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SOBRE 
EL 
ESPECTÁCULO
A dónde voy (cuando ya no estoy) es un espectáculo de teatro de objetos 
para todos los públicos a partir de 6 años.

La Señora Catrina va y viene y cuenta historias de diferentes lugares, de 
otros tiempos, o que quizás acaban de pasar…Este personaje, al modo de las 
comadres de los cuentos tradicionales, nos acompaña y guía contándonos 
diferentes formas de entender la vida y el momento en el que dejamos de 
estar aquí en diferentes lugares del mundo, para que cada uno pueda llegar a 
sus propias conclusiones.

“A dónde voy (cuando ya no estoy)” está compuesto de 3 cuentos tradicionales 
de culturas diferentes y un cuento que recorre diferentes creencias en torno 
a qué pasa cuando morimos:

La princesa Kaguya
Japón

Anansi, la araña. Su encuentro con la muerte y como esta volvió a la vida
Ghana

La muerte encerrada en una botella. 
Inglaterra

MÁS ALLÁ 
españa

Materia Viva agradece:  Al Teatro Asura por el espacio de ensayos y creación, 

abriendo sus puertas sin límite; A Fernando Racionero por sus manos y su cabeza 

para la escenografía; A Concepción Racionero por hacer la maravillosa carpa de 

circo a escala.

SINOPSIS

“A dónde voy (cuando ya no estoy)” cuenta historias del mundo venidas de otros 

lugares, culturas y de otros tiempos, para ayudarnos a dejar de tener miedo a qué 
habrá en el más allá.

Duración: 1 hora.

Concepción
 Raquel Racionero

Mirada exterior
Ana Isabel Gallego

Actriz manipuladora
 Raquel Racionero

Creación sonora 
Matu

Vestuario
Materia Viva

Diseño y técnico de luces
 Juancho Medinilla

Escenografía
Materia Viva

Producción : 
Materia Viva y La Spontanée Production
Co-producción: Centro del Títere- Madrid. Programa Residencias



Cada uno de estos cuentos 
es un viaje hasta un mundo 

maravilloso para devolver al 
público a la realidad de una manera 

más reconfortante. Cada cuento 
es representado con materiales y 

técnicas de manipulación de objetos 
diferentes, ajustándolas al relato. La 

escenografía y el dispositivo escénico 
va cambiando para permitirnos viajar a 

diferentes lugares. La señora Catrina nos 
habla, nos interpela, y nos acaba contando 

muchas versiones de cómo se cree que es el 
más allá, para que pensemos qué es lo que 
creemos cada uno.

Este espectáculo persigue compartir y 
hablar en familia de estos temas y creencias, 
que pueden parecer difíciles de tratar con lo 
niños y niñas, pero que no dejan de ser tan 
naturales como la propia vida.  El público 
descubrirá que existen muchas formas de 
pensar, y que todas son igual de válidas. 
Nuestras creencias dependen sin duda de 
nuestra forma de ver el mundo, y muchas 
veces, del lugar donde hayamos nacido.

Los cuentos transmiten la idea de que lo 
que nos explican no son hechos tangibles, 

ni lugares ni personas reales. Estos 
relatos, con su lenguaje simbólico, 

permiten vivir en la ficción enseñanzas 
esenciales. Nos hablan en un lenguaje 

que va más allá y de una forma 
más profunda que nuestra razón. La 

propuesta es dejarnos llevar por ellos 
para que nos lleguen y nos acaricien 

como una cálida brisa. Para que nos 
cuenten formas de ver el mundo, la vida y 

la muerte, sin decidir verdades.

«A dónde voy (cuando ya no estoy)” es 
un viaje al mundo de las imágenes, de 
los cuentos orales, de los símbolos y 
las metáforas para intentar responder 
a la curiosidad y asombro que la vida 
nos provoca a grandes y pequeños. Es 
un homenaje a los niños

como grandes filósofos que son. A 
su forma de estar en el mundo con 
los ojos bien abiertos, su consciencia 
de que la vida es un enigma, que 
todo es un fabuloso misterio. Es un 
tiempo para que los adultos que los 
acompañan vuelvan a ser niños que 
todavía no han crecido tanto como 
para haberse habituado al mundo y 
darlo todo por sabido. Una celebración 
de la capacidad de sorprendernos, 
de ir a nuevas realidades y mundos 
para no perder esta capacidad de 
asombrarnos, para que el mundo y 
lo extraordinario de estar vivos no se 
convierta en un hábito, para ser niños 
gritando ¡¡¡¡Ouah ouah!!!!

Este espectáculo nace del deseo de 
compartir con los niños las preguntas 
que los seres humanos de todos 
los tiempos se han hecho: Quiénes 
somos y porqué vivimos, el origen del 
cosmos, de la Tierra y de la vida. Y qué 
pasa cuando morimos. El estar y el no 
estar. Es un espectáculo que permite 
hablar de los misterios de la vida y 
de la muerte para vivirla con mayor 

naturalidad, para que no se quede en 
un tabú del que no se puede hablar y 
que pueda darles miedo. Ayudarles a 
crear sus propias respuestas a través 
de compartir lo que otras personas 
piensan y cómo se lo explican otras 
culturas. 

Son historias que, por su poética y 
simbología, se pueden llevar a escena 
si son contadas con títeres y objetos. 
Estos pueden permitir que una niña 
nazca de una flor y se vaya con seres 
de luz más allá del cielo, o asistir a 
la persecución de una araña por la 
muerte y que acabe encerrada en una 
botella. 
El teatro de objetos crea una 
distanciación que permite hablar 
de los temas tratados con dulzura y 
humor, sin dramatismo.

El lenguaje simbólico de los cuentos, 
la distanciación del teatro de objetos 
y el humor desde el que se enfoca 
el espectáculo, persiguen des-
dramatizar y acercar estos misterios 
de la vida a los niños y niñas de una 
forma adaptada a su edad, justo en un 
momento vital en el que empiezan a 
hacerse estas preguntas.



	 LA 
COMPAÑÍA

Compañía de teatro de creación que prioriza el movimiento 
y el impulso del cuerpo para apoyar al habla y el texto.
Materia Viva presta una atención particular al lenguaje 

visual y corporal. Un estilo teatral que privilegia la 
acción y el movimiento escénico, el impulso vital físico que 

hace aflorar las emociones, las relaciones entre los 
personajes y su construcción desde el cuerpo y los gestos. 

Igualmente, se sirve de la composición espacial y del tea-
tro de objetos en la búsqueda de una dramaturgia visual.

Esta compañía pretende crear espectáculos multi-dis-
ciplinares y evolucionar a lo largo de sus diferentes 

creaciones gracias a las colaboraciones de diferentes 
artistas y técnicas necesarias a cada espectáculo.

El proceso creativo se orienta desde el inicio hacia un tea-
tro donde se encuentran actores, objetos y composiciones 

sonoras, desarrollando un lenguaje único al servicio de la 
adaptación de historias o escritos contemporáneos. Es el 

cruce de esta mezcla de técnicas lo que guía a la compañía. 
Una línea de creación o forma de trabajar que se adapte 

en cada espectáculo al tema que se quiera abordar, desde 
una historia a un tema de investigación.

Materia Viva privilegia la creación sobre el escenario. Tex-
tos o imágenes que se acaban de escribir o tomar forma, 

cortarse, extenderse y modificarse desde el movimiento en 
escena.

Espectáculos para todos los públicos, que puedan llegar 
a un público infantil y joven, buscando el encuentro y el 

momento compartido en familia o con los adultos que los 
acompañan. Espectáculos como experiencia que ayuden a 

comprender y compartir sentimientos entre los asistentes 
de diferentes edades, donde lo poético y lo visual permitan 

lo tragicómico.
Materia Viva acoge los proyectos más personales de 

Raquel Racionero en un proceso profesional de ac-
triz-creadora.

También acompaña en la dirección a otras compañías emer-
gentes o a proyectos y organismos que buscan acercar 

temáticas sociales al público a través del teatro.

La compañía forma parte de una cooperativa de compañías 
de espectáculos en vivo de la región Grand-Est de Francia.
Comprometidas con el intercambio y el trabajo solidario 
entre artistas y que pueda permitir la libertad creativa y 
la línea artística de cada compañía.
https://laspontanee.fr/#hello

Materia viva es una joven compañía que nació al tiempo que 
La Spontanée Production, en 2022.
Su primer espectáculo, DAVOS, se estreno en diciembre de 
2022. Una co-producción para la ONG Oxfam que tuvo lugar 
en los Teatros Luchana de Madrid, La Inestable de Valencia 
y Paral’el 54 de Barcelona.
Este mismo año la compañía colaboró con la dirección 
escénica de Raquel Racionero en la coproducción de CÚBICO, 
espectáculo que se estreno en 2023
Este año se estrenó en diciembre su segunda creación, 
LOPE&MOLIÈRE, en La Filoche (Chaligny-Gran-Est Fran-
cia), un espectáculo para hacer descubrir a un público 
adolescente los puntos en común y la contribución a la 
renovación de la
comedia de estos dos dramaturgos. Actualmente en 
desarrollo del material de difusión para iniciar campañas 
escolares
en octubre 2024.
Igualmente en 2024 la compañía participó en el Festival 
feminista Wonder Impro de París proponiendo un formato de 
creación colectiva en directo llamado EMOCIONES y que va 
a continuar representando.
“A dónde voy (cuando ya no estoy) será el cuarto espectá-
culo de la compañía.



	 LA actriz 
y creadora del  

espectáculo
RAQUEL RACIONERO (Madrid) es actriz, pedagoga y directora 
teatral.

Diplomada en la Escuela Internacional de Mimo, Teatro y 
Movimiento Jacques Lecoq de París en 2007. También se formó en la 
Escuela de la Compañía Théâtre du Mouvement de Paris de Yves 
Marc y Claire Heggen, discípulos de Étienne Decroux, becada por 
el Ministerio de Cultura de España a Profesionales de la Cultura 
en 2009. Realizó el curso de Interpretación “Le Jeu” en la Escuela 
Internacional de Teatro Philippe Gaulier de París en 2009. Previa-
mente, en España, se formó como actriz en la Escuela de teatro, 
danza y movimiento Estudio 3 de Madrid de 1996-1999. Además de 
diversas formaciones en movimiento y danza, canto, clown, bu-
fones y comedia del arte (con Agustín Bellusci, Pablo Pundik, Jorge 
Saura, Fabio Mangolini, Santiago Sánchez, Will Keen, Esteban
Roel, Antonio del Olmo, Josehf Estela, KT Niehoff, etc). En 2005 
realizó el Curso de especialización en Producción, Gestión y 
Distribución de espectáculos escénicos de la RESAD de Madrid y 
Fundación Autor SGAE, coordinado por la productora y gestora 
cultural El Muro.
Recientemente ha completado su formación en el teatro de 
títeres y objetos con un curso de Dramaturgia para títeres con 
Javier Swedzky en 2020 a través del CELCIT y una formación 
sobre interpretación y escritura de teatro del objeto con Agnés 
Limbos en La NEF (Paris) en 2022.
Vive y trabaja entre Francia y España.
En Francia colabora como actriz y directora con las compañías 
L’Atelier de la Berlue, Crache-Texte y Histoire d’Eux, entre otras, 
en diversas disciplinas como teatro físico o teatro de objetos y 
marionetas.
En España, desde hace 15 años desarrolla su trabajo en teatro 
de marionetas y objetos con la Compañía Títeres Mambrú, con 
la que actúa en “Fabula Fabulosa”, “El Dragón Tragaletras” y 
“Rojaflor”. Con la compañía La Máquina Real, de teatro clásico 
con títeres, en “El Esclavo del Demonio”, “Lo Fingido Verdadero” 
(estrenada en el Corral en el Festival de Almagro 2010 y obra 
que abrió Titirimundi 2011), y “La Selva sin amor”, texto de Lope de 
Vega, (estrenada en el Festival de Almagro en 2020 y actual-
mente en gira).
Formó parte del elenco de la obra “La primera noche de los 
niños-pájaro”, ganadora del Premio Teatro en Confluencia 2020 
y co-producida por las compañías La Tartana, Sol y Tierra y 
Tropos Teatro.
Es improvisadora teatral desde 1997, y es co-fundadora de la 

Compañía ImproMadrid Teatro. Actúa con múltiples compañías 
de improvisación y ha participado en numerosos festivales 
internacionales de teatro de improvisación en América Latina y 
Europa. Formó parte del proyecto internacional de improvisación 
“Our Lives”, cofinanciado por la Unión Europea. 
Actualmente forma parte de la compañía francesa de improvi-
sación Crache-Texte, y es entrenadora en el Trophée National 
d’Improvisation Culture & Diversité de Francia, proyecto teatral 
con alumnos de educación secundaria a nivel nacional en este 
país.
En 2007 crea junto con otros actores españoles la Compañía 
Inventario, con la que monta diferentes espectáculos de creación 
colectiva o autores contemporáneos hasta 2014. Recientemente 
ha creado su propia compañía en Francia, Materia Viva, para
desarrollar proyectos de teatro en movimiento y teatro de 
objetos. Esta compañía forma parte de un colectivo de compañías 
teatrales basado en la región Grand-Est de Francia, La Sponta-
née Production. 
Mezcla su faceta como actriz y directora con la pedagogía y la 
intervención social. Así, ha trabajado para diferentes colectivos 
y entidades en proyectos socioculturales a través del teatro. 
Por ejemplo, coordinando el área teatro del “Proyecto MyMA” y 
“Si me
importa” para Oxfam Intermón España. Con la compañía de 
marionetas La Máquina Real e Iworking ha impartido cursos de 
formación de teatro y marionetas para profesores y educadores, 
como el curso Enseñar-T, para el gobierno de Castilla La Mancha 
y el Fondo Social Europeo. Es profesora de teatro desde hace 
más de 20 años en diferentes escuelas como EIG, Teatro Asura, 
Escuela Impromadrid.

MIRADA EXTERIOR
ANA ISABEL GALLEGO
Ha fundado 2 compañías de teatro: La Quimera de Plástico y 
Teloncillo, compañías con las que ha recibido múltiples premios, 
como el Premio Nacional de Artes Escénicas para la Infancia y la 
Juventud 2013.
 Es actriz y ayudante de dirección. Desde 1982 ha participado en 8 
espectáculos para adultos y en 16 para niños, desde «Ensalada 
de Bandidos» en 1984  hasta  los últimos 12 años en los que 
dentro de la Compañía Teloncillo ha participado como actriz y 
como ayudante de dirección en los siguientes espectáculos: «Por 
el mar de las Antillas» (1996), «Las manos de mi abuela» (1997) 
, «La ramita de hierbabuena»(1999), “Tartarín” (2001) “Cuéntame 
un Cuento” (2002) , “Quiero Dormir” (2004), y  “Muuu…(2006), OTTO 
(2008)….en la televisión fue actriz y coguionista en el programa 
de T.V.E Castilla y León  para niños «El Columpio». También ha 
realizado locuciones y tiene tres discos como cantante. Escribe 
textos teatrales y artículos para revistas especializadas 
como ARTEZ o ÑAQUE.  Ha realizado tareas de producción en los 
espectáculos: ¡QUIJOTE! (2005), “Kaspar” (2006) y “Marco Polo” 
(2007). Coordina cursos y eventos como el Congreso de Teatro 
para profesionales de Castilla y León 2000 en Burgos y 2002 en 
León.  Como vicepresidenta de ASSITEJ-España es
responsable del premio JUAN CERVERA de investigación de textos 
teatrales desde hace 4 años y responsable del premio nacional 
de teatro que se da cada año. Como vicepresidenta de la asocia-
ción TE VEO, coordina publicaciones y mesas en Festivales y en 
los Encuentros TE VEO desde sus inicios. Desde 2009 es directora 
adjunta de los ENCUENTROS TE VEO.



Muchas de estas historias nos han llegado hasta nuestros días, 
pasaron a ser cuentos, y hay variantes en tradiciones de muy 
diferentes culturas que aparecen en unas y otras explicadas 
y contadas de diferentes maneras. Han pasado a ser cuentos 
escritos con diferentes versiones según los diferentes países, 
y escritores y escritoras se inspiran en ellos creando nuevas 

versiones y adaptándolas a nuestros tiempos.

En La señora Catrina y las estrellas se han elegido algunas de 
estas historias de tradición popular por temática, por un punto 
de vista contado con humor y poética, con una mirada de gé-

nero, y por su potencial para crear imágenes a través del teatro 
de objetos. De todas ellas se ha elegido una versión de base 

sobre la que partir, pero se han modificado y adaptado para ser 
representadas teatralmente:

Lo que cuenta el espectáculo 

LAS HISTORIAS ELEGIDAS



La princesa Kaguya 
Japón

Es un cuento folclórico de hadas japonés del siglo X. También conocido como 
El cuento del cortador de bambú. Se le considera como el texto japonés más 

antiguo que existe, a pesar de que el manuscrito más antiguo data de 1592. 
Su protagonista es la princesa Kaguya, una princesa de la Luna enviada a la 

tierra para salvarla de una guerra celestial que asolaba los cielos. Kaguya 
era tan radiante que hasta el mismo emperador se enamoró de ella, pero 

Kaguya rechazó a todos sus pretendientes y acabó volviendo con su familia 
celestial, que vino a buscarla a la montaña más alta de Japón.

Antes de irse le dejó al emperador una carta de despedida y una botella 
con el elixir de la vida. El desolado emperador envió un ejército entero 

de soldados a la montaña. La misión encargada era subir hasta la cima y 
quemar la carta que la princesa Kaguya había escrito y la botella que le 

había dejado, con la esperanza de que el humo llegara a la ahora distante 
princesa.

La leyenda cuenta que la palabra inmortalidad, fushi, se convirtió en el 
nombre de la montaña, el Monte Fuji. También se dice que el kanji para 

montaña deriva del ejército del emperador que ascendió las laderas de la 
montaña para llevar a cabo su misión. También se cree que el humo de la 

carta quemada aún se deja ver hasta el día de hoy (en el pasado, el monte Fuji 
era mucho más activo volcánicamente y, por lo tanto, producía más humo).

Este relato nos habla de la unión de la tierra y el cielo, de los viajes de ida y de 
vuelta, de cómo nos vamos a otros mundos, y de cómo nos unimos a nuestros 

seres queridos cuando ya no están aquí.
La versión elegida en el espectáculo está próxima a “La princesa noche 

resplandeciente”, con ilustraciones de Philip Giordano.
La técnica y objetos elegidos para representar este cuento es a través de 

muñecas kokhesis tradicionales japonesas que representan los diferentes 
personajes de la

historia. Una escenografía básica en madera, mismo material de las 
muñecas, y con un mismo estilo depurado y no realista, será el espacio 

escénico..



	 La muerte 
encerrada en 

una botella. 
Inglaterra

Es un cuento tradicional de cultura 
anglófoba pero que también existe 
en otras culturas.
La versión elegida en el espectáculo 
está inspirada en la versión “La 
balada del Rey y la muerte” de Koos 
Meindertos y Harrie Jekkers.
El rey quiere saber qué es la muerte. 
Sus sabios tratan de explicarle 
cómo se muere la gente, pero nadie 
sabe realmente qué es. El rey decide 
atraparla y vencerla por fin y vivir 
para siempre disfrutando del ocio y 
de los juegos peligrosos. Pero con 
los siglos, en el reino, la población 
se empieza a incomodar ya que poco 
a poco queda menos espacio y el 
aburrimiento empieza a abundar. El 
rey tendrá que aprender que, sin la 
muerte, la vida no es vida.
Esta versión en rima y con gracia, 
que toca el tema de la muerte desde 
una óptica inteligente y poco usual, 
con comedia y sin drama, será la 
inspiración para poner en escena 
esta historia desde la canción/
narración y con objetos de atrezzo 
que marquen los personajes sobre 
la narradora, que irá pasando de ser 
unos a otros mientras cuenta /canta 
la historia al estilo trovador.



Anansi, la 
araña. 
Su encuentro 
con la muerte 
y como esta 
volvió a la vida. 
Ghana
Existen innumerables historias sobre 
Anansi en la mitología akan, de 
Ghana. Ananse (literalmente araña) 
o también llamado
Anansi, es uno de los personajes 
más importantes de las leyendas 
de África occidental y del Caribe. Es 
un personaje de cuentos populares 
akan. A menudo adopta la forma de 
una araña y a veces se le considera un 
dios de todo conocimiento de cuentos. 
Era una araña traviesa que se pasaba 

el 
d í a 
haciendo diabluras 
y sus trastadas provocaban 
cambios en el
mundo. Son todas historias que 
ocurren en los albores del mundo, 
y sirven en la cultura akan para 
explicar porqué muchas cosas son 
como son. Entre estas historias, existe 
la historia de Anansi y cómo provocó 
que la muerte saliera de su casa y
esté ahora viva en el mundo.
Anansi es un trickster de la cultura 
africana occidental muy conocido. En 
la mitología y el estudio del folclore, 
un trickster (término en inglés que 
se puede traducir aproximadamente 
como «embaucador» o «bromista»), a 

veces llamado 
pícaro divino, 

es un personaje 
en una historia 

(un dios o diosa, 
espíritu, humano 

o antropomorfo) 
que muestra un 

gran grado de 
intelecto y astucia 

o conocimientos 
secretos y que los 

utiliza para hacer 
tretas, engaños 

o bromas, o para 
desobedecer las reglas 

y normas y desafiar la 
conducta convencional. 

E s una figura presente 
en diversas mitologías, también 
europeas.
La versión elegida en el espectáculo 
está próxima a “Como la muerte 
volvió a la vida” de Muriel Bloch y 
Atak”.
Para la representación de este 
cuento la escenografía se reduce a 
una mesa alargada que representa 
los diferentes poblados y recorrido 
que realiza Anansi en la historia. 
Los personajes son representados 
por figuras africanas en madera 

con unas mini máscaras de los 
Bwa, tribu de Burkina Faso. Estos 
tienen unas máscaras pequeñas 
llamadas máscaras pasaporte, 
pues tradicionalmente las llevaban 
consigo a modo de identificación, al 
ser una tribu agrícola nómada.
Policromía blanca, negra, roja y azul 
que forma dibujos geométricos. Cada 
una representa a un animal. Una de 
estas máscaras es la del siluro, pez 
que se encuentra en muchos ríos 
africanos. Es una máscara mediadora 
entre el mundo de los vivos y de los 
muertos y evocadora de la dimensión 
humana y divina. También hay otras 
figuras africanas realizadas con 
madera, reciclaje de latas o telas para 
representar otros personajes de la 
historia.



“Más allá”. 
Diferentes culturas, 

diferentes formas de ver el mundo y 
entender la
vida. España

Los niños y niñas se pueden hacer 
la pregunta: ¿Qué pasa cuando te 
mueres? Esta historia tratar de ofrecer 
diversas respuestas a esta pregunta, 
según las creencias que existen en 
diferentes culturas. 

Para que los niños y adultos que 
tengan curiosidad por el tema, –
probablemente todos–, puedan 
contemplar distintos pensamientos 
o creencias que encontramos en las 
diferentes partes del mundo, en esta 
historia se representan diferentes 
personajes con sus propias creencias. 

En esta ocasión no se trata de un 
cuento o leyenda tradicional, sino 
de recoger diferentes creencias de 
diversos orígenes de forma breve, 
inspirándonos en el libro “Más allá” 
de Silvia y David Fernández y Mercé 
López.

En este libro, los artistas del Circo 
Galaxia arriesgan sus vidas a diario. 
Saltan del trapecio sin red, tragan 
fuego y espadas, vuelan disparados 
por cañones... Quizás por eso hablen 
tanto acerca de la muerte. ¿Qué 

habrá después? ¿Cómo será el «más 
allá»? En el Circo Galaxia hay tantas 
respuestas diferentes como artistas. 
Cada uno de estos personajes piensa, 
que después de morir, ocurre algo 
distinto. 

Para la representación de este cuento 
el material principal será la tela. 
Contaremos con una carpa de circo 
a escala con minifiguras de circo 
cosidas en tela y objetos que permiten 
visualizar cada una de las creencias..



EL TEATRO DE OBJETOS
El lenguaje teatral elegido en el espectáculo 
es el teatro de objetos por múltiples razones:

Por la capacidad metafórica de los objetos y 
su simbología, y por el lenguaje visual y con 
menos palabra que genera, para poder repre-
sentar las historias de los cuentos a través de 
imágenes que acompañen la palabra y que esta 
sea aligerada.
Los objetos empleados son perfectamente 
reconocibles para el público infantil. Y se 
convierten en metáforas visuales en el trans-
curso de una historia dinámica y original. De 
este modo, los objetos materiales cobran vida, 
sentido y significado.

El público infantil es especialmente receptivo 
al mundo de los objetos por estar saliendo de 
una etapa animista, y empatiza inmediatamente 
con la posibilidad de que un objeto cobre vida a 
través del movimiento del actor manipulador, 
con los personajes representados por objetos 
y con los contextos reales o imaginarios que 
estos le sugieran con más facilidad, en muchas 
ocasiones, que con la palabra. El impacto 
visual es inmediato, más directo. Los elementos 
son reconocibles para todos, los vemos, no 
necesitamos entenderlos.

La propuesta artística del teatro de objetos 
permite visualizar enseguida situaciones 
e imágenes y redescubrir por primera vez 
aquello que forma parte del marco de la vida 
cotidiana desde un lado mágico. Allí donde se 
percibe un elemento con una funcionalidad 
concreta, se desvela un objeto que, en reali-
dad, tiene vida propia.

El teatro de objetos tiene un gran poder de 

evocación, metafórico, de sugestión y una 
enorme fuerza poética. El lenguaje del teatro 
de objetos es visual y poético. Juega con el 
movimiento, la forma, el simbolismo, el ritmo y 
la iluminación para recrear mundos que otros 
estilos teatrales con actores de carne y hueso 
necesitarían de montajes y puestas en escena 
muy complejos y costosos.

Además, el teatro de objetos permite una 
distanciación con los personajes e historias 
representados, y así poder abordar diversas 
temáticas sin el pathos o la identificación total 
con ellos. Los objetos permiten la distancia 
con lo que se está viendo, para no vivirlo de 
una forma completamente emotiva, si no con 
un punto de observación que permita al público 
infantil ser testigo de una narración, de una 
representación en la que quede claro que lo 
que allí ocurre es una ficción.

El teatro de objetos y visual rompe con la 
forma y el cuerpo humano o de otros seres 
vivos, es simbólico. Este simbolismo es perfecto 
para representar historias con personajes 
arquetípicos como los que representan los 
cuentos y que los niños pueden interpretar 
con facilidad. Esta interpretación del símbolo 
les permite entender con una distancia de 
seguridad emotiva.

Igualmente, el teatro de objetos permite ir y 
venir entre lo cotidiano y lo extra-cotidiano, 
pues los objetos pueden ser objetos conocidos 
y cotidianos, pero a través de su simbología 
conectarnos con lo extracotidiano. Este 
efecto entre los cotidiano y lo más poético, 
también se busca con el lenguaje hablado 
utilizado a lo largo del espectáculo. El 
personaje de la señora Catrina puede hablar 
con un lenguaje cargado de imágenes, poético 
y “estilizado” por momentos en los cuentos, 

para pasar a un lenguaje cercano y cargado de 
humor en comentarios y preguntas.

El teatro de objetos que se desarrolla en este 
espectáculo tiene que ver con la corriente 
francesa de Theâtre d’objet. El Théâtre d’Objet 
nació a finales de los años 1970 con tres 
compañías : le Théâtre de Cuisine, le Théâtre 
Manarf y Le Vélo Théâtre. Este género, de-
sarrollado por gran parte de las compañías 
francesas especialistas en esta técnica, 
defiende una manipulación del objeto no 
marionetística. Es decir, que los objetos no son 
manipulados como marionetas, si no mostra-
dos, desplazados, posicionados de tal forma 
que ellos hablen por si mismos, que muestren 
lo que son, lo que representan.
El actor manipula uno o varios objetos que se 
convierten en sujetos de una historia poética. 
Los objetos pueden estar vinculados a emo-
ciones o recuerdos, tienen un poder evocador 
del que podemos inspirarnos en el momento de 
la creación. El objeto en sí no se re-elabora, 
se transforma, por ejemplo, con dos ojos, una 
boca. Se queda como está, para que el actor 
pueda “embarcarse” en una historia, pero al 
mismo tiempo el espectador no puede olvidar 
que tiene, por ejemplo, una cafetera delante 
de sus ojos, es decir, objetos reales.
En la creación de este espectáculo se aborda 
la poética del objeto en escena y se han elegido 
diferentes formas de relación entre los 
objetos y la actriz narradora.   Cada historia 
será contada con unos materiales, elementos y 
objetos propios a la historia, pertenecientes a 
esa cultura, sacados de la realidad y adaptados 
a las necesidades del relato escénico.  
Algunos de los objetos seleccionados para 
el espectáculo pertenecen a las diferentes 
culturas de origen de cada cuento. Así, encon-
traremos muñecas tradicionales kokhesis en la 
historia japonesa, figuras africanas en madera 

con unas mini máscaras de Burkina Faso y figu-
ras africanas realizadas con reciclaje. Otros 
objetos han sido ligeramente “customizados” 
para adaptarse a las historias. Todos ellos son 
objetos encontrados, elegidos, que existían 
fuera de este espectáculo y no fueron creados 
para la escena. Sin embargo, aquí están, juegan 
y nos cuentan historias. 

No habrá una sola técnica. Para uno de los re-
latos, los objetos se instalarán sobre una mesa 
de forma progresiva hasta componer todo un 
paisaje y la historia podrá verse al completo 
al final de ella. En otra ocasión los elementos 
aparecerán y desaparecerán siendo sustituidos 
por la imagen que se quiera representar en ese 
momento. La actriz será personaje, o mani-
puladora de objetos- personaje, otras será 
narradora…

El teatro de objetos es un género 
teatral que cada día pisa más fuerte 
en las tablas de nuestro país, y 
empieza a estar presente en gran 
número de programaciones, festi-
vales y teatros, pero sigue siendo un 
lenguaje escénico menos investigado 
que otros y, sin embargo, está gozan-
do de gran acogida por el público.



ACCIONES ARTÍSTICAS

La compañía Materia Viva quiere 
participar activamente en que 

el arte tenga un lugar importante 
en el espacio cotidiano desde la 

infancia, para que desde temprana 
edad la persona pueda ser bañada, 

habituada e iluminada por experiencias 
artísticas y culturales. Como artistas, 

queremos involucrarnos en nuestro 
entorno social y participar en el desarrollo 

de una educación en la que se puedan 
cultivar y enriquecer las habilidades 
creativas. Una educación artística que no 
se base en la enseñanza de conocimientos 
generales, sino en experiencias sensoriales 
y creativas. Asimismo, queremos 
enriquecer el proyecto con experiencias en 
otros sectores culturales que trabajan con 
la infancia y juventud y con los diversos 
actores profesionales del ámbito educativo 
y social.

Por ello, la compañía puede colaborar en 
proyectos y acciones artísticas junto con 
entidades sociales, culturales y educativas 
que fomenten la participación activa en el 
arte.

Así, las temáticas, universos y 
técnicas teatrales utilizadas en el 

“A dónde voy (cuando ya no estoy)” 
pueden ser un punto de partida para 

la reflexión y programación conjunta 
de acciones artísticas en paralelo a la 

asistencia al espectáculo y que den lugar 
a creaciones o experiencias teatrales con 

colectivos. También se pueden programar 

sesiones de inmersión en el mundo 
de “A dónde voy (cuando ya no estoy)” 
en las que los niños y niñas sean los 
protagonistas y experimenten por sí 
mismos los lenguajes teatrales como 
el teatro de objetos. Estos encuentros 
se coordinan y planifican con los 
profesionales de las estructuras que 
deseen una intervención artística en 
sus lugares.

CONDICIONES TÉCNICAS

Público : a partir de 6 años
Duración : 1 hora.

Montaje : 4 horas
Desmontaje : 1’30h.
Necesidad de un camerino.
Acogida de 2 personas: 1 actriz y 1 
técnico de luces y sonido.

Espacio escénico mínimo : 4’5X4’5m x 
3 m altura.
Necesidad de caja negra
Bastidores a los lados según 
condiciones de la sala

Ficha técnica completa y plano de 
montaje bajo demanda.

Para toda pregunta/adaptación, 
gracias por contactarnos en el 
666759689 (España).

Contacto técnico: Juancho Medinilla 
677099670

Para más información y contacto
MATERIA VIVA

Teléfono de contacto
666759689

Correo electrónico de la compañía 
productora: 
Materia Viva - La Spontanée Production
materiaviva.compagnie@gmail.com

Web
https://materia-viva.com
https://laspontanee.fr/

Redes Sociales 
@materia.viva.compagnie
@raquelracionero


