
POETICA II 
 
Preguntas para Raúl Miranda. 
 
Tesis de Rocío Troc. 
 
 

1. Primero que todo, ¿Qué es Minimale? ¿Cómo defines tu compañía?  
2. ¿Es específicamente un proyecto teatral? 

 
 Minimale, es en italiano la palabra Minimalismo. Se recurrió a ella, no con el 

propósito de apelar o identificar, específicamente,  una relación entre nuestra poética con 

esa estrategia o estética moderna, sino, como un juego  de múltiples posibilidades e  

interpretaciones de dicha palabra. Si bien, nuestro trabajo está vinculado a una actitud 

Postminimalista, en cuanto a investigación y práctica estética y ética, nos interesa la 

posible lectura deconstructiva de la palabra, es decir, la libertad de recodificación según la 

competencia cultural del usuario de nuestros montajes. Es así que Mini/Male podría 

entenderse a través de conceptos como lo mínimo, lo básico,  lo masculino, lo dual, la 

enfermedad, la razón o la síntesis.  

 

 Minimale es constructo, es polisemia, es  praxis y teoría (escénica y filosófica) que 

pone en interdicto lo que entendemos como “real” y su “representación”, evidenciando las 

mutaciones tecnológicas y sociales en la percepción y recepción del mundo visible. 

Nuestro trabajo es de carácter transmedial y deslimitado, lo que indica que no tenemos ni 

correspondemos a un genero de creación artística o corriente de pensamiento 

determinada, ya que nuestro trabajo puede ser “leido” como teatral, plástico, audiovisual o 

teórico. Es por esto que no sé, si se puede definir a Minimale como una compañía teatral, 

tal vez si, en el contexto personalista de las compañías teatrales  chilenas (un director o 

autor convocante, con un discurso autovalidado). Y aun que  hemos desarrollado todo 

nuestro trabajo en el MNBA, desde el punto de vista concreto de la producción, no 

contamos con una sala, con un elenco estable, ni con los recursos para mantener uno,  ni 

para hacer un montaje anual. Por lo cual creo que Minimale es un grupo transitorio de 

personas que  absorben y se comprometen con una poética, para la concreción de un 

proyecto de creación artística, con el fin de cuestionar desde el escenario la “Realidad 

cotidiana”. 

  



 Minimale se debe considerar desde mi experiencia o biografía artística, ya que si 

bien tengo formación académica como Diseñador Teatral, Grabador y Dibujante, también 

he incursionado en otras áreas de producción como lo son la fotografía, la televisión, el 

videoarte y la literatura, por lo cual el prefijo nomádico “trans” se articula a la perfección 

este permanente cruce disciplinario, que en este momento no requiere mayor definición. 

 

 

3. ¿Cómo definirías tu trabajo como director y a la vez como escenógrafo? 
 

 Como una complementación autoral, integral y esencial.  

 

El traspaso de diseñador a director de una “Puesta en Escena”, surge de la frustración 

que me causaban algunos montajes en los que participe y donde la dirección resulto 

deficiente en cuanto a la conceptualización del tema y del espacio de la obra, y al uso o 

lecturas de los diseños que propuse. De ahí la necesidad de tomar la dirección integral de 

un proyecto, buscando el desarrollo de un lenguaje propio enmarcado en este cruce 

transdisciplinario de producción, lo que me permitió equiparar lo escenográfico con lo 

instalativo. Ahora esta experiencia, que si bien no me atrevo a decir que sea exitosa, 

también me ha llevado a desarrollar mi propia dramaturgia e investigación teórica que 

sustente, finalmente, la existencia de Minimale. 

 Creo que en el fondo, uso los soportes escénicos para plantearme una serie de 

dudas existenciales, de las cuales ya no espero respuesta alguna. Es por esto que mis 

facetas de dramaturgo, director y diseñador, son las formas que he encontrado para darle 

carne a mis pensamientos y a la tristeza, que inevitablemente habita en cada una de mis 

obras. 

 

 

4. ¿Las obras de arte-escenografía de Miranda, lo son, porque se inscriben dentro 
del museo  y funcionan como objetos de arte justamente por estar ahí? ¿Qué pasa 
si estas mismas permanecen en una sala de teatro-entendiéndose que la obra se 
produjo ahí- y que pasa si se lleva a la calle? 

 

 A ver, me gusta el término de arte-escenografía que planteas, pues acercas aun 

más el concepto de instalación escénica a lo teatral. Evidentemente  que el hecho de 



construir mi discurso escénico al interior del museo, legitima el carácter plástico de los 

semioforos que conforman la obra, aunque esa instalación no pretenda violentar o 

descontextualizar el espacio museológico, sino que devolverle o subrayar el carácter 

sacro/ritual de preservación de la memoria con que fue construido.  El espacio, el Salón 

Blanco, es el marco simbólico  que opera en la psiquis de la obra, es su origen y su fin. 

Ahora, mis constructos escénicos pueden ser trasladados, montados y usados en 

cualquier otro espacio físico que lo pueda contener, pero se descontextualizan y pasan a 

ser simples escenografías funcionales, adquiriendo una limitada función básica y una 

lectura de remanente cultural. 

Demás está decir, que no es mi intención el remontar el trabajo de Minimale en un 

espacio que no sea el de su concepción. 

 

 

5. Con respecto a lo anterior, tu escenografía- instalación “vive” mientras se 
encuentra en el museo; probablemente, después que esta es desmontada, se 
desecha y por lo tanto sólo queda el registro de ésta. Ahora bien, si quedase 
guardada, o guardadas partes de ella, ¿sigue siendo una obra de arte, o ha muerto 
en el momento en que se han acabado las funciones de la obra y cuando es sacado 
del museo? 
 
 El registro es la obra de arte final, es la memoria.  

La puesta en escena con su temporalidad y unicidad, se convierte en el referente original 

del proceso final de postproducción, que es la “edición” del registro de video, fotográfico o 

literario.  

 

 

6. ¿Por qué expones en el Museo de Bellas Artes, y no en el Museo de Arte 
Contemporáneo, ó en  una sala de arte? 
 

 Si bien el Museo Contemporáneo es un lugar público arquitectónicamente muy 

atractivo y hay algunas buenas salas, privadas, de arte, ningún otro  espacio tiene la 

carga simbólica del MNBA, y en particular del salón Blanco. Este salón está oculto al 

interior del edificio, nada delata la existencia de este espacio desde el exterior, se articula 

como una cámara secreta, como una cápsula de idearios modernos, como el corazón 



cultural de la antigua republica. Un espacio aislado del ajetreo cotidiano y del devenir 

político institucional de la realidad post-dictadura. Este emplazamiento o hito cultural, solo 

es superado en su inmensa carga histórica por el edificio del Congreso Nacional en 

Santiago, que con sus Cámaras de Diputados y Senadores, y el imponente Salón de 

Plenarios, son el epicentro de nuestra historia de republicana. Estos hitos han sido 

ocultados, borrados de la vista de la sociedad actual, pero aun permanecen allí, como 

inmutables baluartes de la memoria. Es por el simbolismo implícito en estos espacios, que 

intervengo el Museo, para inscribir de manera mágica nuestra  mirada, en la moribunda 

historia de la Republica de Chile. 

 

7. ¿Es tu obra, una obra que interroga a la vez su validez teatral y post-teatral con 
una reflexión acerca de la vigencia y papel del museo con la obra de arte? 
 
 No. La postura de intervenir el museo no radica en un cuestionamiento al marco 

institucional de este. Ya que, lo  que se cuestiona es la validez de los discursos teatrales 

representacionales, ante las mutaciones en la percepción y recepción de la realidad, claro 

esta que este cuestionamiento se realiza desde el museo como metáfora de los últimos 

vestigios humanistas de la “Alta Cultura”  republicana del siglo XX. Por lo que podemos 

decir que el discurso Minimale, es conscientemente reaccionario y melancólico. 
 

8. El valor “artístico” de la escenografía probablemente se constituye en los días 
en que la obra está siendo representada. ¿Los fantasmas de un diálogo y de un 
discurso quedan dando vueltas, y ésta se vale de eso para permanecer ese tiempo 
como un objeto de arte? 

 

 Gracias por el aporte... La instalación en si misma es un dialogo con el vacío, con 

los corpus intangibles del espacio, es una apelación a los fantasmas de una sociedad que 

se soñó y que no sobrevivió a la “guerra fría” y a la caída de las grandes narraciones. 

Desde ese punto de vista la instalación escénica al interior del MNBA, es un homenaje al 

fracaso de los sueños independentistas y revolucionarios que forjaron este país. Es un 

dialogo con los fantasmas, una evocación e invocación a lo que ya no puede existir.  

La instalación devela otro plano de realidad, al que solo acceden los que tiene la 

capacidad de abstraerse del cotidiano. Tus preguntas no dejan de llevarme a la soledad 

de quien observa la historia desde los despojos de la propia biografía. 



9. En la actualidad, se dice siempre que la escenografía muere después de un 
montaje; ciertas compañías reciclan sus escenografías y los objetos contenidos en 
ellas, algunos lo hacen porque a veces es una herramienta más que tiene que ver 
con el discurso  que proponen sus creadores; otros porque les da lo mismo y no 
creen en una escenografía que comunica, por lo tanto da lo mismo ocupar la misma 
silla, la misma mesa y todo lo otro que ya se ha usado...  Ahora bien, según tú, 
¿dónde radica ese valor que le das a la escenografía después de la puesta en 
escena? ¿Bajo qué aspectos  crees tú que sigue comunicando?  
 

 No. No sigue comunicando, el material físico solo es material de desecho, no 

importa nada. El reciclarlo es una opción que radica en la pobreza de recursos o de ideas.  

Insisto que la “obra” es el registro final y discursivo, de la experiencia escénica que se ha 

realizado. Una vez que ha terminado la temporada o “vida” de la instalación escénica, lo 

único que queda por hacer es replantearse los cuestionamientos que motivaron su 

ejecución o las nuevas incertidumbres que aparecieron con esa experiencia. No logro 

entender o más bien aceptar, esa costumbre que se ha instalado en las compañías 

teatrales más jóvenes, de remontar hasta la saciedad sus obras e incluso el auto-

realizarse retrospectivas mediáticas, con tan solo cinco años de formación. Me pregunto 

donde está el proceso, donde está la autocrítica, la distancia y la meditación que requiere 

cualquier trabajo serio para validarse, para legitimarse. 

 

En Minimale, las fotografías, los videos y los textos, siguen vivos y comunicantes, en la 

medida que nos permiten reelaborarnos constantemente, en cada ensayo escrito, en cada 

idea, palabra o imagen que nos lleva a comprender esta burbuja densa e iridiscente que 

llamamos, vida. 

 
9. ¿Cuáles son los códigos que mejor reconoces en tus obras? ¿Utilizas los 
mismos códigos repetidamente en tus obras? 
 
Lo transmedial, la conceptualización del espacio y de la palabra, el cruce o  deslimitación 

cultural y genérica, una mirada esteticista, melancólica, radical, reaccionaria y algo 

fascista.  Si, utilizo estos códigos permanentemente, pues son elementos de la poética de 

Minimale. Estos códigos son los que denotan la condición artificial,  de constructo  

permanente que tiene  la cultura. Si ves todas mis escenografías, y en particular las que 



he realizado en el Salón Blanco del MNBA, su esquema espacial y concepción poética, 

son la simetría y el binomio cubo/cuadrado. De manera que en mi trabajo la simetría se 

expresa como una armonía espacial compuesta bi y tridimensionalmente. Tanto el 

cuadrado como el cubo son metáforas de la mente humana, del lenguaje y la razón, las 

que nos sirven para presentar el dominio forzado, por el cual el hombre se ha apropia y ha 

conceptualizado la naturaleza. Es así como esta reflexión, la aplico en todos mis 

espacios, los cuales se pueden deconstruir materialmente en la medida que son 

estructuras mecano, que pueden mutar y desplazarse por las coordenadas del espacio 

físico que los contiene, construyendo o permitiendo la exposición de infinidad de espacios 

virtuales; los que a su vez son factibles de deconstruirse metafóricamente mediante la 

intención puntual de la puesta y la multiplicidad de la imagen, a través del  uso de 

espejos, pantallas, monitores de TV, proyecciones digitales, etc., creando lecturas 

múltiples o una polisemia escénica, teledirigida a la competencia cultural del 

usuario/espectador. Aquí entra, para poder entender mejor esta idea, el concepto de 

“Transmedialidad”, el que corresponde a un proceso, dialogo o negociación de una 

multiplicidad de posibilidades mediales, es decir, al intercambio entre medios textuales y  

no-textuales, como los lingüísticos, teatrales, musicales, gestuales, pictóricos, electrónicos 

y fílmicos, etc. Este proceso es resultado de los cambios en la percepción de lo social, 

debido a la evolución de los  soportes  audiovisuales y digitales (Cine, TV, Internet), lo que 

ha  creado una  nueva percepción telemediada de la realidad, es decir, la mirada de un 

espectador o usuario televisivo iconofago, el que crea sus propios espectáculos 

fragmentados en los cuales reconocerse o la de una audiencia catódica sobre-estimulada 

visualmente como  resultado de la globalización de la información. 

 

11. ¿Cuál es el uso de color en tus obras?  
Vemos que usas siempre o casi siempre la combinación tricolor del blanco, rojo y 
negro ¿Qué parte es eso, de tu lenguaje y tu discurso?  
 
Es la metáfora. El uso del blanco, del rojo y del negro, tienen que ver un con un concepto 

fundamental de todo mi trabajo, el pensamiento mágico. El que se expresa en cualquier 

juego de asociaciones o relaciones de ideas conceptos u objetos entre sí, es decir, es la 

construcción de la metáfora como método de acercamiento, observación y dominio de la 

realidad, del mundo visible. La metáfora es la piedra angular de la poesía, y el gran y 

único tema poético (según Robert Graves, en su obra “La Diosa Blanca”) es lo femenino 



encarnado en la Luna, con sus trinidad o fases lunares, en donde el blanco representa la 

luna llena, el rojo la menguante y el negro la creciente. El uso de esta limitada paleta de 

color me sirve para subrayar en la puesta en escena, el origen ritual y metafórico del 

teatro. Para mi la escena es lo real, y lo cotidiano la ficción, une que parezca antojadizo o 

algo esquizofrénico. 

 
 12. ¿Cuál es la dinámica de tu espacio como aglutinador de significados? 
 
La dinámica, tal vez sería que mi trabajo no pretende ser “representativo” desde la 

práctica formal del teatro. No me interesa representar nada, me interesa “presentar a un 

público critico”, una serie de inquietudes y juegos estéticos, sociales y filosóficos, aunque 

con ello peque conscientemente de elitista. En Minimale los actores no representan, los 

actores se clonan, clonan su imagen a semejanza de los mass media, con el fin de  

evidenciar el fin de la realidad y replantear o posicionar desde esa evidencia, ideas o 

textos estériles para re-ritualizar la escena teatral a través de la conceptualización del 

espacio. La dinámica en si es involutiva, anhela volver al origen y recuperar el orden 

simbólico, la relación simbólica del hombre con la naturaleza. Recuperar la metáfora como 

creadora de realidad, la magia de la palabra como puente relacional entre los hombres y 

su habitad. 

 En Minimale el espacio es ritual, y la verborrea postmoderna le da el margen de opacidad 

y distanciamiento que requiere el rito entre el sacerdote, los iniciados y los feligreses (o 

los otros). 

 

 

Raúl Miranda.                       Santiago, verano de 2005. 
 
 
 


