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¿Qué es TRANSDrama?

El Encuentro Iberoamericano de Experimentación Dramatúrgica y Creación Escénica 
TRANSDrama es un programa de formación y especialización dedicado a la creación 
y promoción de dramaturgias experimentales, narrativas de riesgo y provocación y 
exploraciones artísticas. Nuestro principal objetivo es fomentar la reformulación 
constante de las herramientas y técnicas de creación a partir de la ampliación de los 
referentes, con el fin de conocer distintas posibilidades de la dramaturgia, pedagogía, 
teoría, técnicas de entrenamiento y creación en distintos ámbitos. 

Desde 2014 nos hemos esforzado por construir nuevos territorios creativos, extendiendo 
puentes de inspiración y enriquecimiento creativo con creadores de distintas latitudes. 
Cada edición invitamos a dramaturgxs, teóricxs y creadorxs nacionales e internacionales 
que han marcado tendencia en distintas disciplinas, a impartir talleres y clases 
magistrales, en donde comparten su visión, sus descubrimientos y su metodología, 
así, nuestro encuentro busca estimular tanto el pensamiento sobre las artes escénicas 
como la puesta en práctica de nuevos modelos de creación a partir de la realización de 
los ejercicios propuestos por los tutorxs. 

Hasta 2019, el encuentro se realizaba exclusivamente de manera presencial, sin 
embargo, dada la situación que estamos atravesando mundialmente, en 2020 decidimos 
organizar nuestra primera edición virtual, con ello, descubrimos las posibilidades de 
transformación de la pantalla de ser un espacio de interacción ocasional, a funcionar 
como un espacio de creación de comunidad, encuentro, resguardo y desarrollo artístico. 

Tras seis años de realizar el encuentro, hemos reconocido la importancia que tiene 
conformar una memoria de nuestras ediciones. Creemos que al crear un registro de 
lo sucedido, estaremos facilitando la identificación de las influencias metodológicas y 
conceptuales en los trabajos escénicos de lxs participantes, y de quienes, a su vez, sean 
interpelados por sus propuestas. Nuestra intención, es que el reconocimiento de las 
influencias y de la asimilación, aprehensión y reformulación de los aprendizajes, colabore 
a la comprensión del desarrollo del pensamiento y práctica de las artes escénicas del 
siglo XXI. Por todo ello, hemos decidido acompañar nuestras programaciones con un 
seguimiento crítico de las actividades, mismo que inauguramos con la participación de 
Verónica Bujeiro, pues la sensibilidad y agudeza de su mirada permitirá reconstruir los 
acontecimientos y analizar el impacto del intercambio creativo que buscamos generar. 

El seguimiento crítico estará disponible al finalizar cada edición, y podrá descargarse  
en formato virtual en nuestra página electrónica: www.transdrama.org 
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Nuestra primera vez en la era digital
Curaduría TRANSDrama 2020
Los cuerpos expresivos a través de las 
pantallas
Zavel Castro 

La irrupción de la pandemia nos sorprendió a todxs, de pronto nos vimos 
en la necesidad de encerrarnos en nuestras casas, tanto como estuviéramos 
en posibilidades de hacerlo, y perdimos el contacto al que estábamos 
acostumbradxs. La cercanía de los cuerpos se volvió un asunto peligroso, 
por ello tuvimos que resguardarnos en las plataformas digitales. Esta 
mudanza de lo concreto a lo virtual ha sido significativa y compleja, no se 
trataba solamente de pasar el mayor tiempo posible en las pantallas, sino de 
aprender a habitarlas, de traducir nuestros comportamientos a ese lenguaje 
codificado; adaptarnos a riesgo de la obsolescencia.  

El algoritmo parecía conocernos mejor que nosotrxs mismxs, que padecíamos 
la incertidumbre del futuro y batallábamos con la distorsión entre la 
personalidad que habíamos diseñado para utilizar en nuestra cotidianidad 
tangible con la que teníamos que apuntalar para nuestra realidad virtual, tan 
nueva, tan otra, tan rara. 

Reconocimos esta incomodidad en la comunidad artística que suele 
acompañarnos en cada encuentro y nos propusimos aceptar las condiciones 
dadas y tratar esta situación como un reto que podíamos superar fortaleciendo 
nuestros vínculos comunitarios, pues finalmente, la primera acepción de la 
palabra “encuentro” se relaciona con la conjunción entre distintas personas. 
Para profundizar este significado decidimos no intentar enmascarar la 
situación, sino proponer estrategias capaces de generar proximidad a pesar 
y a partir de la distancia. 

Elegimos tres pilares fundamentales para construir nuestra programación 
sobre ellos, todos tenían que ver con lxs cuerpxs, pues reconocimos que los 
medios de comunicación insistían en atribuirles la culpa de la emergencia 

sanitaria, por haber dado cabida a un virus, por cultivarlo dentro y permitir que 
se desarrollara, señalándolo a manera de reproche por haber demostrado 
su incapacidad de sanación y por haber delatado su vulnerabilidad, de la 
que nunca habíamos sido tan conscientes. Así pues, relacionamos los 
contenidos de nuestro encuentro a partir de talleres y clases magistrales que 
nos permitiesen explorar y reflexionar a propósito de: la corporalidad como 
vehículo expresivo, la adaptación de lxs cuerpxs-pantalla y las otredades 
corporales. 

La corporalidad como vehículo expresivo nos sugirió convocar a Sergio Boris, 
director argentino que conocíamos por sus obras: Artaud y Viejo, solo y puto. 
Ambas puestas son producto de un largo proceso de exploración y ensayo 
regidos por lxs cuerpxs y no por un texto previamente escrito. Pensamos 
que al invitarlo a compartir sus descubrimientos artísticos sobre la potencia 
de la primacía de la improvisación sobre cualquier cosa establecida y del 
accidente sobre la planeación, inspiraríamos a lxs participantes a concebir 
la creación desde la aceptación del flujo de los acontecimientos, en lugar de 
intentar controlarlos. Quizá, tras unos días de trabajo intensivo guiado con 
esas premisas, las actrices y actores invitadxs a jugar, se animarían a explorar 
nuevos caminos creativos y perderían el miedo a crear sobre la fragilidad y la 
incertidumbre. 

Por supuesto, debido a la capacidad de lxs artistxs a crear obras en 
situaciones adversas, reconocimos su derecho a denunciar lo injusto, lo cruel 
y lo doloroso de la condición pandémica, por ello, coincidimos en que era 
no solo pertinente sino necesario invitar a Regina José Galindo, poeta y 
performancera guatemalteca, a compartir algunas herramientas para crear 
piezas performáticas concentradas en 6 lxs cuerpxs de lxs participantxs, 
en los que esxs cuerpxs pudieran funcionar como vías de expresión de la 
inconformidad y de las emociones detonadas por la circunstancia. Nos 
parecía importante enfatizar la posibilidad de lxs cuerpxs como objeto y 
sujeto político y crear un espacio en la que lxs participantes pudieran re-
significar su experiencia y potenciarla como acto creativo. 

Esta rehabilitación del espacio corporal como espacio de denuncia implicaba 
la necesidad de replantear la distribución de lxs cuerpxs y las creaciones 
derivadas de ellxs. Era el momento idóneo para replantearnos muchos de 
los fundamentos sobre los que instituíamos nuestros modelos de creación. 



Transdrama Virtual 2020 Seguimiento crítico

- 8 - - 9 -

Por ello, llamamos a Remedios Zafra, filósofa y ensayista española, para 
impartir una clase magistral en la que compartiera sus reflexiones en torno 
a las posibilidades creativas de lxs cuerpxs en la virtualidad, a las cuales ha 
dedicado la mayor parte de sus investigaciones. 

Nos encontrábamos pues, en una situación crítica, en un punto de inflexión que 
nos incitaba al replanteamiento de todo lo que estábamos haciendo, mismo 
que tenía que ser impulsado por un incesante ejercicio de cuestionamiento 
¿Qué habíamos hecho? ¿Qué podíamos hacer? Para compartir algunas 
tentativas de respuesta, le pedimos a Javier Ibacache, crítico y programador 
especializado en audiencias, que impartiera una charla magistral que 
extendiera la reflexión hacia el público. Durante el encierro muchos artistas 
reconocieron la necesidad vital del encuentro con ese sector en quién acaso 
no habían reparado lo suficiente. Posiblemente, antes de esta emergencia 
no habían tenido el tiempo de preguntarse sobre las particularidades sus 
espectadorxs, sobre su comportamiento y sobre sus hábitos de consumo. 
Sin embargo, ahora que probablemente tuvieran que aprender a convocarlos 
del escenario concreto hacia el escenario virtual, reconocieron que tenían 
que descubrir realmente con quiénes estaban tratando ¿Quiénes eran? 
¿Cómo eran? ¿Qué querían? ¿Qué necesitaban? En pantalla cada quién puede 
comportarse como un visitante digital en una sala virtual o como alguien en 
búsqueda de una guía de apreciación de estos espectáculos alternativos, 
por ello, la charla de Javier alcanzó también a reflexionar sobre la crítica, 
reparando en los elementos a los que tendría que renunciar y los que tendría 
que incorporar en aras de su supervivencia. 

Finalmente, pensamos que este énfasis en lxs cuerpxs no podía limitarse a la 
humanidad, sino que podría ser la oportunidad para visibilizar otros modos 
de ser y de existir. Todo apuntaba a que la presencia de la dramaturga, música 
y directora chilena Manuela Infante, sería fundamental para experimentar 
a partir de la renuncia de colocar la representación de la humanidad como 
protagonista de las creaciones artísticas ¿Qué pasaría si pudiéramos pensar 
como las plantas, como los animales o como los mismos virus?, todo eso que 
no somos y que tiene lógicas y sensibilidades propias y distintas. Qué mejor 
que invitar a una artista paradigmática para fracturar el ensimismamiento de 
nuestros universos creativos.

Replantear, resignificar, cuestionar y desestabilizar los principios que 
articulaban las exploraciones artísticas hasta antes del confinamiento, fue el 
objetivo de nuestra quinta edición y la primera que organizamos tomando 
como punto de partida las características de las plataformas digitales, con 
lo cual, el encuentro recuperó su sentido en tanto hallazgo. Proponiendo a la 
comunidad de creadorxs que nos acompañaron, apropiarse de lo inesperado 
para percibir la creación teatral, performática y dramatúrgica de maneras 
distintas. 

A través de este seguimiento crítico compartimos el testimonio de esta 
celebración de corporalidades expresivas y agradecemos haber coincidido 
con artistas dispuestxs al hallazgo incesante.
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Cuando me invitaron Silvia Ortega Vettoretti y Zavel Castro a realizar un seguimiento 
crítico no había una fórmula prescrita, ni un antecedente que me permitiera ver qué se 
podía esperar, sino la completa libertad y el honor de la confianza que ambas colocaron 
en mi persona. 

Ante mí se abrió el panorama de establecer mis propias reglas y preguntarme: ¿Qué 
es lo que pone en crisis cada tutor frente a los participantes? ¿Cuáles son los intereses, 
las tensiones que se generan ante cada exposición de poéticas, modos de abordar un 
fenómeno? ¿Qué sucede con los cambios de ruta que cada uno de estos creadores 
propone a los hábitos y costumbres creativas? 

Durante las clases me volví la pasajera inadvertida, de cámara apagada y presencia 
voyeur y desde esa posición pude presenciar con gusto y suma curiosidad el intenso 
intercambio que cada tutor establecía al compartir las complejidades de su universo, 
así como la replica y participación de los entusiastas creativos que se unieron a la 
contingencia de lo virtual, lo cual permitió tener aportaciones de distintos lugares de 
ese continente cultural que es Iberoamérica.  

El resultado de mis observaciones, el procesamiento de lo que aconteció durante esos 
encuentros se muestra a continuación como una mezcla de crónica, crítica, ficción 
y géneros imprevistos. El ejercicio y la confianza me permitieron esas libertades y 
considero que me funciona para establecer mi propia definición de crítica como un 
ejercicio de pensamiento lúdico que busca tender puentes y abrir caminos hacia la 
reflexión y el pensamiento, más que el señalamiento de un dedo flamígero que se 
ubica en una  jerarquía fantasma y anula procesos de pensamiento y expresión. 

Sólo me queda expresar aquí mi sentido agradecimiento y cariño para el equipo de 
Transdrama: Silvia, Zavel, Miguel y Víctor quienes me dieron la bienvenida a este 
espacio con los brazos abiertos, así como desearle una larga vida a Transdrama, 
ese espacio privilegiado de intercambio, crecimiento y reflexión tan necesario para 
nuestras soledades creativas. 

Verónica Bujeiro 

Introducción
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Un campo semántico para Manuela 
Infante 
Verónica Bujeiro

En cada artista hay un universo de palabras y relaciones que define su 
quehacer. Por el de Manuela Infante conviven un cúmulo de palabras que la 
asocian a una idea contraria a las que las definiciones habituales indicarían, 
ya que su creación nos invita a ampliar nuestro panorama y pensar eso que 
conocemos desde una perspectiva creativa e intelectual que toma al teatro 
como su instrumento de expresión.

@CallTheShots_SIFA2017
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No humano
TEATRO                                     ROTO

Especulativo
Polifónico

Neo-Realista

Impulsada por una necesidad de “romper el teatro” para ver cómo funciona, sacarlo de 
los dogmas innecesarios y vetustos, de los absolutismos estériles, de su miopía malsana, 
Manuela Infante declara que su postura en el ámbito escénico se posiciona desde 
“meterle a la máquina del teatro la pregunta: ¿Qué es la realidad?” y en la búsqueda de esa 
respuesta es que se consolidan cada una de sus obras. Su acercamiento a la materia 
creativa es el de una científica dedicada que aplica su conocimiento a formular zonas 
de visibilidad de acción (o escenas en el sentido tradicional de nuestro entendimiento) 
que recientemente ha concentrado su atención en la premisa de descentralizar esa 
mirada cautiva en el ser humano e incluir otras especies dentro del pensamiento teatral, 
no desde la usurpación humanoide o el disfraz, sino a partir del entendimiento de su 
universo por el estudio de sus acciones y relaciones. Romper el teatro desde la mirada 
de Manuela Infante se propone un giro necesario que no busca necesariamente la 
novedad, sino la inclusión de discusiones contemporáneas en la esfera del arte escénico.

Feminista
Ramificada
No humana

DRAMATURGIA                                              EXTRAÑA
Fragmentaria
Especulativa

Polifónica

Manuela Infante define su quehacer como una especie de “dramaturgia extraña”, pues 
escribe más en la escena que en el papel, se auxilia de pedales electrónicos utilizados 
para la composición musical y toma a los actores como coparticipes de la creación. 
La extrañeza proviene de la restricción que le imponemos al término, ya que rara vez 
pensamos la dramaturgia fuera de sus limites acostumbrados. Podrá ceñirse a la resolución 
en un texto dramático, a la suma de elementos en una puesta en escena, pero puede 
acontecer igualmente en una etnografía, en el estudio de las plantas u otras galaxias, 
¿por qué no? La dramaturgia reconoce y construye relaciones, imita, piensa, detecta 
en dónde están las tensiones, cuáles son las colisiones que crean el sentido. Manuela 
Infante lo ilustra a través de su arte como un entramado de palabras, luces, sonidos, 
sensaciones e imágenes que pasan por el cuerpo del actor en el espacio y el tiempo, 
andanzas de un camino previo de investigaciones, juegos, encuentros e inquietudes 
que inicialmente se concentraron en figuras históricas y ahora se han desplazado de lo 
humano para indagar en una dramaturgia vegetal, mineral, objetual. Todo lo extraño 
es algo que sale de la costumbre, del aferre a un cerco que limita el potencial de acción 
y relaciones. Nos enseñaron que tenía que abordar el viaje de un héroe, un choque 
de trenes en alta velocidad, tener la capacidad de dar un mensaje aleccionador, saber 
manipular las emociones y sí, pero también es un proceso que también puede catalizar 
distintos tipos de pensamiento, subjetividades y concretarse en distintos ámbitos que 
lo reflejen. Si los seres humanos somos parte agua, parte carne, parte mineral, parte 
ilusión, una dramaturgia no humana más que posible es necesaria.
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Feminista
Ramificada

DRAMATURGIA                             NO HUMANA
Extraña

Fragmentaria
Especulativa

Polifónica

Manuela Infante tiene un teatro identificado por su inteligencia creativa, por 
sus postulados intelectuales alrededor de la creación. Ella demuestra que 
una artista escénica puede ser una filósofa, abrir la puerta a todo tipo de 
conocimiento, porque el teatro es un espacio pensante. La inclusión del reino 
vegetal y mineral en sus puestas en escena como “Estado vegetal” provienen 
de un estudio teórico y crítico de autores que cuestionan el antropocentrismo 
como eje y mirada de toda producción humana como Graham Harman o 
Donna Haraway que apuntan a una emergencia sobre las graves consecuencias 
ecológicas, pero también a una reorganización de las relaciones sociales a 
partir de la abolición de las jerarquías y los nexos habituales que se establecen 
a partir de la hegemonía de lo humano con otras especies. La aplicación de 
dichos preceptos a la creación teatral consiste poner en acción estos conceptos 
y utiliza asimismo la “teoría del actor en red” del sociólogo francés Bruno 
Latour que descentraliza la atención de todo acontecimiento para poner en 
evidencia el tejido de relaciones y vínculos múltiples que lo conforman. Llevado 
al teatro en una pieza como “Estado vegetal”, Infante se propuso replicar la 
cultura de la planta, entendiendo esto como las acciones que cada entidad 
o individuo llevan a cabo para el funcionamiento del organismo en el que se 
desempeñan dentro de la realidad. En el caso de esta obra la cultura de la panta 
se tomó como modelo para ver cómo podría ser replicado por el cuerpo de la 
actriz, la sensibilidad de la luz, el sentido de las palabras, un pedal de loop, la 
disposición espacial, para luego organizarlo en una estructura que cuenta una 

historia no lineal, de visión polifónica, fototrópica, poética que sigue las reglas del reino 
vegetal y no del animal. El ejercicio ayuda a descentralizar el protagonismo humano no 
sólo para facilitar una toma de conciencia del otro, sino para situar la creación desde 
un posicionamiento crítico que emite un mensaje sobre la crisis en la que esta visión 
ha sumido al planeta a nivel ecológico, por supuesto, pero también en los modelos en 
los que se centra la producción de relatos. La ruptura con lo cronológico, lo lineal, la 
puesta en acto de estructuras anecdóticas ramificadas que amplifican la mirada sobre la 
realidad y las cosas, indican modos de codificar el mundo que cuestionan la hegemonía, 
los ideales impuestos e integrados a nuestro subconsciente cultural desde tiempos 
ancestrales. Por ello la  posición que manifiesta Manuela Infante es tan estética como 
política y se identifica plenamente con el movimiento feminista del Siglo XXI. 

Fotografía Miguel Lecaros.
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DRAMATURGIA               FEMINISTA
Ramificada
No humana

Extraña
Especulativa

Polifónica

Desde su trinchera, esta postura de creación desde una dramaturgia no humana participa 
del giro político y la discusión en la que se encuentra el planeta en cuanto a un cambio 
de paradigma necesario, ya que el interés de Manuela Infante en ponerla de manifiesto 
responde a una posición crítica sustentada en diversas corrientes de pensamiento y 
activismo social que ponen en evidencia la exclusión que implica no sólo para otras 
especies, sino del resto de la humanidad la concepción de lo humano, definido ya desde 
la imagen mental como un hombre blanco, no una mujer, ni a un individuo de otra raza 
o especie. Ms allá de los usos y costumbres culturales, el impacto que se propone este 
modo de creación está directamente relacionado con la producción de relatos como 
núcleos de identidad, modelos a seguir, ideales de destinos posibles que imponen tanto 
un modo de pensamiento, como una forma de entender el mundo bajo un sistema de 
relaciones desiguales e insatisfactorias que enfrentan crisis constantes. Una dramaturgia 
feminista, como la plantea Manuela Infante desde su descolocación con lo humano, 
trata no sólo de abordar temas referentes al género y la paridad, sino hacer evidente 
el ejercicio de un modo de proceder distinto, extraño, fuera de los caminos pautados 
que idealmente pueda consolidar relaciones entre personas, especies y cosas para 
impactar las narrativas sociales e incluso de poder, cuyos signos de desgaste son más 
que evidentes. Habrá que recordar que feminismo no sólo incluye la discusión sobre la 
igualdad, los derechos, el posicionamiento equitativo de los relatos concernientes a un 
género desplazado históricamente, sino el reconocimiento de otros modos de proceder 
que involucran  el juego, la experimentación y la reconfiguración de relaciones con 
distintos resultados. En ese sentido la dramaturgia feminista implica aportar formas 
de pensamiento divergente que permitan cosechar un tipo de drama que nos permita 
mirar hacia el futuro, no ya desde la solución concreta, el final triunfante, feliz, heroico, 
sino a través de un incesante devenir, necesariamente inacabado y de vínculos abiertos.

EJERCICIO 
                                     DE
                                                            DRAMATURGIA               

Ramificada
No humana

Extraña
Especulativa

Polifónica

En la apertura de vínculos que amplifiquen su filosofía creativa, Manuela Infante ofrece 
una clase a un grupo de dramaturgos y guionistas consolidados de México y Chile, 
quienes buscan en ella el destello luminiscente que les indique otra forma de abordar 
el fenómeno dramático. La creadora chilena expone con nitidez los temas y autores que 
conforman los entretelones teóricos con los que actualmente trabaja y rápidamente 
la clase se abre a un diálogo que comparte y añade temas a la discusión, demoliendo 
la acostumbrada jerarquía de la maestra que se impone. Infante propone al grupo un 
ejercicio especulativo de exploración personal en donde se pide ubicar dentro de un 
trabajo en proceso un acontecimiento que deberá de ser “congelado” para reconocer 
en ello la red de fuerzas involucradas y sus “actantes” (fuerzas que cambien el rumbo 
de los acontecimientos, según el concepto de Bruno Latour), para proceder ya no sobre 
una superficie predeterminada por conflictos impuestos o trayectorias lineales, sino bajo 
un entendimiento fidedigno de las relaciones y acciones que operan bajo aquello que 
se pretende construir. El cometido del ejercicio persigue la creación de esa dramaturgia 
extraña que descentraliza, cambia de foco y se ramifica creando nuevas articulaciones o 
registros semánticos que se manifiestan en gestos expresivos o sonidos que encuentran 
su independencia de la palabra. Los creadores muestran entusiasmados sus hallazgos 
como la agudización de sus sentidos, el prestar atención a detalles antes ignorados, 
establecer un cambio de los roles en cuanto a la perspectiva habitual y amplificar su 
espectro creativo a una polifonía orgánica. El encuentro es breve, pero permite ver 
por medio de estas especulaciones personales pequeños brotes de inquietudes que 
seguramente se convertirán en interesantes obras. Hay desde luego una enseñanza en 
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lo que Manuela Infante deja tras de sí, pero se siente también como una significativa 
invitación al desplazamiento de la practica común y la apertura a lo que ella denomina 
lúdicamente como “procedimientos extraños”. Esos que realmente permitan a los 
creadores acercarse a un teatro que se reconozca como una forma de entretenimiento 
pensante. 

HACIA
                                    UN
                                                               TEATRO

No humano
Roto

Especulativo
Polifónico

Si los giros del arte teatral de fin de siglo estuvieron estética y políticamente relacionados 
con el posmodernismo y la caída de los grandes relatos, el teatro por venir se enfrenta 
ya a la toma de una posición crítica que debe de ajustarse al colapso ecológico y las 
demandas de paridad, la caída de los héroes y la destrucción de las estatuas. Es momento 
de sentarse a especular una imaginación acorde a los tiempos, ya que la anterior 
reproduce esquemas excluyentes, restrictivos. Como nos lo ejemplifica Manuela 
Infante, el teatro tiene que posicionarse activamente, mirar a los lados, hacia 
abajo, hacer inclusivos no sólo sus temas sino también su perspectiva. Y si como 
sentenció un crítico para William Shakespeare es el lugar de “la invención de lo 
humano”, ahora tendría que pensarse como uno de las zonas privilegiadas para 
su “reinvención”. Habrá que romperse para entrar a este teatro especulativo, 
pero de eso se trata el drama finalmente, atravesar umbrales que nos permitan 
transformarnos dentro y fuera de la ficción. 
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Regina José Galindo: Destellos de un 
encuentro 
Verónica Bujeiro 

Antesala

Pensamos en el cuerpo. Lo percibimos más cuando duele, cuando goza, 
cuando se pone en movimiento, cuando se paraliza. Pensamos en el cuerpo. 
Hablamos del cuerpo. Lo consagramos. Lo procuramos. Pensamos el cuerpo 
como propiedad privada, acaso la única posesión material con la que contamos, 
pero todo es una fantasía. Esto se hace evidente al momento que algo, alguien, 
yo-tú-él-ella, transgrede el cuerpo por placer, violencia, por decisión propia. En 
el nombre padre, del hijo, de la patria, en el nombre de la ley, en reclamo del 
derecho de lo que es mío-tuyo-nuestro. Es ahí donde el manto de esa creencia 
cae para cubrirnos como sudario o desnudarnos de nuevo. 

Cuando el cuerpo se transgrede en el nombre del arte se pone de manifiesto 
que eso que creemos mío-tuyo-nuestro no es más que una zona de tensión 
entre lo público y lo privado.  El arte que transgrede al cuerpo lo toma como 
su lienzo-página-instrumento, busca la confrontación dramática que elude la 
falsa salida de la ficción como esa anestesia o indulto ante la realidad y pone 
en crisis todo aquello que se da por hecho, para recordarnos que el cuerpo y 
la conciencia del mismo es una práctica que se construye diariamente a través 
de la interpelación con las zonas obscenas de la realidad, con aquello que es 
tabú, se quiere esconder y evita los filtros de embellecimiento. 

Presentación

En cada artista del arte que transgrede al cuerpo subsiste más que un motivo 
un motor, un algo que pone en movimiento la acción de expulsar aquello 
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que arde dentro. Para Regina José Galindo es la rabia acumulada, las ganas 
de entender el mundo, de exponer las sinrazones y la inmoralidad de una 
sociedad que profana los cuerpos impunemente. Su cuerpo lienzo-página-
instrumento impone un alto en la inercia de lo cotidiano con acciones simbólicas 
que franquean los límites entre el arte y lo político. En su obra se manifiesta 
el sentir de un peso histórico, producto de la guerra civil que vivió Guatemala 
por casi cuatro décadas, con los efectos y heridas de doscientos mil muertos 
y desaparecidos, así como la querella incisiva por visibilizar  la violencia de 
género, cuya relevancia se recrudece día con día. Su cuerpo lienzo-página-
instrumento establece un diálogo con ella misma con el cometido de hacer 
consciente la existencia de esos cuerpos profanados e involucrar a quien mira 
no en la catarsis restauradora, sino en el abismo de la crisis, en la potencia 
redentora de la empatía. Regina José Galindo ubica su origen artístico en 
la palabra poética y a partir del encuentro con el trabajo de Ana Mendieta 
su práctica comienza a transmutarse hacia el cuerpo. Ella se presenta ante 
todo como secretaria, poeta ,copy writer, publicista, artista de performance. 
“He tenido mucha suerte”, dice modestamente, pero el conocimiento y rigor 
demostrado en su taller apunta a que no es el azar lo que la ha llevado a tener 
un reconocimiento internacional por su contundente obra artística. 

Puentes 

El arte que transgrede al cuerpo produce un saber ideológico, sublime, negociable 
y por lo tanto transmisible, en cuya subjetividad recae el reto de cómo hacer 
al otro un sujeto capaz de activar semejantes prácticas y el cuestionamiento 
de dónde comenzar un diálogo para ubicar al cuerpo como zona de tensiones. 
Regina José Galindo plantea un puente en forma de búsqueda de noticias en 
las que Guatemala y el país de origen de los participantes encuentren algún 
nexo. Aparecen inundaciones, gente que va a ser desplazada de su casa y no 
quiere irse; dos niños indígenas descuartizados en una caja; violencia doméstica 
durante la pandemia; denuncias de maltrato, mujeres muertas; denuncias 
de acoso sexual en el medio cultural; migrantes cuyo movimiento por una 

pandemia sin fin se ha visto pausado, tanto como las protestas feministas que 
aún retumban en sus centros la tierra. Se hace notoria la cercanía, pese a estar 
en México, Chile, España o Estados Unidos. “Tristes coincidencias”, enuncia 
una de las participantes. Regina lee un poema que dice: “Quiero ser como mis 
vecinas del norte… Quiero vomitar mi terror, también quiero destrozarlo todo”. A 
través de este vínculo se inicia el proceso de una lección-diálogo en el que la 
artista muestra un segmento de su trabajo realizado a partir de la conmoción 
que le han creado noticias de su cotidiano, en donde se hace explícito el nulo 
valor que pueden llegar a representar para la sociedad los cuerpos femeninos 
en piezas como Perra (2005) y Ablución (2007) que en sí conjuntan el impacto 
de la realidad y su correlato simbólico en la formalización de una obra de arte. 
En ocasión del proceso de construcción de estas piezas, Galindo aborda el 
tema de la forma y el fondo como importante trabajo de desarrollo de línea 
argumental y concepto para más tarde convertirlo en acción. Una relación 
simbiótica complicada y difícil de lograr, que para la artista es el punto neurálgico 
que delimita lo que es y no es una obra de arte.

Moral y ética 

Puesto que el arte que transgrede al cuerpo requiere una discusión activa 
más que imposiciones de práctica, el tema de la ética y la moral comienzan 
a hacerse presentes en una disciplina que basa su ejercicio en presionar los 
límites y atraer la polémica por el uso de fluidos corporales, exposición de 
la intimidad, violencia, laceración, modificaciones corporales o actividades 
consideradas en otro ámbito como perturbadas o ilícitas. La discusión se 
intensifica por definir cuáles son los límites del arte: ¿En dónde se dejan de 
traspasar los límites de la legalidad y se traspasan los límites de la humanidad? 
Regina José Galindo declara que la creación no puede regularse, pues es un 
campo libre donde no se pueden imponer demarcaciones: “Si el arte cuenta 
la vida, ¿por qué no contar lo malo? Si la vida es una mierda ¿por qué el arte no 
puede serlo?”. La tensión se hace presente y más que disiparla, Regina José 
Galindo apela a un ejemplo irrefutable, la pieza “El préstamo” (2000) de Aníbal 
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López, artista guatemalteco, cuya tesis se basa en un atraco a 
mano armada a un transeúnte con el objetivo de utilizar el dinero 
robado para montar una exposición cuya única pieza es una 
imagen que proyecta el relato escrito del asalto. López asegura 
en una entrevista que el objetivo de la pieza fue para demostrar 
que a “A un artista se le permite hacer todo”1 , aunque su posición 
no es desafiante, sino demostrativa del estatuto de los artistas en 
la sociedad, a quienes “No se les debe de permitir todo, pero nadie 
hace nada”2 . La paradoja se conserva, pero Regina José habla 
entonces de resoluciones formales y casos en los que gracias a 
una mala ejecución los proyectos se vuelven cuestionables, como 
fue el caso de la contratación de un sicario por el propio López 
para su participación dentro de Documenta Kassel en 2012 o 
la exhibición de un perro de la calle que supuestamente sería 
sometido a morir de hambre en una feria de arte por el artista 
costarricense Habacuc en 2007. La tensión persiste, pero algo 
ha ocurrido gracias al buen manejo del conflicto por parte de 
la artista-maestra. Ella demuestra que el arte que transgrede al 
cuerpo nunca ha buscado la aprobación, sino la puesta en crisis 
y la confrontación con las simulaciones de la sociedad. Por ello 
quizás es que subsiste para el que no lo entiende un ánimo de 
cancelarlo, en vez de comprender cómo es que nos interpela, 
cuestionando nuestros adoctrinamientos en todos los ámbitos, así 
como nuestra pasiva relación con el mundo y sus acontecimientos. 

Cuerpo-Espacio 

Ahora más que nunca la vulnerabilidad de los cuerpos es innegable. 
Salir a las calles implica una actividad cotidiana, un alto riesgo latente 
si se es mujer, pero también representa un campo de protesta civil. 
“Las calles son nuestras”, dice Regina José Galindo, quien antes de 
exhibir su trabajo en galerías o museos, lo hizo en la vía pública 

en la Guatemala de los años 90’s con 
un recién firmado pacto de paz y la 
carencia de centros culturales, como 
lo muestra su obra “Le voy a gritar 
al viento” (1999). Para hablar de 
manifestaciones contemporáneas 
en donde el arte que transgrede 
al cuerpo diluye sus límites con la 
protesta civil se muestra el trabajo 
del colectivo chileno La yeguada 
latinoamericana, quienes toman 
las calles para visibilizar la violencia 
contra la mujer, los abusos sexuales 
y violaciones por medio de colocarse 

una distintiva cola de caballo y revertir la mirada sexual hacia 
la perturbación y el desconcierto. Bajo este escenario plausible 
de acción artística-política se sugiere como ejercicio para los 
participantes en la forma de realizar un acto de presencia en un 
espacio “seleccionado de acuerdo a una razón formal, política 
o emocional”, que debe ser registrado en una fotografía que 
muestre una apropiación alegórica no sólo del territorio, sino 
de la emoción que lo embarga. La replica de los participantes 
resulta contundente: una pista de patinetas donde una joven 
mujer confronta con su presencia a un grupo de hombres, un 
bache que se convierte en una fosa, parques públicos como áreas 
de paseo y memoria, monumentos históricos que han perdido 
su sentido, historias personales en calles anónimas, una mujer 
en posición de flor del loto en una avenida súper transitada y 
violenta, otra que posa con su hijo frente al homenaje a una niña 
muerta y hasta la pose de una Santa extraviada en una carnicería 
exploran situaciones que abren el debate sobre la evidencia del 
espacio como una zona de tránsito, vulnerabilidad, memoria, 

________________________________

1 Centro Cultural de España 
en Guatemala. (2017, 10 
febrero). Serie «Revisiones» 
Aníbal López [Archivo de 
vídeo]. Recuperado de 
https://www.youtube.com/
watch?v=NsrOG2AA9uE

2 Ídem.

“La verdad” (Centro de 
Cultura de España. Ciudad de 
Guatemala, Guatemala. 2013)
Still de video realizadas por 
José Juárez.
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El don

Regina José Galindo tiene un don que es notorio en su compromiso artístico, pero 
también como ser humano. Dice ser nieta de una bruja, una médium profesional con 
la que ella siente haber hecho simbiosis en su trabajo artístico. Insiste en que nunca ha 
dado clases, pero es difícil creerlo. Su objetivos para compartir con los participantes-
interlocutores son claros, generosos, demuestran que el arte que transgrede el cuerpo no 
puede enseñarse, sino meramente mostrar estrategias para pensarlo, para descolocar al 
cuerpo. El tiempo compartido en su presencia es intenso, lleva a una toma de conciencia 
sobre nuestro papel en el mundo y nos recuerda que el arte, no solo el que transgrede al 
cuerpo, está aquí no para embellecer inútilmente, sino para activar nuestro pensamiento 

y hacernos reflexionar sobre el drama y la 
potencia que confronta a nuestro cuerpo 
histórica y políticamente. 

de resonancias íntimas y hostiles. Cada ejercicio va revelando una particularidad, pero 
también las coincidencias que nos unen en este momento histórico. La apropiación del 
espacio público cuestiona el cotidiano, lo rompe de su inercia, revira sus entendidos, 
cimbra un aquí y ahora incuestionable para el cuerpo de quien lo confronta. Con motivo 
del tema se recuerda la acción reciente del colectivo chileno Las Tesis “Un violador en tu 
camino” (2019), un eco categórico en la cruzada contemporánea de la lucha feminista, 
cuya repercusión continua siendo universal. Fuera de la galería, el arte que transgrede 
al cuerpo dilata sus límites, asume otras formas en donde su vinculación política se 
convierte en un compromiso irreversible. 

Un minuto de gritos

El arte que transgrede al cuerpo no se compone a partir de una rabieta, un 
ataque de psicosis o histeria, no es una ocurrencia. El rigor y la disciplina que 
se sostienen con el cuerpo, la resistencia que se le impone, los umbrales que 
se traspasan acercan al artista con el místico, la bruja o el chamán. Sobre su 
cuerpo se busca una expiación, un rito de paso que ayude a cruzar los umbrales 
del horror y el sinsentido, a tomar conciencia de otros cuerpos a través del 
mismo cuerpo del artista. Regina José Galindo muestra en clase “La verdad” 
(2013), una pieza que consiste en la lectura de testimonios presentados en 
la corte por parte de mujeres que fueron violadas por militares durante la 
guerra civil en Guatemala. Mientras realiza esta lectura, un dentista le aplica 
anestesia para entumecerle la boca, hacerla callar. El uso del testimonio es 
brutal, las palabras se juntan y crean imágenes nítidas categóricas  sobre 
la ferocidad de la guerra. ”Ellas me dan la voz y yo utilizo mi cuerpo como un 
medio.” El cuerpo aquí tiene un sentido localizado en una herida universal: 
la del dolor humano. Regina pide al grupo un minuto de silencio y luego un 
minuto de gritos. La acción ayuda a recordar la fuerza de un cuerpo. Lo que 
puede un cuerpo. El poder de nuestras voces, de nuestros gritos. ¿Bajo qué anestesia 
vivimos? ¿Por qué lo olvidamos? 

Las escucharon gritar y no 
abrieron la puerta (2017)

Fotografías realizadas por lxs 
asistentes del taller “Cuerpo y 
acción. Lo político, lo poético, 
lo transgresor”.



Transdrama Virtual 2020 Seguimiento crítico

- 30 - - 31 -

Señales entrecortadas: recuperar el 
cuerpo expresivo a larga distancia
Verónica Bujeiro 

Entrar en situación

Las escenas que nos hicieron mirar sobre el futuro a los nacidos en el último 
tercio del siglo XX nunca nos prepararon para esto. Ni las llegadas a Marte, 
los fines de mundo que suceden en segundos por un meteorito espontáneo o 
invasiones extraterrestres, nada se parece a esto que hoy llamamos malamente 
nueva normalidad. Nunca nos imaginamos que hablar, tocarnos, estar juntos, 
sería un peligro. Hemos pasado en este 2020 por periodos de negación, ira, 
incomodidad, aceptación y finalmente nos resignamos a la movilidad limitada, 
al teletrabajo, las clases a distancia y a la comunicación afectiva por medio de 
una pantalla. Estos extraños tiempos nos han concedido una inesperada forma 
de mirarnos y mirar a los otros, habitando un minúsculo cuadro en el que la 
intimidad doméstica ha tenido que manipularse en función de ser visto bajo 
el ojo omnisciente del medio virtual. Nuestros cuerpos se han visto limitados a 
un encuadre y los demás sentidos se han ido agudizando o perdiendo, según 
la voluntad y el capricho de nuestra conexión a la red. 

Desde estos nuevos espacios de relación, el teatro y las artes escénicas 
resisten una afrenta atroz, un tiempo de crisis que ha obligado a un cambio 
de rumbo temporal y confronta dramáticamente al “entrar en situación” para 
seguir generando una teatralidad en estado de emergencia. La comunidad 
mundial ha manifestado sus dudas, pero también ha enfrentado el reto de los 
imposibles como asistir a una obra o impartir clases de actuación a distancia. 
Escenarios poco probables por la suma necesidad de la presencia de los cuerpos 
que se requieren para consumar el acto teatral, pero que paulatinamente 
han comprobado qué tanto de nuestro cerebro funciona bajo simulación, 
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cómo se completa la experiencia con lo que se ha guardado en 
nuestros cuerpos, el rescate emocional que lleva a cabo nuestro 
imaginario, así como la apertura a nuevas posibilidades. Entramos 
a esta situación de lleno por necesidad, por urgencia, acaso para 
conservar la fe en este modo de relación dramático e inesperado 
que un virus letal nos impuso. 

Reencontrar el cuerpo 

Bajo la curiosidad y el deseo de conocer la interesante poética de 
un creador como el director argentino Sergio Boris, se propone dar 
una clase de creación escénica a partir de su filosofía teatral que 
se basa en “un teatro que se construye desde su propia potencia… 
que no es dominado por las ideas ni por la literatura (y toma)… La 
ocurrencia expresiva como poética personal”. Dada la situación, tendrá 
que ser impartida a distancia. Boris y su asistente Carolina André 
se preguntan cómo atacar el formato virtual para continuar con 
su práctica y hacer las adecuaciones pertinentes para estimular 
el imaginario del actor con su cuerpo dentro de esta espacialidad 
paradójica de presencia-ausencia, se proponen “estimular a lo 
loco” el contacto imaginario para que suceda el contacto ficcional, 
aquello que hace posible la realidad de lo que acontece en escena, 
y explorar la expresividad del cuerpo a partir de una fragmentación 
que permita la concentración en el detalle, para así trabajar en 
una creación que provoque una comunicación verbal y expresión 
corporal completamente orgánicas. 

Un grupo de aventureros accede. No importa si están localizados 
en México, Estados Unidos, Uruguay o Buenos Aires, en donde 
radican Boris y su asistente Carolina André, por unas horas todos 
se encontrarán mágicamente dentro de un mismo espacio. De 
entrada, se reconoce la situación y sus deficiencias, la duda que 

persiste sobre el medio. Entre todos flota la pregunta de cómo 
convertir y apropiarse de este contexto para salir del espacio 
doméstico y abrir paso a una ficción que permita al cuerpo entrar 
en una escena imaginaria. Boris propone antes del encuentro 
asistir con un vestuario que desafíe la cotidianeidad. La pantalla 
se llena de cuadros coloridos. Escenas domésticas ligeramente 
alteradas por la anticipación de un convivio especial. Pasadas 
las presentaciones lo primero que se pide es bailar. Los cuerpos 
ceden ante los distintos ritmos. Boris dicta ordenes lúdicas para 
comenzar a estimular la expresión. Cuando cesa la música, propone 
juegos de situación ficticia en donde aparece el reto del qué decir 
frente a la búsqueda del vínculo entre los personajes y el espacio 
en el que se encuentran. La intimidad del espacio doméstico va 
consintiendo otra realidad posible, ya que todos los presentes 
se permiten entrar en el juego, esa palabra tan denostada que 
consiente el devenir expresivo, la libertad de conciencia. Al final 
de la sesión se dialoga sobre el respiro, el reencuentro, la cercanía 
aún a la distancia, el disfrute de activar el cuerpo hacia el cometido 
actoral. No se sabe a dónde van exactamente, pero se confía. 
Hay una información que el director y su asistente conocen e 
irán dando en pequeñas dosis. No por secreto o misterio, sino 
para que la información alcance al cuerpo antes que a la razón. 

Perseguir el accidente

Ante las obras dirigidas por Sergio Boris uno se siente una especie 
de observador incómodo, ya que su teatro es una suerte de 
hiperrealismo en donde la imitación de lo real va más allá de la 
mera pantomima para indagar en los lapsus o las desviaciones que 
revelan al animal humano, justo al cruce de lo que las palabras no 
pueden decir y delegan al gesto, al movimiento del cuerpo. Para 
lograr esta suerte de fresco viviente ensaya años por medio de 
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improvisaciones que van esculpiendo la escena. Su dramaturgia 
es una creación que parte de la dinámica de los cuerpos y se 
desarrolla mediante la observación detenida de los actores en 
un espacio hipotético por un tiempo determinado, sin depender 
de presiones exteriores, concatenando relaciones frontales y 
ocultas que al paso del tiempo van creando ese efecto de realismo 
ensayado y cauto, difícil de desestimar frente a la cosa real. 
En el encuentro virtual, nuevamente ataviados de forma extra 
cotidiana, el grupo se enfrenta a la consiga de perseguir accidentes, 
tal como lo hacía el pintor Francis Bacon. Siguiendo la lección del 
pintor, se convierten en manchas en su propio espacio, adquieren 
formas ambiguas fuera de su cuerpo. Gozan, padecen del juego y 
por un momento el mosaico del Zoom adquiere una plasticidad 
extraña, admirable. Nada mejor que dislocarlo de su elemento 
ordenador que desplazar el cuerpo en el espacio e imponerle 
un movimiento errático. Los aventureros imaginan, participan 
activamente, pese a la complicación de las conexiones inestables, la 
no presencia. Salir de los espacios de confort en una pandemia no 
es sencillo, se requiere energía, concentración, agudizar los sentidos 
y sobre todo, voluntad. Se explora también la onomatopeya, el 
ruido asociado al gesto como un estadio previo a la palabra. Todo 
dentro de este medio inestable, impreciso. Durante el diálogo 
con Boris, los aventureros se muestran complacidos, reconocen 
que algo se mueve, aunque no saben decir qué es. La costumbre 
impone el conocer de antemano un objetivo que explique, una 
certeza, un destino que por ahora no se vislumbra, ya que se 
encuentran en la búsqueda por el “viaje de la actuación” como lo 
define Boris. El director y su asistente anteponen la importancia de 
poner el cuerpo antes que el personaje, los estados que surgen y 
se transforman a partir del juego sin palabras, el trabajo sobre la 
incertidumbre para “pensar la actuación como algo que me sorprende 
a mí mismo”. 

En busca del cuerpo expresivo 

Es imposible pasar de largo que en el tiempo de encuentro sucede 
la muerte del gran ídolo Maradona. Esta partida hace mella en los 
cofrades argentinos, quienes lo recuerdan además de su actividad 
predominante a través de sus gestos. Boris enfatiza en que el gesto 
es idiosincrático, como aquello que la cultura infiltra en el cuerpo. 
En busca de la recreación de esa gestualidad que inconscientemente 
gestamos día con día, el ejercicio de clase consiste en mirar al otro 
y señalar lo que hace, adularlo para revelarle su propia ceguera 
ante sus expresiones. La acción permite hacer un énfasis en la 
dirección de la mirada para recuperar la expresividad, alejarla 
del lenguaje para detectar aquello que pasa por la experiencia 
corporal, lo intuitivo. El ejercicio nos recuerda como este espacio 
virtual es un espejo extraño que nos permite mirarnos cómo 
somos mirados, aunque sea de reojo. Posteriormente se sugiere 
un movimiento colectivo, una caída inspirada por la escena de las 
escaleras en “El acorazado Potemkin” de Sergei Einsestein, en donde 
se debe simular el poder sostenerse del otro aún en ausencia. La 
pregunta por la teatralidad subsiste en todas las sesiones, pero los 
mecanismos del juego la obligan a aparecer. Más que un director 
autoritario, Boris opera como un líder entusiasta que se guía por 
el fuerte vínculo del actor/director, sin el cual ese acto anti natural 
de recrear la vida en la ficción escénica no existe. Como uno de 
los puntos centrales de su filosofía, Boris enfatiza la centralidad 
y lateralidad de las acciones que aparecen a modo de señalar 
y desprogramar la importancia de lo que él llama la “situación 
madre” (el tema o conflicto central, podría decirse) para enfatizar 
la importancia de las situaciones laterales que para el director son 
las que verdaderamente urden la trama. Por ello es que durante 
la práctica constantemente se habla de la “lateralidad” en cuanto a 
la figura y el fondo, la exploración sobre un espacio y una escena 
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desconocidos, la anulación del poder de la palabra frente al gesto, ya que es el “cuerpo 
vivo quien monta la obra” y a él se llega a través del desmontaje de esa descentralización 
aprendida. Durante el diálogo los aventureros intuyen la potencia del método, pero 
apenas pueden vislumbrarlo porque la imaginación es contrarrestada inevitablemente 
por el espacio doméstico y la nostalgia profunda por la presencia. Ante ello no cabe 
más que hablar de la esperanza de volver a estar juntos. Un futuro inimaginable que 
se anhela con desesperación.  

Salir en conflicto

Las obras de Sergio Boris comienzan a partir de una hipótesis de vínculo entre un espacio 
y personas a la que se le van imponiendo juegos de improvisación que van revelando 
su propio drama entre improvisaciones, accidentes y hallazgos que se van urdiendo en 
la dinámica entre el espacio y la expresividad del actor, es “la construcción de un teatro 
desde dentro”, una dramaturgia que se escribe en tiempo real y va formando aquello 
que más tarde se fija en la escena a condición de ser como una corriente de agua, única 
e irrepetible. 

Si tomásemos esta situación como una obra tendríamos al centro el impartir una clase 
de creación escénica con sus relatos laterales de entrar por tiempo limitado en la poética 
de un director en la situación anómala de la ausencia, de recuperar el cuerpo, agudizar 
los sentidos y la concentración para relacionarse por medio de una pantalla, que a su 
vez se multiplicarían en la problemática que cada intérprete sumó a la aventura. Como 
en toda buena obra hubo un avance, pero también crisis relacionadas a romper los 
esquemas previos de entrenamiento actoral enfocando la interiorización en el cuerpo 
de la acción antes que las palabras para crear memoria expresiva, la importancia del 
accidente como motor creativo, el juego como estímulo para hallar la disociación del 
cuerpo ante sus hábitos y rutinas, el rodeo necesario de la improvisación para encontrar 
el drama, la importancia de los acontecimientos laterales por encima del centro para 
evitar las explicaciones y dejar a la escena fluir como la vida misma. El conflicto latente 
por construir un teatro desde dentro sin duda causó impacto en los participantes, pero 
se quedó en vilo al adolecer de dos coordenadas imprescindibles para el acto escénico: 

presencia y tiempo. Tiempo más que nada. Sergio Boris y su asistente Carolina André 
subsanaron constantemente este vacío con generosidad y paciencia, dando más de 
lo esperado y compartiendo los preceptos para una teatralidad fuera de serie como 
es la del creador argentino. Como se ha experimentado en estos arduos tiempos, las 
complicadas condiciones permitieron la creación de vínculos y la búsqueda de un sentido 
colectivo e individual. 

Al final, como en toda obra, las ventanas virtuales se cerraron, pero la experiencia 
seguramente se fue asentando en el cuerpo de aquellos aventureros como el reconocimiento 
de la puesta en marcha de un desaprendizaje lúdico y revitalizante. Se promete a futuro 
que la experiencia pueda replicarse en vivo, bajo la insospechada utopía de volver a 
estar juntos. 
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Entusiasmo, el juego del aspirante
Verónica Bujeiro

INTRODUCCIÓN

Remedios Zafra posee una obra reconocida en el género ensayístico centrada 
en una temática que atraviesa una revaloración de elementos como el tiempo 
propio, el marco de acción y posibilidades que ofrece el mundo virtual en 
el contexto de los cuerpos que eligen la creación como modo de vida y la 
subsecuente precariedad económica que viene en la toma de semejante decisión. 
Su trabajo conocido mundialmente “El entusiasmo: precariedad y trabajo 
creativo en la era digital” (ganador del premio Anagrama de Ensayo en 2017) 
es una incesante enunciación de cuerpos deseantes, cuerpos con aspiraciones 
de vida y profesionales, cuerpos de una “generación de quienes nacieron al final 
del siglo XX y crecieron sin épica, pero con expectativas”, cuerpos desencantados 
que encuentran en las páginas de Zafra más que un diagnóstico, la crónica 
insospechada de sus propias vidas en donde aquel “rapto divino” que les llevó 
a perseguir una vocación se ha convertido en la moneda de cambio para un 
sistema que carece de una economía sustentable y sólo ofrece visibilidad o 
experiencia como pago. 

Estos temas son abordados dentro de la clase magistral “Cuerpos qué 
importan: reflexiones sobre el trabajo creativo y cultura red” como un 
centro de conexiones nerviosas que se ramifican fuera de la esfera creativa y 
van estableciendo conductas sociales, hábitos e incertidumbres cotidianas en 
donde la imagen y representación de uno mismo son ya usos acostumbrados 
que implican voluntaria e involuntariamente un acto sobre las leyes del capital 
real y simbólico. Para salir de esta inercia de cuerpos fragmentados entre la 
entelequia de la imagen, el cansancio, la ansiedad y la incertidumbre, Zafra 
hace un llamado dentro de su clase a la activación de prácticas de arte político y 
feminista en donde la incesante costumbre de esta realidad pueda revertirse por 
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medio de una anagnórisis que permita enfrentar la disyuntiva de permanecer 
o salir del juego, ya sea por medio de la parodia, la ironía o la estrategia de 
repetición y duelo como acercamientos que nos permitan reflexionar de forma 
crítica otros modos posibles de ser y estar. 

Consciente del grupo que ha convocado con respecto a su clase magistral, 
creadores escénicos, escritoras y gestoras de México y América Latina, Zafra 
invita al diálogo y la reflexión personal por medio de un ejercicio que concrete 
en imágenes una realidad sentida y propia a la que se deberán de imponer 
varios filtros y lentes que logren situar el cuerpo dentro de una perspectiva 
crítica. 

Como resultado de esta provocación se presenta el juego de mesa “Entusiasmo, 
el juego del aspirante” ™, basado en la lectura y las citas presentadas por 
la autora en sus libros y dentro de esta clase, en donde los cuerpos creativos 
pasarán por la magia de reducirse y vislumbrar su viacrucis cotidiano dentro 
de una carrera en la que no existen premios ni recompensas permanentes, 
sino un gasto de energía constante, auto explotación y pequeños remansos de 
alivio. El ejercicio irónico con el que está cargado el juego tiene el cometido de 
hacer evidente la competencia a la que nos enfrentamos todos aquellos que 
perseguimos el llamado de nuestro entusiasmo creativo como una carrera 
de resistencia que la autora nos ha ayudado a hacer visible por medio de sus 
interesantes y no menos entrañables reflexiones. 
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13.	 Completa una tarea que no hayas considerado como urgente en 10 minutos 

para avanzar a la siguiente casilla.  No importa si es tu tesis o la redacción de 
un mail. Pasa a la casilla 30 cuando hayas terminado.  

14.	 Ganaste alcohol y relajación. Vuelve a la casilla 4 ó 28 cuando despiertes a la 
cruda realidad.  

15.	 Cansancio. Pasa a la casilla 26 por refuerzos.  

16.	 Estamos pisando la sensible casilla del Ego®, pasa a la casilla 29.  

17.	 Gilles Deleuze te pide que distingas si te dominan las fuerzas creativas o 
las fuerzas de domesticación. Identifica tu yugo en una de las imágenes del 
tablero y pasa a esa casilla.  

18.	 Puedes gritar, es necesario desahogarse. Pasa a la casilla 42.  

19.	 ¡Felicidades, Aspirante! Lograste un contrato de pago por honorarios sin 
prestaciones de Ley. Pasa a la casilla 28 para conocer tu lugar de trabajo.  

20.	 Pasa a la casilla 18 para liberar tensiones.  

21.	 No busques a la musa en la televisión, los que la escriben tampoco la han 
encontrado ahí. Pasa a la casilla 40 para ver la pantalla que te corresponde. 

22.	 Karl Marx te manda decir que no te preocupes sobre tu falta de patrimonio, 
estás operando sobre la plusvalía que no se ve. Pasa a la casilla 23.  

23.	 Explica a tu familia lo que te dijo Marx. Promete que algún día los llevarás a 
la casilla 10. Ahora vuelve a la casilla 28 o a la 4 dependiendo de tu condición 
laboral.  

24.	 Quisieras que el día tuviera 25 horas para balancear tu tiempo laboral y tu 
tiempo creativo, pero no desesperes, recuerda que “somos constructores de 
nuestro propio tiempo”. Pasa a la casilla 26 por refuerzos. 

25.	 No ganaste un Like, pero no es el fin del mundo. Regresa a la casilla 12 para 
que comprendas lo que era ser un artista del siglo XIX.  

26.	 Pueden ser drogas o vitamina B12. Ambas son necesarias. Vuelve a la casilla 
28 o a la 4 después de haber recibido tu dosis. 

27.	 Acepta ese consejo y practica Yoga para encontrar un balance entre los varios 
trabajos que sostienes. Pasa a la casilla 33 cuando termines.  

INSTRUCCIONES DEL JUEGO

¿Tienes una vocación? Bienvenido al “Entusiasmo, el juego del aspirante” ™ donde lo 
más importante es acumular capital simbólico, explotarte al máximo y ganar visibilidad. 
A continuación se explica el valor de cada casilla según su número y las posibilidades de 
avance que cada una de ellas ofrece. 

1.	 Te felicitamos por tu vocación artística, por tu pasión académica. Para avanzar 
pasa a la casilla 34.  

2.	 ¡Felicidades, Aspirante! Obtuviste visibilidad. Revisa tu cuenta, ha quedado 
reflejado el depósito de capital simbólico. Avanza seis casillas.  

3.	 ¿Ya alimentaste a tu cerebro el día de hoy? Descarga un libro o compra 
vitaminas. Pasa a la casilla 40.  

4.	 ¿No conoces vida fuera del trabajo? Recuerda que son muy pocos los que se 
pueden dedicar a los que les gusta. Pasa a la casilla 10, como recompensa te 
has ganado una comida.  

5.	 Pregunta a la Sibila por tu futuro abriendo un ejemplar de “El entusiasmo” de 
Remedios Zafra en una hoja al azar. La primera línea que alcances a leer es tu 
designio del porvenir. Avanza a una casilla acorde a tu predicción.  

6.	 ¿Has obtenido un nuevo grado académico? No pienses que esto te hará 
avanzar de inmediato. Retrocede dos casillas de donde estás.  

7.	 ¿Cansancio? No puedes avanzar hasta que otro jugador se posicione dos 
casillas más adelante a la tuya. Es tú culpa, les permitiste avanzar por dejar 
hablar a tu cuerpo. 

8.	 Es verdad tu caso es tan absurdo que Kafka ha cerrado los ojos para verte 
pasar a la casilla 32. 

9.	 Si sientes que tus “párpados no descansan”, pasa a la casilla 27.  

10.	 Has ganado comida y bebida de calidad. Pero no mires tu cuenta de banco, al 
pagar la cuenta probablemente estará vacía. Pasa a la casilla 4 ó 28.  

11.	 Ya te lo habían advertido. Pasa a la casilla 40 ó a la 21 según tu humor.  

12.	 Por lo que dures en esta casilla puedes considerarte un artista atormentado. 
Tú decidirás si pasas a la casilla 28 o vuelves a la 1. Tómate tu tiempo mientras 
los otros jugadores ganan ventaja con propuestas livianas y triviales. 
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41.	 ¡Felicidades, Aspirante! Comenzaste una relación amorosa. Procura que 
no se dediquen a lo mismo de lo contrario puede ser tu contrincante en 
“Entusiasmo, el juego del aspirante” ™ Pasa a la casilla 29 para seguir 
cosechando corazones.  

42.	 Padeces de ansiedad normalizada, no te preocupes. Ganaste un frasco de 
Clonazepam. Vuelve a la casilla 28 o a la 4 dependiendo de tu condición 
laboral.  

43.	 ¡Felicidades, Aspirante! Has generado chismorreo a tu alrededor. Significa que 
vas avanzando en notoriedad. Pasa a la siguiente casilla.  

44.	 ¡Felicidades, Aspirante! Ganaste una beca. Pero no te acostumbres, duran 
menos que una mal sueño. Puedes vagar entre las casillas 10, 14 ó 26 por una 
ronda de juego.  

45.	 Walter Benjamin ha visto pasar tu destello gracias a la pérdida de aura que 
haz acumulado hasta ahora. Pasa a la casilla 1 para evaluar si tu situación 
sigue manteniendo el entusiasmo que se requiere para seguir jugando.  

46.	 ¡Felicidades, Aspirante! Te publicación libro, mostraron tu obra, hiciste un 
artículo. Vuelve a la a la casilla 4 ó 28.  

47.	 ¿Cansancio? ¿Decepciones acumuladas? ¿Trabajos mal pagados? ¿No 
reconocen tu talento? Es comprensible que quieras mandar todo a la mierda, 
pero calma, ya casi llegas a la meta. Pasa a la siguiente casilla.  

48.	 ¡Felicidades! Llegaste a la meta final para descubrir que si quieres jugar al 
“Entusiasmo, el juego del aspirante” ™ tienes que permanecer sumergido 
entre la defensa de tu vocación y el subempleo, sólo así podrás salir con vida 
de este juego. Recuerda que la auto explotación es tu elección y corres con 
la fortuna de dedicarte a lo que te gusta. Agradecemos tu participación. Si 
quieres volver a jugar espera nuestra convocatoria. No llames, nosotros te 
mandaremos un correo electrónico para ver si puedes ser elegido. Mientras 
tanto, alimenta tus redes sociales, gana visibilidad con luz artificial, pero al fin 
propia. Nunca dejes de intentarlo y vuelve a recordar lo afortunado que eres 
por dedicarte a lo que te gusta. 

28.	 Trabajo enajenado y sin cara. Puedes regresar a la casilla 26.  

29.	 ¡Felicidades, Aspirante! Ganaste un Like de alguien famoso. Tu carrera parece 
promisoria. Pasa a la casilla 21.  

30.	 Ya casi llegas a la meta, pasa a la casilla 18.  

31.	 Marcel Duchamp te recuerda que hay que saber habitar las dificultades de tu 
época. Pasa a la casilla 33.   

32.	 Publicaste tu obra en redes sociales y ganaste un Like de tus amigos y tu 
mamá, pero recuerda que no son todo el público. Avanza a la casilla 38. 

33.	 Revisa tu conexión WIFI. Si no funciona, paga el recibo o llama a tu compañía 
telefónica. Analiza tu situación y decide si vas a la casilla 40 a ver redes sociales 
o te pones realmente a trabajar.  

34.	 Todo trabajo que no sea creativo te parecerá trabajo forzado, pero tienes que 
asumir tu elección de carrera, Aspirante. Retrocede seis casillas.  

35.	  Virginia Woolf te insta a que busques tu cuarto propio y el equivalente a las 
quinientas libras al mes que te aseguren la libertad creativa que requieres. 
Pasa la a casilla 33 a ver si lo encuentras.  

36.	 ¡Felicidades, Aspirante! Elegiste un cambio de carrera. Puedes salir del juego. 
“Entusiasmo, el juego del aspirante” ™ te da las gracias por participar. 

37.	 Francis Picabia dijo que el “Arte es un producto farmacéutico para imbéciles”. 
No sufras y revisa tu suministro de aspirinas o medicamento para la migraña. 
Vuelve a la casilla 4.  

38.	 ¡Felicidades, Aspirante! Obtuviste visibilidad. Revisa tu cuenta, ha quedado 
reflejado el depósito de capital simbólico. Avanza diez casillas. 

39.	 No desesperes. Rosa Luxemburgo te dice que estás luchando por  “Un mundo 
en el que podamos ser socialmente iguales, humanamente diferentes, totalmente 
libres”. Gracias a ella tienes la libertad de moverte a la casilla que quieras.  

40.	 Tu avance dependerá de qué estás haciendo con este artefacto. Si estás: 
Revisando redes sociales: pasa a la casilla 25. Trabajando en tu próxima obra: 
pasa a la casilla 46. Viendo pornografía: pasa a la casilla 17. Trabajando por 
sobrevivir: pasa a la casilla 48.  



Transdrama Virtual 2020 Seguimiento crítico

- 48 - - 49 -

Ser público 
Verónica Bujeiro 

Somos la compañía silente. 
Mal llamados el lado oscuro de la sala.
Enjambre de ojos en la oscuridad. 
El que respira en la verdad, mientras que otro lo hace en la ilusión. 
Digan lo que digan, nadie nos ha visto hasta ahora. 
Figuramos cuando somos el resultado de una encuesta. 
Cuando formamos estadística.  
Parecemos visibles al volvernos cantidad.
Un plural que se conjuga. 
Como legión somos inexpugnables. 
Enjambre de ojos en la oscuridad. 
El otro que respira.
O se aclara la garganta antes de que empiece la función. 
El que tose en el momento clave. 
Para quien dicen que trabajan. 
Sin nosotros están incompletos.
Federico nos dedicó una obra, pero no aparecemos. 
Un austriaco de premio Nobel intentó insultarnos, pero no lo logró.  
Nunca hemos desistido de venir aquí. 
Y aunque quieran dominarnos, aplaudimos o reímos según nuestro 
humor. 
Dicen que nos consideran, pero no es verdad. 
Hemos visto muchas cosas en las cuales no estamos contemplados. 
Otras en las que creemos estarlo. 
Pero eso no importa. 
Nos gusta vivir en el engaño. 
Venimos aquí porque no nos gusta estar en casa. 
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Los perros ladran. 
La vecina grita cada tanto. 
La música se ha vuelto insoportable. 
Y hay una bomba de agua que se prende cada 45 minutos.  
Necesitamos salir.
Transportarnos fuera de casa y de la realidad que nos rodea. 
Salir y reunirnos con otros iguales en silencio y a oscuras. 
Aunque, reconocemos que nuestro plural no es lo más cómodo. 
Todos esos cuerpos contiguos. 
Adyacentes. 
Sin límites. 
Para establecer demarcaciones no es infrecuente escuchar: 
Respiraciones incómodas, 
competencias de toz y aclaración de garganta, 
movimientos bruscos para imponer presencia o peticiones de 
apagado de teléfono. 
Pero todo eso no importa ya. 
Nosotros veníamos aquí para poder salir de casa. 
A escapar de nosotros mismos.  
A ser ignorados o vivir en la ilusión de no serlo. 
A responder encuestas. 
A formar estadística. 
Vivimos del placer del engaño. 
Pero eso se acabó. 
La proximidad se convirtió en un peligro. 
Ahora nuestro plural está amenazado. 
Permanecemos fragmentados en casa. 
Con la vecina gritando.
La bomba de agua que no para. 
Y los perros fungiendo como un coro a esta tragedia de disolución. 
Nos han ofrecido opciones de salida en las que no hacemos más 
que cambiar de cuarto.

Son salidas por las que agotamos los ojos en esa oferta exultante 
de novedad.
Nos gusta el engaño, pero reconocemos que esto no es más que 
un paliativo.  
Un distractor cansino. 
Al paso de los días subsiste la pregunta por nuestros cuerpos. 
¿En dónde están? 
Estamos aquí.
No. 
No, no estamos aquí. 
Lejos del enjambre, volvimos a ser individuos. 
Pero nuestros cuerpos no están aquí. 
Nos abrieron una ventana en la pantalla y a veces los vemos actuar. 
Pero hay que admitir que cansa ese juego de ser y ser vistos.
Cuando logramos salir de casa hay vacío.
Distancia.
Temor.
Ya nadie se aclara la garganta por miedo a ser un riesgo de contagio. 
Distantes.
Atemorizados. 
Nos preguntamos cómo será volver al lado oscuro de la sala. 
Nuestro plural incómodo ha sido usurpado por plantas
Osos de peluche
O replicas huecas de nosotros mismos.
Vacío y no más que vacío. 
Hay un espacio enorme entre cuerpos. 
No se logra percibir el enjambre, apenas unos individuos. 
Separados.
Perdidos.
Huérfanos. 
Nos preguntamos cómo será volver al lado oscuro de la sala. 
¿Seremos los mismos? 
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Estamos ahora a merced de un algoritmo.
Esa fuerza contingente que nos reagrupa y fragmenta. 
Que nos agita y nos mueve sin movernos. 
¿En dónde están nuestros cuerpos?
Surge la pregunta y nos vuelven a saludar desde esa ventana 
tácita y sobreentendida. 
Donde mirar implica mirarse de vuelta. 
Ahora el movimiento incómodo es con uno mismo. 
Con el grito de la vecina que los otros no perciben. 
O el coro de perros que ha ido cobrando sentido al paso de los 
días.
Es un llamado de auxilio. 
Se nos reconoce por nuestra paciencia. 
Y podemos afirmar que gozamos bastante de nuestro rol pasivo. 
Pero ha llegado el momento de manifestarnos. 
La ventana nos permitió reunirnos. 
La orden del día es preguntarnos si juntos volveremos a ser 
nosotros mismos. 
Por primera vez nos vemos las caras, sabemos los nombres.
Pero no acontecen más que rumores. 
Reglas de distancia y protección.
Se habla de menjurjes y termómetros. 
Fumigación contigua. 
Pruebas en mano que certifiquen el negativo. 
Cambios en la construcción y el diseño de nuestros aposentos. 
Algunos fantasean con burbujas contiguas. 
A modo de extensión de ese remanso doméstico que tienen en 
casa. 
La ventana nos permite vernos, pero es imposible escucharnos 
al mismo tiempo. 
Tantas voces, tantos lenguajes. 
Nadie pide ahora silencio. 

Los micrófonos se saturan entre la histeria del encierro y el ruido 
de fuera. 
Pero al rumor se va imponiendo una demanda.
Algunos opinan que es momento de tomar decisiones por nosotros 
mismos.
¡No ser más el lado oscuro de la sala!
Algunos quieren desafiar al algoritmo. 
Pese a que aún no hemos ganado la batalla contra nuestro déficit 
de atención. 
No ser más el lado oscuro de la sala implica dejar de lado ese rol 
pasivo. 
De nosotros dependerán ahora las programaciones. 
Sentarnos a ver qué y cuándo. 
¡No ser más el lado oscuro de la sala!
Gritamos de júbilo con los micrófonos abiertos y aunque se satura
Se aprueba por mayoría la moción. 
Aún no sabemos si iremos en masa a protestar. 
Con nuestros cuerpos cansados de tanto mirar. 
O cómo se hará la imposición de nuestras decisiones. 
Con nuestras mentes ocupadas en tantas opciones. 
Imaginamos posibles escenarios. 
Pero no sabemos en dónde buscar lo que queremos. 
Algunos sugieren llevar de casa la televisión, conectarnos a la red
 y dejar que el algoritmo decida. 
O peor aún: actuar de nosotros mismos ante el vacío. 
No llegamos a ningún lado. 
Hay discusiones constantes. 
La desesperación nos lleva a la rabia. 
Es el cansancio. 
La distancia. 
Se nos agotan las ideas.  
Tuvimos dificultades en la redacción de este artículo. 
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Pero estamos ensayando opciones. 
Contamos los días. 
Y volvemos a cero la cuenta cuando es necesario. 
Somos pacientes, se sabe. 
Estamos trabajando. 
Sabemos que vamos a volver. 
Ustedes nos estarán esperando. 

Texto a partir de la conferencia: 
LAS ARTES ESCÉNICAS Y SUS PÚBLICOS POST PANDEMIA Clase magistral de 
Javier Ibacache  en https://www.youtube.com/watch?v=CxPFiuRJMHQ, 
Canal TRANSDRAMA, en colaboración con Teatro UNAM, 2020.
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