creador atípico,
conjuga en sus espectáculos elementos del pasado y
de la cultura popular de hoy en día. Junto con su com-
pañía La Carnicería Teatro, elabora un lenguaje teatral
sorprendente donde los cuerpos en movimiento dibu-
jan los nuevos rituales de lo cotidiano. Pero la gran
fuerza de García está en ser un hombre de a pie y de
hacer circular con pasión las ideas y las emociones que
agitan a la nueva generación. Esta última no se ha equi-
vocado al apreciar sus espectáculos corrosivos e
inteligentes.

12 . 13 
junio 

20.30 h
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Mugatxoan 2009

Mugatxoan es un proyecto artístico generado por Entrecuerpos-Mugatxoan
Asociación Cultural activo desde 1998. Mugatxoan, en euskera quiere
decir “en la fronterita”. Su sentido confirma la voluntad de situar nuestro
proyecto en un territorio conceptual sin vocación de constituirse en un
espacio cerrado. 

Mugatxoan se construye a partir de la idea de espacio intermedio como
lugar de circulación de códigos, redefinido por los continuos movimientos
y desplazamientos a los que está sometido. Por esta razón, alcanza su
plena significación cuando recorre las tres ciudades en las que se realiza.
Desde el inicio, Arteleku (Donostia-San Sebastián), ha apoyado esta inicia-
tiva y ha sido productor y lugar en el que se desarrolla Mugatxoan. La
necesidad de crear relaciones en lugares singulares de experimentación
motiva la colaboración en 2001 con la Fundaçao de Serralves (Oporto) y
en 2008 se incorpora el Teatro de la Laboral de Gijón.

La edición Mugatxoan 09 plantea un programa de tres semanas, una en
cada ciudad, con varios ejemplos representativos de las artes contempo-
ráneas (performance, artes visuales, danza, teatro) dejando lugar para la
investigación, la reflexión y la producción de nuevas piezas. 

En el Teatro de la Laboral se presentarán, por vez primera con una tempo-
ralidad común, doce de las piezas de artistas que se han producido entre
2001 y 2006. Estas jóvenes artistas fueron seleccionadas a través de  las
distintas convocatorias internacionales realizadas en las últimas ediciones,
participando en los talleres y desarrollando sus proyectos individuales.
Proyectos, que han contado con el seguimiento de Mugatxoan, para
seguir adelante con su proceso y presentación.

Sepropone un recorrido a través de estos trabajos, con la idea de re-visitar
la memoria cercana para situar el presente y pensar el futuro que comien-
za en Gijón. El programa de actividades se completa con conferencias y
encuentros.

Del 17 al 21
junio
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PAÍS España LUGARES Teatro de la Laboral, LABoral Centro de
Arte, C.I.F.P. de los Sectores Industrial y Servicios de la Laboral,
Paraninfo



Dora Dream de Sandra Cuesta
Dora transforma su imagen en relación a unos objetos que utiliza para sos-
tenerse. Considerando que alguien la observa, su comportamiento está
detalladamente compuesto. Explora el espacio donde todo ocurre y pre-
senta su comportamiento al público. Todo está pensado para evitar la
pérdida.

El Eclipse de A. de Amaia Urra
La espera es el motor del Eclipse de A., eso y el deseo de dialogar con un
film. Un suceso con un final y un principio. No se trata de perder el tiempo
sino de perderse en el tiempo, en el tiempo de una película donde los des-
encuentros se vuelven encuentros y los aterrizajes, despegues. Centra su
interés en cómo se articula y se transforma el tiempo dentro de un suceso
fílmico, y como éste puede confrontarse o relacionarse con lo cotidiano y
con un suceso inscrito en un espacio y un tiempo teatrales. 

A space odyssey 2002 de Cuqui Jerez
Espacios construidos en espacios reales donde las leyes espaciales y los
marcos de referencia están invertidos, manipulados o distorsionados a través
de la propia naturaleza del espacio. El reconocimiento a través de la memo-
ria. La distorsión del orden de la realidad a través de la propia realidad. El
momento justo antes del reconocimiento, donde la realidad no está todavía en
el sitio adecuado.

Plastificción de Larraitz Torres
Ella: En un trabajo anterior, utilicé varias series de autorretratos para hacer
un trabajo escénico. Fue un trabajo muy solitario, yo era más joven (...)
(suena una música nostálgica y la imagen se desvanece como en un
sueño)
Ella joven: ...de algo aparentemente funcional puede surgir una ficción. Y
¡vaya! creo que estas partes no sirven para avanzar y tampoco para reite-
rar, son puntos de vista diferentes sobre un mismo tema...
Ella, un poco después: ¡Mira! en este libro lo pone... el estilo indirecto... un
discurso que permite moverse libremente entre la voz del autor y la del per-
sonaje.

El caso del espectador de María Jerez
Un sillón (de espaldas al espectador), unos libros, una televisión y una
cámara. Una mujer crea una película en directo de la cual ella misma es
espectadora. El espectador observa a una espectadora observada. A
través del uso de la cámara aparecen dos realidades que transcurren
paralelamente, que no establecen algo absoluto. Desdoblando así la
realidad en una situación escénica y una situación cinematográfica, pro-
poniendo múltiples espacios que conviven en uno, tiempos que
transcurren en contradicción, estructuras que se desarrollan hacia el infi-
nito, dobles imágenes, juegos de realidad y ficción. Es la simultaneidad
de ambas situaciones lo que crea el suceso...



Los cuerpos cuando caen hacen ruido
de Alejandra Pombo
Sigo los rastros frágiles de mi experiencia a tra-
vés de animales inaccesibles y gestos
excesivamente simbólicos y deseados que me
permiten escapar de las verdades e identidades
fijas, a la frontera del continuo movimiento, vaci-
lación de una certeza que corre y que nunca se
deja atrapar ni revelar en un fin concreto, deján-
dose sólo visionar bajo el presentimiento y la
intuición de una existencia en la mejor forma
que en cada ocasión se me aparece. 

200 gr. de António Júlio
200 gr. no es una forma de decir yo. Es una
forma de exhibición pero no asumida. 
200 gr., es una forma de decir uno. Si en un
embalaje sólo existiera la designación de peso,
nada podríamos saber acerca de la naturaleza
de su contenido, esperaríamos para su revela-
ción, ansiaríamos abrir el embalaje y conocer el
producto. Y podría suceder que el producto del
interior fuera otro embalaje con otra designa-
ción de peso que nos instigase a continuar.
200 gr., representa una verdad escondida,
muchas veces revelada, muchas veces distor-
sionada. Es un lugar de la existencia.

Finalmente, ¿con o sin título? (título provi-
sional) de Loreto Martínez-Troncoso.
Nota de partida: “Llevo entonces casi 6 años
hablando. Y casi 2 diciendo: … 1 año, 4 meses
y 19 días diciendo que… 7 meses y 21 días
diciendo: … 5 meses y 4 días… 2 meses y 7…”
Así terminaba yo Por el momento sin título, hace
hoy exactamente 2 años, 4 meses y 11 días.
Montrouge, martes 18 noviembre 2008.

Précipité de Bénedicte Zanon
Miradas de reojo desde la esquina de la imagen
“Paso la mano, a través y a media altura. El
cuerpo gira lentamente alrededor de esa
mano manteniéndose muy concentrado. La
trayectoria se desvía ligeramente hacia la
izquierda.”
Nuestro trabajo se construye a partir de ins-
talaciones, de estados del cuerpo, de

sonoridades íntimas, de líneas y de perspec-
tivas. 
Dos cuerpos en un mismo espacio escénico.
Un cuerpo ligado a las instalaciones sonoras,
el otro ligado a las instalaciones plásticas y
coreográficas. 
Activamos un espacio lo más familiar posible
que permita desarrollar una especie de “nave-
gación a vista” entre construcción en directo,
atención a la imagen del pasado/montaje y dul-
zura de lo cotidiano.

Proyecto (algún día llevará un subtítulo)
de Amaya González Reyes
No sé si puedo llamarlo de otro modo que no
sea proyecto, y proyecto quizá no sea lo más
adecuado tampoco, quizá método estaría
mejor, y podría hablar de qué método sigo, por-
que un proyecto parte de una idea proyectada,
pero yo trabajo con varias a la vez, o trabajo
siguiendo un método pero no una idea, más
bien, de método voy a la idea, no sé si eso es
un proyecto, no sé si esto es un proyecto.

Escala de Marta Bernardes
Cuestiones de escala: No quería abrir la boca
para decir el vacío. Lo que quería era un día
claro y poder mostrar lo que se esconde entre
el deseo y el decir.
Si el lenguaje es cultura , ¿cómo puedo traba-
jar con ella y ser contra-cultura? ¿Puedo decir
el silencio hablando de él? Si cada código
implica una pérdida, una distancia, ¿cómo
puedo expresar eso que se pierde? ¿Existe
alguna cosa fuera de código? 

desde . La Laboral de Edurne Rubio
“desde” es un proyecto artístico con las carac-
terísticas de un site-specific y con la posibilidad
de desplazarse a diferentes espacios. El forma-
to final puede cambiar en función del lugar, pero
el concepto y el proceso de trabajo se articulan
de la misma manera. Mugatxoan 2004 produjo
y presentó “desde . Arteleku”, en San Sebastián
y “desde . Serralves”, en Oporto. Hoy, el Teatro
de la Laboral me invita a realizar “desde . La
Laboral”, en Gijón.





Edurne Rubio

desde . La Laboral
PAÍS España / Bélgica HORARIO por confirmar

“desde” es un proyecto artístico con las características de un
site-specific y con la posibilidad de desplazarse a lugares cuyo
uso original se transformó para convertirse en centros de arte. 

El formato final puede cambiar en función del lugar, pero el con-
cepto y el proceso de trabajo se articulan de la misma manera.
Mugatxoan 2004 produjo y presentó “desde . Arteleku”, en
San Sebastián y “desde . Serralves”, en Oporto. Hoy, el Tea-
tro de la Laboral me invita a realizar “desde . La Laboral”, en
Gijón. 

La Laboral, con un pasado más reciente de lo que aparenta,
posee una fuerte carga emocional quizás debido, más que a
sus orígenes políticos, al hecho de que sus habitantes fueron,
y son, principalmente, niños y adolescentes; La Laboral, este
enorme lugar del que todo el mundo tiene opiniones tan rotun-
das, vive, una vez más, época de cambios.

Tras un año de entrevistas realizadas a un amplio abanico de
personas que han formado y forman parte del edificio,
“desde . La Laboral” se presenta como una audio-guía,
como un recorrido espacial y temporal guiado a través de las
voces de estudiantes, profesores, artistas, políticos, guardia-
nes, vecinos… Un documental en el que la imagen filmada no
es necesaria porque el espectador tiene la oportunidad de
vivir en presente los espacios descritos por los testimonios
sonoros. El discurso se desarrolla a partir del ámbito del
recuerdo o de la interpretación, y a la mirada del entrevistado
se añade la del espectador, creándose así una superposición
imaginaria de espacios mentales.

Desde significa tiempo y espacio: “desde entonces… hasta
ahora…” o “desde aquí… hasta allí…”

Gracias a todas y a todos los entrevistados y especialmente a
Luis Fernández por su inestimable ayuda.

22, 23 y 25
junio
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Gisèle Vienne

Jerk 
Basado en la novela de Dennis Cooper

PAÍS Francia DURACIÓN 55 min. aprox. LUGAR Caja Escénica del
Teatro AFORO limitado

Un hombre, una silla, y cinco títeres. La experiencia íntima de
un asesinato, basada en un hecho real. 

Jerk es una reconstrucción imaginaria - extraña, poética,
divertida y triste - de los crímenes perpetrados por el asesino
en serie americano Dean Corll quien, con la ayuda de los ado-
lescentes David Brooks y Wayne Henley, mató a más de
veinte niños en el estado de Texas a mediados de los años 70. 

Mientras David Brooks cumple su condena de cadena perpe-
tua en la cárcel, aprende el arte de los títeres, y escribe un
espectáculo que reconstruye los asesinatos cometidos por
Dean Corll. En la propia cárcel, y ante una clase de estudian-
tes de psicología, estrena su pieza. Aunque el protagonista
principal es David, uno de los adolescentes que terminó en
la cárcel, la pieza presenta a todos los personajes en una
fracción de segundo, sobre todo a las jóvenes víctimas. 

El trabajo de Gisèle Vienne se centra en la relación entre
cuerpos naturales y artificiales. Coreógrafa, directora, artista
visual y de performance, realiza la coreografía y la puesta en
escena de piezas como Splendid’s de Jean Genet (2000),
Showroomdummies (2001), Stéréotypie (2003), y Tranen
Veinzen (2004) con Etienne Bideau-Rey.

Desde 2004, dirige y realiza la coreografía de I Apologize y
de Une belle enfant blonde / A young, beautiful blonde girl
(primera producción en 2005), y de Kindertotenlieder (2007).
Para el 2009, está ya trabajando en una nueva creación lla-
mada Eternelle Idole (estreno en febrero de 2009) con un
patinador sobre hielo y un artista de performance. También
está trabajando con Etienne Bideau-Rey en la pieza
Showroomdummies (estreno en febrero de 2009).

26 . 27
junio

20.30 h
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Director artístico: Ryutaro Kaneko; Director técnico: Mattias Ternoot; Jefe de escenario:
Masafumi Kazama; Diseño de luces: Katsuhiro Kumada; Asistente de escenario: Tatsuya
Dobashi; Manager grupo: Takashi Akamine; Asistente manager: Juan Akimoto, Gen Matsui; Entre-
nador psíquico: Mitsunaga Matsuura; Músicos: Kenzo Abe, Kazunari Abe, Takeshi Arai, Yoshikazu
Fujimoto, Yuichiro Funabashi, Tsubasa Hori, Kazuki Imagai, Mitsuru Ishizuka, Tomohiro Mitome,
Yosuke Oda, Natsuki Saito, Masayuki Sakamoto, Yoshie Sunahata, Shogo Yoshii.

Diorama Arts Centre/UK y KODÔ son asociaciones culturales.



KODÔ

ekkyo: trans-border

PAÍS Japón DURACIÓN 120 min. con intermedio de 15 min.
LUGAR Teatro de la Laboral

Explorando las ilimitadas posibilidades del tambor tradi-
cional japonés, el taiko, Kodô presenta una forma de
arte viva y brillante. En japonés, la palabra Kodô conlle-
va dos significados, por una parte quiere decir “latido
del corazón” –la fuente primaria de todo ritmo– y por
otro lado quiere decir “niños del tambor”, un reflejo del
deseo de tocar sus tambores de manera sencilla, con el
corazón de un niño.

Kodô procura a la vez preservar y reinventar las repre-
sentaciones de arte tradicional japonés utilizando el
tambor como un arte marcial, un arte de circo lleno de
profundo espiritualismo. 

Los miembros de Kodô viven, entrenan, y trabajan jun-
tos como un colectivo en la isla japonesa de Sado; y
con un total de 3.000 actuaciones en 44 países intentan
siempre recordar al público su pertenencia a otro colec-
tivo mucho más grande: el mundo.

En 2001, Kodô fueron los primeros japoneses en hacer
una aparición en el concierto del premio Nobel de la
Paz, televisado en todo el mundo. En 2002, Kodô con-
tribuyó en el himno oficial del mundial de fútbol en
Corea/Japón.

4
julio

20.30 h
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Impartido por: Catherine Diverrès; Músicos: Seijiro Murayama (percusión), Jean–Luc Guionnet
(saxo); Bailarín: Emilio Urbina.



Taller de Danza e Improvisación con Músicos 

Principios de Unidad y Acumulación
Impartido por Catherine Diverrès

PAÍS Francia / España PRECIO 40 € (20 € para alumnos y personal
de la ESAD-Gijón y Universidad de Oviedo con acreditación)
LUGAR Sala de Ensayos 1 – Teatro de la Laboral Ciudad de la Cultura
PLAZAS 12 participantes mayores de 18 años. Bailarines profesiona-
les o al menos establecidos en una trayectoria coreográfica.

Los seis principios del libro de mutaciones chino “Yi
King”: Unidad, Transformación, Tierra, Cielo, Acumula-
ción y Oposición; y las asociaciones semánticas propias
a nuestra cultura europea serán la base para la improvisa-
ción de los alumnos con dos músicos de saxo y
percusión.

En este taller se trabajará el principio de Unidad y el de
Acumulación. 
El principio de Unidad comprende la relación con el Espa-
cio, fundado en la Escucha, el “actuar juntos”, la
identidad, las unidades de medida, el coro…
El principio de Acumulación es más técnico, se trabajará
la memorización, la energía, la invención, la resistencia
física, siempre teniendo en cuenta a los demás, la escu-
cha, la alerta.

El taller será impartido por Catherine Diverrès, coreógra-
fa que hace su aparición en la danza cotemporánea a
mediados de los 80, desmarcándose y dándole la espal-
da a las concepciones de la danza postmoderna
estadounidense que domina la escena. Como otros
coreógrafos de su generación, crea su propio lenguaje,
inventa un universo. 

El taller va dirigido a bailarines profesionales o al menos
establecidos en una trayectoria coreográfica, mayores de
18 años. Catherine Diverrès y varios profesionales que
colaboran habitualmente con ella, realizarán la selección
de los 12 bailarines que finalmente participarán en el taller.

23 . 24 . 25 . 26
marzo

11.30 a 17.00 h

56 57

D
av

id
 S

au
ve

ur



Ju
lio

 C
al

vo



Los usuarios podrán comprar sus entradas:

· En cajeros CajAstur Tiquexpress

· En la web de CajAstur: www.cajastur.es

· En el teléfono de CajAstur: 902 106 601

Posteriormente las entradas adquiridas se podrán retirar en cajeros Tiquexpress de la entidad
bancaria.

· En Laboral Ciudad de la Cultura:

Centro de Recepción – Tienda
Horarios: lunes a viernes de 8:00 h. a 20:00 h. (días con espectáculo hasta las 20:30 h)

sábados y domingos: febrero y marzo de 10:00 h. a 19:00 h.; de abril a junio de 
10:00 h. a 19:30 h.; julio de 10:00 h. a 21:00 h.

Taquilla del Teatro de la Laboral: el día del espectáculo dos horas antes del inicio de la fun-
ción. Las entradas se podrán retirar hasta 15 minutos antes del espectáculo

· Kiosco situado en el Campo Valdés (frente a la Iglesia de S. Pedro en el Paseo del Muro de
S. Lorenzo)

Precios:
Precios desde 5 euros hasta 20 euros dependiendo del espectáculo.
Habrá abonos para ciclos específicos
Consultar precios en la web del teatro www.teatrodelalaboral.com

Para más información:
·     902 306 600 
·     www.teatrodelalaboral.com

Teatro de la Laboral
C/ Luis Moya 261
33203 Gijón
Asturias

Información práctica

Otra información:
- No se admiten devoluciones ni cambio de entradas
- Una vez iniciado el espectáculo no se permitirá el acceso a la sala
- No se permite la grabación de vídeos ni la realización de fotografías
- Hay habilitados lugares para personas de movilidad reducida
- La organización se reserva el derecho de modificar la programación siempre que sea por causas ajenas



LABORAL CIUDAD DE LA CULTURA

C/ Luis Moya Blanco 261
33203 Gijón. Asturias

Teléfono información Laboral Ciudad de la Cultura: 
902 306 600

AUTOBUSES URBANOS HASTA LA LABORAL:

• Línea 1: Cerillero-Hospital de Cabueñes

• Línea 18: Nuevo Gijón-Hospital de Cabueñes

• Línea 2: Roces-Hospital de Cabueñes

TELÉFONO TAXIS:

985 141 111
985 164 444


