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Entrevista
Ana Vallés: "Prefiero el balbuceo a la sentencia"

- “Teatro y vida, para mi, es lo mismo”
«  “Hoy, la provocacion esta mas cerca del marketing que del arte”
«  “Creo que se ha magnificado mucho el interés por los procesos”

Mas de tres décadas lleva ya la creadora gallega Ana Vallés al frente de
Matarile Teatro. A lo largo de todos ellos la actriz, directora 'y
dramaturga ha sumado al de la palabra otros lenguajes no verbales con
el animo claro de comunicar su particular universo creativo y ello le ha
valido el reconocimiento generalizado, tanto dentro como fuera de
Espaina.



Creadora y directora de mds de 30 espectdculos dificilmente clasificables, incluso
dentro de la llamada vanguardia, muchos de ellos permanecen en la memoria de los
miles de espectadores que han podido disfrutarlos (entre otros, Historia, The Queen
is Dead, Animales Artificiales, Antes de la Metralla, o Circo de Pulgas...). Sus mas
recientes creaciones siguen agitando conciencias y despertando el interés de todo
tipo de espectadores. Pudo comprobarse en la pasada edicidon del Festival de Otofio
de Madrid en donde Vallés acudia con tres propuestas muy diferentes, aunque
igualmente hipnotizantes: Los limones, la nieve y todo lo demas; Daimon y la
jodida logica, y Teatro invisible. Para la artista gallega, esta ultima representa “un
acto de resistencia, una invitacion a entrar”, mientras que Daimon es “un acto de
guerrilla, visualizar una tormenta y meterte dentro”, y Los limones es “el consuelo
de la belleza, la conciencia y el miedo”. En todo caso, todos ellos tienen un factor
comun: su vitalismo incondicional.

DAIMON, el mas expansivo de los ultimos espectaculos producidos por Matarile, y
ya con unas cuantas decenas de funciones mds en su haber, vuelve al Teatro de La
Abadia los préximos dias 8,9, 10 y 11 de octubre para refrendar el éxito obtenido ya
en su primera visita a la capital.

Después de la experiencia del confinamiento general de la poblacidn espanola por la
pandemia hemos querido acercarnos a Ana Vallés para conocer en qué medida ha
afectado este hecho a su labor creativa y a su concepcidon de la vida y del teatro, que
tanto monta, monta tanto.

Estos meses de confinamiento le han parecido una eternidad (“mucho mas de lo
qgue fue en realidad”) y Vallés ha orientado su atencidon a otras “no necesidades”
(leer, pensar..), pero todo ello ha estado muy alejado de un proceso
verdaderamente creativo. Hasta el punto —nos dice la artista gallega-, que
“desconfio de esos pretendidos procesos febriles de creacion durante el
confinamiento, la verdad, porque me parecen raros. Desde luego, entre mis amigos
creadores no ha habido ni uno que lo haya hecho. No existia la atmdsfera adecuada
para la creacion. Incluso miro con recelo a productores o comisarios que hablan de
gue sus artistas no han parado de crear durante este tiempo... Yo, desde luego, no
es que haya estado inactiva pero tampoco he aprovechado el tiempo para
producir... Estos meses han truncado, incluso, la capacidad personal de proyectarse
en el tiempo y eso condiciona mucho a la hora de crear”.



Pero la vida ha regresado después... “Si —nos dice-, y lo que mas me alarma es que
aun pueda permanecer el miedo entre nosotros. Desde luego el confinamiento va a
dejar huella a medio y a largo plazo en toda la poblacién, especialmente entre los
pequenos. Otros paises, como Suecia, por ejemplo, han decidido mantener
escolarizados a los ninos. En Polonia, y en plena Il Guerra Mundial, se constituyo,
incluso, una red clandestina entre profesores y padres para no dejarlos sin clase aun
a riesgo de sus vidas. La enseflanza y las relaciones con otros nifos son
fundamentales para el desarrollo de sus cuerpos y de sus mentes”.

Teatro y vida na minha terra

Hablamos por teléfono e imaginamos a Ana convenientemente instalada en su casa,
situada en medio del monte gallego, con un cuaderno abierto, cenicero, paquete de
cigarrillos y vaso de agua a su alcance. Elementos necesarios para disponerse a
afrontar con calma los temas y las preguntas que vamos a lanzarle y de los que no
ha intentado conocer nada con anterioridad. Lo primero que queremos saber es si la
dramaturga y directora habita en una torre de marfil o sus inquietudes vy
preocupaciones estdn manchadas por la dura realidad: “no, no comulgo con la idea
romantica de colocar al artista en una torre de marfil, aunque eso no quiere decir
para nada que no sea consciente de los privilegios que tengo —entre comillas- al



poder dedicarme a esto. Me interesan, sobre todo, las relaciones humanas y para
eso hay que tener los pies en la tierra y mezclarse con los demas, ser participe de
sus alegrias y de sus preocupaciones”.

Preocupaciones que ahora se caracterizan, sobre todo, por la incertidumbre, una
circunstancia con la que las gentes del teatro llevan siglos conviviendo y, por tanto,
presuponemos que en su caso no les habrd provocado una tensidon especial: “es
cierto que hoy, de repente, la incertidumbre parece dominar nuestras vidas -nos
responde-, que se ha roto la tendencia de creer que todo lo tenemos controlado.
Hasta ahora la palabra seguridad ocupaba el primer puesto y, de pronto, todo esto
se ha tambaleado. Pero, en realidad, la incertidumbre ha estado siempre con
nosotros. Las certezas son pocas. Pero, como el hombre necesita gestionar el caos
para poder vivir, para no perderse, sujetamos las incertidumbres con conceptos, con
ideas, incluso con la légica del lenguaje. En definitiva, pactamos una serie de reglas
para poder convivir en sociedad, pero, en el fondo, seguimos sometidos a la
incertidumbre y eso es lo verdaderamente apasionante de la vida. el mundo vivo, el
mundo de las sensaciones, y el de la muerte, que siempre esta ahi, acechandonos.”.

Una de esas pocas certidumbres que el hombre tiene es precisamente la de la
muerte. Una realidad de la que, en general, se huye y sobre la que nos gustaria
saber cdmo la enfrenta la directora de Matarile: “Precisamente por eso, porque la
muerte estd siempre presente, es por lo que yo me empefio en hacer un teatro
profundamente vitalista. Cuando estamos en un teatro, y vemos la brutalidad de
unos cuerpos que se exponen directamente frente a nosotros, frente al abismo, ahi
estd la fugacidad de la belleza y en esa permanencia de todo también esta siempre
la vida latiendo y eso me provoca un placer inmenso...”.

“Mezclo teatro y vida porque, para mi, es lo mismo”, afirma tan suave como
convincentemente Ana Vallés para completar esas otras pocas certezas que le
acompafan. “Una de las cosas que me mueven es el contacto directo con los demas.
Mas que de comunicacion me gusta hablar de conexidon con el otro. éPara qué
hacemos las cosas élLas hacemos siempre para los demds? El teatro nos permite
mostrarnos sin madscaras, sin trucos, despojados en todo lo posible. Y no hablaré
de verdad porque la verdad es algo escurridizo y cambiante, pero si de veracidad
para senalar otra de mis certezas. La veracidad es eso que aflora cuando se hace
desde dentro. Para mi, en teatro se nota mucho cuando algo se hace desde el
cuerpo propio, desde el intento incuestionable de querer conectar contigo. Yo busco
eso sobre todo... Y luego estoy siempre peleandome con las formas. No quiero dar
nunca juicios de valor ni sentenciar porque, precisamente por esa incerteza de
conceptos o de ideas, de lo Unico que estoy convencida es que apenas sabemos
nada de nada. Por eso no pretendo nunca dar algo cerrado sino, por el contrario,
ofrecer la vulnerabilidad, la duda. Y por eso adoro la sorpresa, la fuerza de la



espontaneidad y del entendimiento. jCuando todo eso surge, para mi es un
verdadero placer...!”.

En los ultimos tiempos se habla constantemente del proceso de creacién como una
parte esencial de la propia obra de arte. ¢Hasta qué punto comulga con esta
vision Ana Vallés? Solo hasta cierto punto porque -nos confiesa- “creo que se ha
magnificado mucho el interés por los procesos. A mi me encantan, pero no para
mostrarlos. El proceso es la via para obtener un resultado, y eso es lo que una busca
siempre. Si te invito a mi casa a comer, lo que busco es ofrecerte el mejor de los
platos y que te agrade lo mds posible... Me gusta tener controlado el resultado final
del proceso dentro de esa estructura escénica. En el proceso hay cabida al error, al
fallo, a los estados cambiantes de cada dia, a la libertad de propuestas por parte de
los intérpretes y me gusta que todo eso sea asi porque eso implica un grado

Mujer reflexiva, de hablar cadencioso y musical, Ana practica la duda sistematica
como modo habitual de busqueda del conocimiento: “siempre estoy dispuesta a
poner en tela de juicio mis propias convicciones. Me cuestiono, me critico y hasta
me rio de lo que he pensado en alguin momento. Y se trata tanto de cambiar de
opinion como de ver las cosas desde otro punto de vista. Nos aferramos a las
opiniones casi siempre por pura inseguridad, como una forma valida para poder
moverse por el mundo, pero es bueno adoptar una actitud irdnica hasta sobre esas
pocas certezas que uno puede tener”. Es lo que podria llamarse galleguismo hasta la
médula, responder a una pregunta con otra pregunta y asiad infinitum, una
caracteristica muy comun entre las gentes del noroeste, que Vallés lleva a gala
practicar cotidianamente cuando afirma que “no quiero tomarme demasiado en
serio; me gusta el tono de duda; prefiero el balbuceo a la sentencia”.

Aun asi, el arco del galleguismo es muy amplio. En él caben desde Valle-
Inclan hasta Cunqueiro o Torrente Ballester y nos gustaria afinar un poco mas para
situar a la actriz, directora de escena y dramaturga gallega: “Estoy lejos de todos
ellos... Los gallegos le damos muchas vueltas a todo y no me parece mal esa manera
de ser que trasluce lo de responder a una pregunta con otra. Eso, por un lado, es
una forma de no definirse, pero, al mismo tiempo, abre posibilidades para entablar
un dialogo”.

No se ve a si misma como una provocadora, aunque tiene muy claras las cosas que
no soporta en el mundo del teatro. “Creo que esa es una idea romantica del artista —
afirma convencida-. Para ser artista no hay por qué provocar a toda costa. Muchos
de los artistas que admiro no creo que tuvieran la idea preconcebida de provocar.
Hoy, de hecho, la provocacién estd mas cerca del marketing que del arte”.



Mas de tres décadas después de la fundacidn de Matarile Teatro, a Ana Vallés le
sigue sorprendiendo su permanencia después de tantas y tantas vicisitudes como ha
tenido que pasar la compafiia. “Yo tiendo a dilatar todos los momentos. De esto
mismo hablaba hace unos dias con Celeste y Claudia Faci, con quienes estoy
trabajando en un proximo espectdculo que ya he titulado E/ diablo en la playa.
Tiendo a alargar las horas del dia, prolongo hasta el extremo una actividad en la que
estoy metida de lleno y eso propicia que, con frecuencia, llegue tarde a las cosas... Y,
conectando con tu comentario sobre la longevidad de Matarile, lo que si que te
aseguro es que no fue nunca preconcebida. Cuando cerramos la compaiiia en 2010,
desde luego, no habia ninguna estrategia de reapertura. Aunque luego abrimos tres
aflos después, entonces no sabiamos qué iba a pasar. Necesitdbamos parar, marcar
un cierto distanciamiento con las condiciones en las que estdbamos trabajando... Y,
de pronto, tres afos después, y de manera no premeditada decidimos regresar.
iNunca pensé que pudiéramos llegar a cumplir tantos anos! Pero con esto pasa
como con la vida: nunca te paras a pensar si vas a llegar a los 60 y un buen dia te ves
ya alli”.

Con todo, a Vallés le parece que “damos demasiada importancia al cobmputo. Yo no
me proyecto hoy sobre qué serd de mi dentro de cinco o de diez afios. No tengo ni
idea. Tampoco de lo que podria suceder dentro de unos meses. Quizds sea un poco
inconsciente, pero es asi.. Por el contrario, conozco a jévenes veinteaneros que
estan ya preocupados por su plan de pensiones y eso, a mi, es algo que me parece
incomprensible”.

La veracidad en la palabra

Los montajes de Matarile parten generalmente de lo cotidiano, lo aparentemente
superfluo para acabar creando una conciencia critica en el espectador vy, si es
posible, hasta generarle cierta incomodidad: “Me gustaria —concreta Ana- involucrar
al espectador en los temas que abordamos porque esa es, al final, la razdon de ser del
teatro. No me gusta hablar de participacion —un concepto que, para mi, se ha
entendido mal-. No persigo tanto que el espectador aplauda o que salga al escenario
cuando yo quiera... Por eso huyo de la palabra participacidn, pero si que me gustaria
involucrarlo a reflexionar conmigo sobre algunos temas, o que se vea involucrado en
ellos sin que, de momento, pueda discernir por qué ha llegado hasta alli”.

Y todo eso a través de la palabra, el lenguaje hablado, o a través de cualquier otro
lenguaje (el corporal, el movimiento, el gestual, etc.), que pueda arrastrar al
espectador al universo que se propone. “En la vida —apostilla Vallés-, pasa otro
tanto. éPor qué, de repente nos fijamos en una persona en concreto cuando entra
en un espacio determinado, o en su forma de andar, o en un gesto, ipor qué se nos



gueda grabada en la mente una conversaciéon que hemos escuchado al azar, en la
calle o en una cafeteria? Para mi, todo eso es lo vital. Y, también por eso, me parece
gue la reduccidon de los montajes a la palabra, a lo que ha sucedido en forma de
palabras, es menguar lo acontecido, la sorpresa, el estimulo... A mi, por ejemplo, me
resulta muy complicado explicar de qué trata Daimon y la jodida Idgica”.

Pero no se puede renunciar al peso que tiene la palabra hablada en el hecho teatral
—le apostillo a Vallés-, y la dramaturga apoya la afirmacion, “pero la palabra con
todo lo que supone, que no es solo la letra sino también el tono, la intencidn, el
lugar desde dénde sale esa palabra —desde qué cuerpo-, y cdmo se sitle ese cuerpo
para hablarme, cdmo me mira, o cdmo me grita la palabra. Para mi un actor es
mentiroso si no me dice la palabra con verdad. Y buscar la veracidad en la palabra es
muy dificil. De hecho, a mi, cdmo se dice la palabra me aleja muchas veces de una
propuesta teatral porque me llega de una forma mentirosa y entonces no sé muy
bien si lo que se pretende es engaifiarme, darme una consigna, o qué...”.

“Y debo decir que esto mismo me sucede también, a veces, con el movimiento
porque hay bailarines atados a una técnica que no deja salir la verdadera expresion
de su cuerpo”. Cuando un actor o un bailarin consigue hacer olvidar su identidad al
espectador porque este ve en él Unicamente al personaje, es cuando sucede el
milagro del teatro: “ijcuando pasa eso es una maravilla. jPara mi es lo mas grande!”.

Como espectadora, Ana huye también de las obras que le explican de antemano lo
gue va a ver. “Prefiero situarme ante algo que esta abierto a la posibilidad y a la
sorpresa, como me suele suceder ante la obra de un fotdgrafo, ante una pieza
musical o ante tantas otras manifestaciones artisticas. Reivindico también eso para
el teatro. No me gusta acudir a ver una obra que esté ya contenida en un programa
de mano explicativo”. El espectador es lo suficientemente inteligente y sensible
como para no necesitar intermediarios”.

Quizas por eso mismo a Ana Vallés le interesan, sobre todo, las opiniones de
aquellas personas que acuden a sus espectaculos sin juicios previos, sin prejuicios,
las de aquellos espectadores que van a un espectaculo sin saber muy bien qué es lo
gue van a ver. O cuando en uno de sus montajes se ven publicos no habituales. “Me
pasa mucho cuando vengo a Madrid. Veo caras que me resultan conocidas,
espectadores habituales de teatro que, en cierto modo, tienen ya un prejuicio sobre
lo que van a ver, en el sentido de que ya traen algo en la cabeza... Me gusta mucho
mdas qué sensaciones, qué sentimientos, qué emociones provoca el espectaculo en
ese otro espectador que no tiene ni idea, o en el que acude con espiritu abierto a lo
gue pueda ver...”.



Aunque Vallés ha dirigido montajes, el publico la conoce fundamentalmente como
actriz y bailarina, pero parece que Daimon puede marcar un antes y un después, y la
artista gallega ahora quizds oriente mas su atencion a la direccion de escena:
“Parece que me has leido el pensamiento —nos responde con cierta sorpresa no
exenta de ironia-, porgue en estos momentos estoy planteandome en serio el hecho
de no volver a la escena, asi es que puede ser, ipuede ser...!”. Claro que esa es una
sensacion puntual, del aqui y el ahora, pero dentro de un tiempo la Vallés puede
volver a actuar porque ella siempre sigue los latidos de su corazén, las urgencias que
le marca su alma libre y sin prejuicios.

Genio y figura que volverd a compartir, con su publico y en su tierra, el préoximo 18
de octubre en el FITO (Festival Internacional de Ourense) en donde estrenara E/
diablo en la playa, en donde “con Celeste y Claudia, Cy C, llegaron las tentaciones”

POR JOSE-MIGUEL VILA / @JOSEMIGUELVILA Jueves 1 de octubre de 2020
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El diablo, la playa, Matarile y Ana Vallés: una entrevista en la

distancia azul

Nos entrevistamos con Ana Vallés, directora de Matarile, que acaba de estrenar dentro
del FITO (Festival Internacional de Teatro de Orense) El diablo en la playa, justo después del
éxito en el Teatro de la Abadia de Madrid con Daimon o la jodida I6gica. En escena, el duo
formado por Celeste Gonzdlez y Claudia Faci, bailarinas iniciadas en el cldsico que
evolucionaron a tendencias mds vanguardistas. Las luces, importantisimas como en todos los
espectdculos de Matarile, de Baltasar Patifio y Miguel Muioz. Y la produccion de Juancho
Gianzo.

Foto de Rubén Vilanova

Asi, para empezar, ¢{nos puedes contar de qué queréis hablar con la obra? {Qué tema
queréis tratar?

Empezamos a partir del tema del caos con Claudia y con Celeste. Es un punto de partida que
propuse yo a partir de Deleuze, que comienza una de sus obras diciendo “sélo necesitamos
un poco de orden para protegernos del caos”. Deleuze afirma que las tres formas de
pensamiento — la ciencia, la filosofia y el arte— luchan continuamente contra el caos. Yo
anado que luchan también contra el tiempo. Y que, por una parte, asi como la filosofia y la
ciencia lo que hacen es construir una especie de paraguas que nos proteja del caos con



todas las teorias, conceptos, férmulas, etc., el arte abre una grieta precisamente en ese
paraguas. Hace una brecha por la que permite que se cuele el caos. Esta imagen del
paraguas de Deleuze me ha servido para proponer un punto de partida.

Estamos siempre tratando de aferrarnos a estructuras légicas. Queremos tener todo
ordenado, queremos saber cdmo son las cosas, les damos nombres simplemente para
catalogarlas y decir “esto es esto, lo pongo aqui, esto esta aqui y si me muevo de tal manera
voy a llegar a tal sitio”. Todo esto esta continuamente contradiciéndose y poniéndose en
tela de juicio, incluso en la filosofia, incluso en la ciencia. Unos conceptos, unas teorias
vienen a sustituir a otras. Y entonces nos quedamos otra vez tranquilos. Pero el arte siempre
estd introduciendo esas grietas —para mi maravillosas y vitales— que necesita el ser humano.
Es esa necesidad de lo cadtico, de lo desconocido, de lo inefable, de eso sobre lo que no
podemos hablar, pero que sospechamos que existe y que se cuela. Se cuela en el arte, se
cuela en los suefos, se cuela en lo daimdnico. Y es lo que nos permite vivir, porque si no, si
lo tuviéramos todo absolutamente reglamentado y controlado... Es un poco la distopia en la
gue estamos ahora, querer tener normas para todo, éno? Pues nos volveremos locos.

Y a partir de la idea del caos, ¢ habéis evolucionado hacia otros temas?

Evidentemente tratamos muchos mds temas como, por ejemplo, el cambio en la propia
figura del diablo o lo diabdlico. La playa en si. El diablo esta siempre considerado como la
encarnaciéon de todas las tentaciones, es la figura que provoca todos los pecados, que nos
lleva a la ruina y a la catdstrofe. Pero al mismo tiempo también tiene algo muy atractivo,
porque el diablo es el dngel caido, el angel mas bello del universo que fue castigado por su
osadia por querer crear, precisamente. Y, por otra parte, de los multiples nombres que se le
da al diablo, esta el de Lucifer, que significa el portador de la luz.

Veo la playa como una metafora de un no-lugar, un limite incierto que seria el lugar donde
rompen las olas, que nos permite estar entre la tierra y el mar. Entre lo que nos sustenta,
ese suelo que pisamos y que creemos solido, y lo que es ya una entrada a ese horizonte
desconocido, a ese horizonte de lo posible que puede ser lo terrible, pero que también
puede ser una puerta abierta a lo maravilloso. Me gusta la imagen de estar con los pies
hundiéndose en la arena de la playa. Inmediatamente dejas de tener huella. Pierdes el
asidero, por asi decirlo, pierdes tu origen, las huellas que dejaste. Es lo contrario de lo que la
estructura logica que vivimos nos esta diciendo continuamente: todo deja huella, cualquier
experiencia marca la siguiente, cada causa produce su efecto.

Por otro lado, también estd el tema de la distancia, con el horizonte. El tema de los planos y
la distancia tanto en escena como en la vida. En escena, por ejemplo, he hablado a mi
equipo de Roy Anderson, el cineasta, quien decia que el plano general da mas datos de una
persona que su propio rostro. Y yo lo creo, es uno de mis temas recurrentes. ya que, con la
distancia, uno ve mejor. Aunque equivocamente parece que si te acercas ves las cosas con
mas detalle, y es verdad, pero pierdes la perspectiva del conjunto. Dejas de situar a la
persona, el objeto, la escena... en un contexto.

Esa distancia también aparece desde la imagineria de los pintores europeos. La distancia del
azul, el azul de la distancia en el que parece que los colores se mezclan. Es muy interesante,
porque fue a partir del siglo XV cuando se empezd a pintar la distancia, lo remoto, también
como una especie de mirada a lo posible. Antes, siempre se pintaba con un fondo cerrado,
protector. Incluso Leonardo decia que, a medida que se pintaba la distancia, se deberia
pintar todo mads azul, cada vez mas azul. Se pintaban las figuras azules y los montes azules...
El azul llegd hasta las primeras fotografias en el s. XIX: este gusto por la distancia dio lugar a
esas fotografias llamadas cianotipos en las que todo era azul. Hubo, de hecho, una moda de



hacer postales en las que todo era azul. Tiene que ver con que el diablo, creo que fue en el
Renacimiento, se representaba como el pavo real, que es predominantemente azul, un azul
vivo, brillante. El pavo real es considerado el ave mas bella del paraiso.

£

Disefio de Baltasar Patifio

Con respecto al publico, équé os gustaria que sintiera al salir de la sala?
No me gusta marcar un objetivo concreto. O sea, no me gustaria que se expresara mi juicio
de valor sobre las cosas. Me gustaria apuntar una serie de temas y sobre todo unas formas
de estar y una forma de comunicar con estos dos cuerpos tan maravillosos de Claudia y
Celeste. Me gusta que cada espectador (no me gusta tanto hablar de publico como de
espectadores) pueda dirigir su mirada hacia donde quiera, con la libertad que nos da el
teatro. Esta libertad no la tenemos en el cine, en que la cdmara nos dirige la mirada
continuamente. Uno de los poderios del teatro es ese: que cada espectador, seglin su
cultura, su edad y su estado de dnimo, su momento concreto de ese dia y a esa hora en esa
cita, va a quedarse con unos u otros estimulos. Va a quedarse mas con el cuerpo y menos
con las luces, o mas con los objetos y menos con el cuerpo... Me gusta que los espectaculos
no sean de mirada unica ni de lectura uUnica. Por otro lado, no aflado nada nuevo; Steiner
siempre decia que todas las lecturas son malas lecturas, que cada uno esta leyendo todo por
primera vez y de forma diferente al resto, que es un poco casi una paradoja de la literatura.
Cada lector es uUnico, pero ademas cada lector es Unico en ese momento determinado,
porgue uno relee algo que ha leido hace unos anos y su lectura es diferente. Eso para mi es
maravilloso.

éCmo ha sido el proceso de ensayos <con las dos actrices?
Hemos tenido un proceso de creacion largo, porque primero empecé con Claudia Faci en
diciembre de 2018, durante 2019 fuimos avanzando y cuando se unid Celeste fuimos
cociendo de alguna manera los temas, las imagenes, las asociaciones. Sin embargo, el
proceso de juntarnos ha sido muy breve, en realidad hemos ensayado quince dias, pero,



claro, veniamos muy cargadas. También me gusta que los procesos sean breves —en este
caso ha sido mds breve que en otras ocasiones debido a las circunstancias— pero muy
intenso y, claro, mas intenso aun cuando, de repente, en vez de ser nueve intérpretes como
en Daimon, eran solo dos. Todo se concentra mas y, digdmoslo entre comillas, se aprovecha
mas el tiempo. Hemos avanzado mucho y hemos acabado agotados. Ha sido maravilloso, me
gusta muchisimo la quimica que se establece entre ellas. Es una maravilla verlas en escena,
yo creo que las dos estan en un momento buenisimo. Me encanta.

De El diablo me gustaria hablar también algo del espacio y de la luz. El espacio contrasta con
las propuestas de Matarile, que suelen ser mds abstractas. En esta ocasiéon se ha ido
definiendo durante el proceso como un espacio concreto, un espacio que nos ha llevado a la
imagineria de Hopper, un espacio interior habitado por estas dos figuras que, segun los
momentos de la pieza, una u otra es mas diabdlica. En la pldstica nos hemos basado tanto en
pintores como en fotdgrafos, por ejemplo, en la fotografia de Gregory Crewdson. Hay mucho
peso, muchas referencias. Y, en cuanto a las luces, que siempre las firma Baltasar, esta vez
ha querido hacerlo con un complice, Miguel Mufioz, con quien también colaboramos desde
hace afios. La propuesta de luz esta vez es muy especial; yo diria, también, muy diabdlica

Foto de Rubén Vilanova

Al igual que con los espectadores, ¢proponéis un proceso de creacién similar, en el que
lanzdis ideas y dejdis que las actrices, los disefiadores.. vayan sumando?
Exactamente, ellos han estado durante este proceso con nosotras. Los quince dias han sido
de creacién entre todos: todos trabajando juntos, todos haciendo que creciera la pieza dia a
dia. Fue muy brutal, muy intenso... Cuando llevabamos diez dias presentamos un esbozo que
ya tenia color, tenia temperatura, tenia atmdsfera...

También ha sido un bonito leitmotiv, que propuso Baltasar desde el collage musical, la figura
de Daniel Johnston, un cantautor americano muy extrafio que estuvo siempre
balanceandose entre la locura y la cordura. No usamos exactamente sus piezas, pero si hay
muchas mezclas donde aparecen sus voces. Estaba muy obsesionado con el diablo. Todo se
va mezclando y llega un momento en que te preguntas “éPor qué Balta habra propuesto a



Daniel Johnston?” Y luego ves la obsesidon de Johnston por el diablo, su no estar en ningun
lugar, siempre con un pie dentro y otro fuera, como en la playa.

Todo esta ahi muy mezclado. Quizas al espectador no le lleguen claramente todas estas
cosas, pero no es necesario. Estd el poso de esas voces, de esas imdagenes, de esas luces, de
esos cuerpos solitarios de Proudson, los paisajes interiores de la soledad que pintaba
Hopper, los colores...

é¢Coémo habéis adaptado los ensayos a estos tiempos Covid?
Hemos tenido suerte porque, igual que en Daimon, colabora con nosotros el Concello de
Santiago y nos han dejado un espacio que se llama Casa das asociacidns. Este espacio nos ha
dado juego porque tiene una cupula graciosa. Después, claro, hay que cefiirse a los
protocolos, pero yo creo que hay que darles la importancia justa, no mas. Si no, llegaremos a
obsesionarnos, y no queremos. Asi que en el espacio de trabajo hemos estado libres, como
siempre.

Respecto a este tema, écomo lo veis vosotros en lo que respecta al teatro? ¢Cambiara?
Nosotros retomamos Matarile el 3 de julio, con una funcidn. Estdbamos un poco temerosos
y a la expectativa, a ver qué pasaba con esa relacidn nueva que se iba a establecer con unos
espectadores que nos ocultaban el rostro. Pero en todas las funciones que hemos tenido
hemos notado la presencia del espectador de la misma manera. Y su energia de la misma
manera. Es muy curioso. Y ahi se hace patente ese estar del espectador en el teatro. Ese es
el tema para mi, es la base del teatro: la relacidon que se establece con el espectador. Hay un
deseo de estar, de tener una cita, de decir “yo tal dia a tal hora voy a estar contigo”, y
entonces en cada funcidn ocurre un encuentro real con esos espectadores.

Por eso creo que a una de las consecuencias que ha tenido esta situacion, la programacién
online, se le deberia llamar de otra manera, porque eso no es teatro. No se produce la base
consustancial del teatro, que es ese encuentro. Y los espectadores que ahora vienen, quizas
vienen con mds ganas que antes porque han tenido que pasar tantos obstaculos y tantas
trabas para poder estar tal dia a tal hora alli sentados. Esos privilegiados espectadores de
aforo reducido. Yo creo que hay una decision mayor; si antes siempre fue una voluntad,
pues ahora es una voluntad redoblada. Y se nota esa decisidén de estar.

Respecto al exitazo que habéis tenido en Madrid con Daimon o la jodida Idgica...
Fue maravilloso, estas funciones fueron maravillosas, maravillosas. Y el publico, la reaccion,
el eco que tuvo Madrid... Era como una inyeccion de energia.

éCrees que puede haber alguna relacidn precisamente entre esta situacién nuestra medio
apocaliptica y estar hablando de algo deménico?

Ya lo habiamos pensado. Hemos vivido durante este tiempo lo que se ha vivido, es evidente.
Para poner este titulo de El diablo en la playa, una de las imagenes que tenia en la cabeza
eran los militares patrullando las playas, cuando no se permitia el acceso. Me decia: “anda el
diablo por ahi”. Esto, unido a que Celeste vive en Las Palmas y va todos los dias a la playa en
La Isleta, y a que Claudia, en su casa confinada en Madrid, tiene las paredes pintadas de azul.
Y de todo eso, ha quedado un poso, algo que estd en nuestra piel.

Después de nada menos que treinta obras de Matarile a las espaldas y siendo una de las
compaiiias mas importantes de la vanguardia espafiola, écomo se lleva todo esto?

La verdad es que me duele que los comentarios sean estos. éPor qué en Espafia tenemos
qgue hacer esta reflexion? “Cuanto habéis resistido...” ¢éEs que es un mérito la resistencia? Si



lo es, y eso demuestra que el paisaje, el contexto que tenemos, es inhdspito, es hostil. ¢Es
gue vamos a asimilarlo de tal manera que siempre estemos alabando el haber resistido? ¢Es
gue nunca va a cambiar nada en Espafia? No, por Dios. Evidentemente tienes toda la razén,
esto es como una carrera de fondo y no cambia el panorama. No nos vemos bien tratados ni
bien cuidados, pero es que eso ya lo sabemos de siempre, es un clasico espanol. Espaia no
cuida a sus artistas. Se han ido fuera unos cuantos... No aguantas mas, y te vas.

Nosotros siempre hemos abogado por trabajar aqui, mds concretamente en Galicia. Nos
hemos arrepentido muchas veces, pero, bueno, yo creo que el arrepentimiento no sirve de
nada. También por eso abrimos el Teatro Galan o hicimos el Festival en Pé de Pedra.
Estabamos convencidos —y ademads lo pudimos comprobar— que hay un publico potencial,
gue no es que nosotros seamos tan raros. No existe esto de la de la vanguardia, la
vanguardia pasé hace mucho tiempo. Lo que sucede es que las programaciones siguen
siendo las mismas y entonces, a algo que se sale de la estructura convencional, se le pone
todo tipo de adjetivos... A lo largo de estos treinta afios, muchos adjetivos. Pero yo
considero que hacemos teatro, simplemente. Lo que pasa es que no es un teatro
convencional basado en un texto literario.

é¢Qué opinas del tema de ser directora? ¢(Crees que lo has tenido mas dificil?
Yo he tenido la suerte de que la compaiiia la creamos Baltasar y yo. Y Baltasar es como yo en
Matarile, le ha dado, igual que yo, un sello a todas las piezas. No serian lo mismo sin la luz y
los espacios de Baltasar. Yo he ido mas por la interpretacion, por la direccién, pero somos un
equipo. Y hemos tenido la suerte —buscada, y por eso también las dificultades— de hacer el
teatro que estabamos convencidos de hacer. Nunca me he visto en la tesitura de hacer otro
tipo de teatro, o no lo he aceptado cuando me lo han propuesto. Y en ese sentido he sido
libre, libre con todas las comillas que puedes ponerle debido a que el contexto que tenemos
no cuida este tipo de teatro.

Nuestra pelea ha sido la busqueda de un lugar que no tenemos. Me parece muy bien que
existan propuestas teatrales mds convencionales, por supuesto el teatro comercial, los
centros institucionales de teatro publico... No voy en contra de eso, simplemente nuestra
lucha ha sido buscar y pelear por la necesidad de que se generen espacios para la creacién
—llamémosle contempordnea, Ilamémosle artes vivas.. nos han Illamado teatro
posdramatico... pues lo que sea que llamemos a esto. A mi me preocupa ahora, como me
preocupd en su momento hace treinta anos, que las nuevas companias, los nuevos grupos,
los nuevos creadores... ¢tienen posibilidades de mostrar lo que hacen? ¢Tienen posibilidades
de crearlo? No hemos evolucionado mucho en ese sentido. Nada.

Yo animo al creador —sabiendo que el teatro es muy duro en Espafia, es muy duro en
general- a mirar cudles son los contextos de otros lugares mdas amables. No nos
desanimemos por el paisaje. En Daimon decimos “el paisaje no es que sea hostil, es que es
indiferente”. Es indiferente. Queda fuera, y eso es lo que hay que hacer: dejar el paisaje
indiferente fuera, el paisaje hostil fuera, y tirarse a la piscina a tope. Para mi no hay otra
manera de hacerlo.

Estreno en Orense, futuras funciones en diciembre en Vigo, también en febrero... Eso
quiere decir que podremos veros, y nos alegramos mucho de tener esas oportunidades.
Claro, y nosotros también. Para mi el teatro es la vida. Estd por encima de todo. Es la vida y
es lo que tiene sentido en ella.

Srta. Clo
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La compaiiia Matarile vuelve a visitar Madrid, recuperando Daimon y la
jodida Iégica una de las propuestas que ya pudimos ver en la edicién
pasada del Festival de Otoino. Una nueva visita a la capital que
aprovechamos para tener un momento con su directora, Ana Vallés, y

poder conversar.

Ana Vallés: «Necesitamos romper con toda esa rutina
que nos amarra a una vida absolutamente controlada»

Por

Foto portada Rubén Vilanova



Matarile regresa a un Madrid muy distinto al que visitaron la ultima vez, una
ciudad que vive con la incertidumbre a flor de piel, tanto para los ciudadanos
que vivimos aqui, como para los artistas que vienen a presentar sus trabajos:
“Estamos todos un poco vapuleados” me dice Ana por teléfono, «Estamos dia a
dia pendientes de las noticias de Madrid”, atentos a cualquier giro en los
acontecimientos que pueda afectar al destino de las artes escénicas en nuestra
ciudad. Mientras tanto, le metemos un chute de optimismo a la situacion y nos
colocamos en un escenario en el que los teatros y los espectaculos no se vean
afectados. jDaimon y la jodida l6gica regresa a Madrid para volver a ser

disfrutado y esta vez fuera del circuito festivalero!

Ana, en mas de una ocasion has comentado que en Espafna son pocos los
espacios que podrian programar a Matarile mas alla de los festivales, algo
que imposibilita que un publico mas amplio pueda llegar a conoceros, a

pesar de tener una trayectoria de mas de 30 anos.

Creo que es consecuencia del tipo de programacion que hay en los teatros en
Espana, no hay espacio para la creacion contemporanea, artes vivas, llamale
como quieras, pero no hay espacios especificos. Nuestras propuestas son
introducidas como de lado en las programaciones habituales de los teatros. Es
un gran handicap para nosotros porque, de alguna manera, no llegas al
publico; llegas a un publico muy especifico, muy de festival, un publico
enterado, seguidor. El trabajo del que programa, a veces, es una pieza clave

que nos falta. Nos faltan cdmplices en este sentido y me parece una pena.

Los programadores, muchas veces, alegan que programan en funcién a lo
que el publico demanda, pero si el publico, y hablo del publico general, no
del de festivales, no tiene ocasidén de descubriros mas alla del circuito

festivalero, tampoco podra nunca pedir veros.

Efectivamente, es una pescadilla que se muerde la cola, ademas es dar por

sentado que el publico reclama un tipo de programacion, lo cual no es cierto,



llevamos muchos afos para haberlo comprobado. Cuando nosotros teniamos
el Teatro Galan, una sala en Santiago que tuvimos abierta durante 12 afos, lo
comprobamos; o cuando hicimos el festival de danza contemporanea al aire
libre en Pé de Pedra, no bajabamos el listébn en cuanto a la calidad y fue un
festival que tuvo un éxito de publico abrumador. Simplemente hay un
desconocimiento, es lo que tu dices, no se va a reclamar algo que se
desconoce. Tienes que crear un interés, potenciar un tipo de propuestas y no
es que se acepten, es que tienen éxito. El publico se va creando. Esta idea de
que hay publicos para determinadas cosas y no se mezclan, no es verdad. Es

una maravilla comprobarlo afio tras afio. Insisto en que nos faltan complices.

Pues si te parece, Ana, vamos a intentar con esta conversacion encontrar

esa grieta dentro del circulo vicioso y ver qué es lo que se puede colar.

jPues que se cuele, que se cuele! (Rie) Es muy satisfactorio para nosotros ver
que hay un publico que viene sin saber muy bien a lo que viene, ese publico no
especializado. Sin prejuicios. Si tu ya vas a ver algo en concreto, ya te has

formado una idea, pero cuando vienes libre de prejuicios, es muy bonita esa

relacidn, esa conexion que se establece.




Un instante de ‘Daimon y la jodida légica’. Foto de Rubén Vilanova.

¢, Como definirias a esos nuevos espectadores qué es ir a ver una funcion

de Matarile?

Creo que no va a ser un encuentro indiferente. Quisiera que fuera siempre un
acontecimiento. Tratamos de que cada representacion no sea una re-
presentacion si no, una nueva presentacion. Hacer que todo suceda como si
fuera la primera vez, dejar una posibilidad al vértigo en la escena, también al
tropiezo y al riesgo, dispuestos a lo que surja ese dia, a la energia de publico y
actores. Cito siempre a Zizek porque me gusta mucho lo que

dice: “Acontecimiento es aquello que nos sorprende. Aquello que no puede ser
previsto”. Igual el acontecimiento en si no es lo mas importante, es nuestro
comportamiento ante el acontecimiento, y eso es lo que me gustaria conseguir:

Una disposicién a algo.

¢ Se podria decir que el tropiezo es el camino para un nuevo

descubrimiento?

Claro, porque es encontrar lo que no buscas, es sorprenderte tU mismo en
escena con algo inesperado, que no tenias aprendido, que no puedes repetir,
estar abierto a eso. Muchas veces me preguntan si lo que hacemos es una
improvisacion y no, las improvisaciones las hacemos antes, hay una estructura
muy cerrada porque quiero mantener un ritmo, una atmdsfera, que lo que
sucede ahora tenga un sentido por lo que ha venido antes y lo que va a venir
después. Dentro de esa estructura hay mucho espacio a la libertad, por eso no
me gusta repetir, me gusta volver a presentar. Para esa hay que tener una
energia muy generosa por parte del actor. Tenemos que estar al 100%,

lanzarnos y ver qué pasa.

Hablas de procesos cerrados y generosidad del artista, ; como construis

y en qué os inspirdis para crear cada trabajo?



Los procesos son largos, breves los encuentros fisicos, pero previamente hago
un trabajo de intercambio con cada uno de los intérpretes. Les escribo cartas,
mis ideas basicas sobre las que trabajar, conceptos, imagenes, musicas,
insinuaciones, pretendo crear asociaciones y que cada persona desde su
perspectiva, desde su edad, me devuelva un feedback. Con todo eso se
construye. Ese trabajo lo condiciona todo. Las cartas son cadticas porque yo
soy caotica y me gusta que comencemos a trabajar desde el minuto cero sin
saber qué vamos a hacer. La creacion para mi tiene que ser eso, si no seria la
puesta en escena de algo concreto, que no es el caso. El trabajo de creacién,
para mi, tiene que partir de un no saber. Lo que busco es un equilibrio entre lo
que yo quiero reflejar y lo que los intérpretes me dan desde sus cuerpos,

voces, desde sus culturas, sus creencias.

Dentro de mantener la sorpresa de lo que encontraremos en ‘Daimon y la

jodida Iégica’, ;qué puedes contar sobre la puesta en escena?

Son nueve intérpretes en escena, entre actores, bailarines y musicos, no estan
diferenciados, hay musicos/actores, actrices/bailarinas, etc... la musica es en
directo, hay un componente plastico muy potente, dado por el espacio y sobre
todo por la luz; hay mucha fisicalidad, jugamos con la palabra, no como un
texto previo, ni narrativo, por supuesto, porque yo creo que la vida no es
narrativa; podemos resumir una vida en tres o cuatro lineas, las ponemos
cronoldégicamente y parecen algo narrativo, pero las vidas no son narrativas,
todo lo que nos sucede, no nos sucede de una forma logica. Es lo que pretendo
en teatro, que el espectador sienta una serie de estimulos y se plantee una
serie de cuestiones, no porque nosotros se lo hayamos dicho, sino porque, tal
como se suceden las escenas, se producen en él esa serie de reflexiones
sobre sensaciones o sentimientos. Una escena no es una escena de por si,
sola, aislada, si no es por el poso que ha dejado lo anterior y lo que a
continuacién se proyecta. Me gusta mucho los espacios que hay entre las
cosas, tienen tanto valor como las cosas en si. Una danza no tiene el valor de
ser una danza aislada, sino como se introduce esa danza por lo que se ha

dejado en la escena anterior, ya sea por la musica, por el silencio, por unas



palabras, por cdmo han sido dichas las palabras, ahi sentimos la danza de una
u otra manera. Me parece que es un poder que nos da el teatro muy grande.
En el cine siempre esta dirigida la mirada y es dificil escapar a eso, en el teatro

cada espectador tiene la libertad de dirigir su propia mirada.

En algin momento has dicho que como espectadora buscas que no te

dejen indiferente, ;cuales son las cosas que te remueven?

A mi lo que me gusta que me pase como espectadora, y no solo en artes
escénicas, en cualquier propuesta artistica, es situarme frente a la obra sin
ningun tipo de filtro o discurso previo que me la explique o que me dirija la

mirada y me sorprenda.

‘Daimon y la jodida légica’ de Matarile Teatro

A qué hacéis referencia con el titulo: Daimon o la jodida I6gica?

Tiene que ver con lo inexplicable, con lo inefable de la vida. El hombre siempre

necesita el misterio, lo desconocido, el interés por la sorpresa. Si no



practicaramos esta faceta nuestra no existiria el arte, pero tampoco existiria el
amor. Creo que estamos divididos entre la lI6gica, amarrada por el lenguaje y
ese otro mundo desconocido e inefable que es el mundo de las emociones, del
misterio, de lo desconocido, quizas, incluso podriamos hablar de lo religioso o
lo espiritual. Es lo que nos conforma. A mi me parece fascinante que
necesitemos darles nombre a las cosas, saber qué es esto, estar seguros de
los conceptos, pero por otro lado necesitamos romper con toda esa rutina que

nos amarra a una vida absolutamente controlada.

Quiza este sea un momento realmente propicio para hablar sobre todo

esto en escena, no?

La verdad que si, lo hemos notado. Ahora estamos viviendo una época en la
que nos debatimos entre eso, entre la seguridad y el riesgo. Lo que

plantea Daimon adquiere un doble sentido, una mayor fuerza porque nos
estamos debatiendo contra esa seguridad que queremos tener y al mismo
tiempo la imposibilidad de vivir tan amarrados, tan sujetos, tan protegidos. Es
imposible, no hay vida asi; igual que no creo que haya teatro de otra manera
que no sea el encuentro directo con el espectador, no creo en esas otras
propuestas online, eso no es teatro. Eso es otra cosa, otro tipo de
comunicacion, no le llamemos teatro porque el teatro necesita un “estar aqui y

ahora” compartido.

Vosotros que tenéis un teatro tan fisico, tan de borbotén, tan de contacto,

écomo lo estais viviendo ahora? cémo lo recibe el publico?

Sorprendentemente se sigue estableciendo una conexion, una comunicacion.
Creo que el espectador que acude en esta época confusa asiste con una
decision tal de estar, que es maravillosa la comunicacion que se establece. Lo
veiamos dificil, pero si se establece esa comunicacion. Es muy bonito, es como
saltar muchos obstaculos para poder estar ahi y esta con una decisién mayor.
No es lo deseable, porque el teatro es un compartir en un momento dado, es

un acontecimiento, un compartir entre los que estamos arriba y los que



estamos abajo. Es casi un sinsentido reducir tanto los aforos, pero se sigue

dando la comunicacion, es algo que es intrinseco de esa cita.

En Daimon hay una frase que me ha llamado mucho la atencién y que da
para reflexionar largo y tendido: “Siempre esperamos algo de los demas,

también en el teatro”.

No tenemos razon de ser si no estamos en relacion continua con el otro en
todas sus particularidades, somos por nuestra relacién con los otros. No
hacemos las cosas esperando algo de los demas, pero si queriendo encontrar
ese feedback. Todo lo que hacemos lo hacemos para alguien, nuestros gestos,
palabras, comunicaciones, o hacemos en funcion de alguien. Para mi el teatro
es siempre un acto de dar, un regalo, un ofrecimiento, no tiene sentido de otra
manera, uno no hace teatro para uno mismo, por eso no puedes hacer teatro
para una pantalla, no puede ser, es imposible. No puedes ensayar
determinadas cosas si no hay espectadores. Creo que esto, a lo mejor suena a
Perogrullo, pero creo que es muy importante: cada gesto, cada palabra, cada
tono en la forma de hablar, va dirigido a quien estas hablando, va dirigido a

quien te esta viendo moverte. La base del teatro es eso.

En breve estrenaréis una nueva propuesta: El diablo en la playa. Que
estas dando forma junto a Celeste Gonzalez y de Claudia Faci. Dejas, por
el momento, los montajes multitudinarios y te centras en dos unicas

intérpretes.

Todo esto viene desde diciembre de 2018 y las ganas de trabajar con Claudia y
ella con nosotros. Todo cuajo muy bien. Al tener solo dos intérpretes en escena
el trabajo es mucho mas concentrado. Ha sido un placer, un lujo, una sorpresa

y una quimica muy bonita entre ellas.

He podido tener acceso a parte del material sobre el que estais
trabajando, esas cartas a las que antes hacias mencion, en ellas se habla
desde las tripas, abordando temas como la soledad, el encuentro

irremediable con uno mismo, desde lo fisico y lo espiritual, el caos, los



demonios interiores. ¢ Podria decirse que son temas recurrentes en el

teatro de Matarile?

El arte siempre trata los mismos temas, lo que cambian son las formas y los
puntos de vista que uno va teniendo a medida que el tiempo pasa, las
perspectivas, los distintos enfoques. Han cuajado muchas cosas, pero es
verdad que han quedado temas pendientes, que hay en las cartas, que tendran

que continuar en otro momento.

Es interesante poder pensar que algo que esta por ver la luz ya contempla

un horizonte mas alla desde el que seguir desarrollandose.

Podriamos decir que es como una primera etapa. Me parece bonito que haya

un continuara en este trabajo.
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Ana Vallés, una referencia teatral no
planificada

“En este momento de mi vida, lo que mas me mueve es con
guien quiero estar. Con quien quiero trabajar. Con quien me
apetece despertarme en un hotel. Con quien quiero compartir.”

La reposicidon de Daimon vy la jodida légica en el Teatro de la Abadia facilita la entrevista con Ana
Vallés. Esta artista formd Matarile en los ochenta junto con Baltasar Patifio. una compaiiia



espafiola que ha hecho una larga carrera desde Galicia, tanto en Espafia como fuera de nuestro
pais. Una carrera por la que han sido finalistas de los Premios Max de teatro varias veces y objeto
de estudio de muchos tedricos y periodistas teatrales.

Antonio Hernandez (AH) — ¢ Qué ha supuesto Daimon y la jodida légica en su carrera?

Ana Vallés (AV) — Estas preguntas siempre me ponen en un compromiso porque te exigen
calificarla. Decir si es lo mas o lo menos en tu carrera profesional.

Para Matarile ha supuesto recuperar un formato que habiamos dejado antes de la crisis de 2008.
Es decir, recuperamos un gran numero de personas, musica en directo, lo que haciamos antes.
Ademads de ser una apuesta por querer estar y por un equipo.

Daimon es una obra muy vitalista. A veces lo he definido como “visualizar una tormenta y decidir
meterte en ella” en el momento de precariedad que hay en Espaifia Fue una decisidn del equipo
plantearse hacer algo grande, aunque sabiamos de la dificultad que hay para hacer lo que sea. Es
una reafirmacion.

AH — ¢Qué la movié a ver una tormenta y meterse en ella?

AV — La lucha contra la indiferencia. Ese paisaje que nos rodea. Lo que suele pasar es que nos
acostumbramos a esa indiferencia y uno se dice “No vale la pena hacer esto” o “Vamos a hacer
algo mas manejable o vendible” Mds bien hay que hacer lo contrario. Hacer un trabajo que no es
vendible. Un trabajo de creacién que no sea la puesta en escena de un texto. Hicimos este trabajo
sobre la indiferencia para no dejarnos llevar por ella, ni de la melancolia, pues van de la mano. De
la melancolia también hablamos en Daimon.

AH — ¢Por qué dice que la indiferencia va de la mano de la melancolia?

AV — Porque la melancolia es un estado fisico y psicolégico que estd dominado por la tristeza, la
pereza y el inmovilismo. Hoy en dia se llamaria depresién.

A mi me gusta mucho la palabra melancolia que viene de bilis negra. Un término acufiado por
Robert Burton escritor inglés que en el siglo XVII escribié La anatomia de la melancolia, incluso
definié una dieta para los melancdlicos.

AH — Pero segun su carrera profesional no parece que haya sido usted muy
melancélica. Ha desarrollado mucha actividad que parece que ha debido tener rentabilidad
econdmica para permitir que subsista Matarile.

AV — No, esa rentabilidad no existe. Siempre hay una batalla perpetua. El afio pasado, cuando nos
programaron en el Festival de Otofio, en muchas entrevistas me preguntaban por la resistencia, ya
gue habiamos durado muchos afios. Me parecia terrible que a estas alturas la resistencia sea una
caracteristica positiva. Creo que lo que nos debe interesar de una compania es la capacidad de
crear en el presente y no la capacidad de haber perdurado en el tiempo. Como todo estd tan mal
en Espaifa, y el teatro siempre estuvo en crisis, se valora mucho el resistir. Que las compafiias
perduren en el tiempo. Sin embargo, si las cosas fueran mas normales eso no seria noticia. La



noticia seria que alguien, tuviese la edad que tuviese, sigue trabajando. La resistencia seria
anecddtica.

AH- En términos biograficos ¢ planificé su trayectoria profesional desde un primer momento?

AV — En absoluto. La no planificacion es algo que me acompana y me define bastante.Influyen
muchisimo las contingencias, el azar, con quien me voy encontrando por el camino. Nada estuvo
planificado. Incluso, en 2010, Baltasar [como ya se ha dicho es el otro componente permanente de
Matarile] y yo, que fuimos los que creamos Matarile, cerramos la compafia porque necesitabamos
parar. Y al cabo de tres afios, de nuevo, sin planificar, decidimos volver. Me muevo mucho de esta
manera.

En este momento de mi vida, lo que mds me mueve es con quien quiero estar. Con quien quiero
trabajar. Con quien me apetece despertarme en un hotel. Con quien quiero compartir.

AH — ¢Y con quien quiere compartir este momento profesional?

AV — Justamente con las personas con las que estoy trabajando ahora en la nueva pieza que
estamos creando y que se llama El diablo en la playa. A parte de con Baltasar estoy trabajando con
Claudia Faci y Celeste Gonzdlez.

AH — éCémo se forma Matarile, el nlcleo sobre el que luego fue creciendo hasta llegar a ser lo que
es ahora?

AV — Matarile lo creamos Baltasar y yo. Lo hicimos de forma autodidacta porque ninguno de los
dos fuimos a una escuela. Partimos de un taller previo que creamos

para construir elementos escenograficos para otras compafias. Fue una evolucién. Decidimos
llevar las marionetas que nosotros construiamos a la escena en un espectaculo para adultos en el
afno 1986. Los primeros afios fueron anos de aprendizaje en el que rechazdbamos el teatro que
veiamos en Galicia. Pensdbamos que tenia que haber otra manera de hacer teatro. En el proceso
de creacion de nuestros primeros espectaculos se mezclaban ensayos con aprendizaje. Tanto
nuestro como de las personas que trabajaban con nosotros. Esa mezcla podia hacer que
llegasemos a tardar mas de seis meses en crear un montaje.

AH —¢Qué elementos teatrales construian antes de Matarile?

AV — Sobre todo, estructuras de cartén y marionetas.

AH —¢Como surgio este taller?

AV — Hace tantos afios de aquello que ni me acuerdo. Lo que si te digo es que no fue premeditado.
Como tampoco lo fue la apertura del Teatro Galan que abrimos posteriormente, en 1993. Fue una
evolucién.

AH — ¢Por qué sintieron la necesidad de abrir un teatro nuevo?

AV — Porque no habia espacios en los que se programara el tipo de teatro que

gueriamos ver, pero sobre todo no habia espacios de danza y menos de danza
contemporanea. Como espectadores nos dimos cuenta de que en Santiago de Compostela no



habia un espacio en el que ver las obras que nos interesaban. Espacios que si encontrdbamos en
otros sitios a los que acudiamos con nuestros espectdculos.

AH — ¢{No pensaron que tal vez no se programasen dichas obras porque no habia publico para
verlas?

AV — Es que el publico se hace. El publico no va a demandar lo que desconoce. No van a surgir
voces pidiendo determinadas obras sino se ha sembrado algo antes. Algo que les haga crecer el
gusanillo, un deseo.

En Espaiia se produce el fendmeno de la pescadilla que se muerde la cola. Muchos programadores
no arriesgan con espectaculos de creacidon con lenguaje mds contemporaneo porque piensan que
su publico lo que demanda es una programacion convencional. Por tanto, el publico que acude al
teatro no puede mostrar su interés por dichos espectaculos.

A partir del Teatro Galan hicimos un festival de danza contemporanea en la calle. Se llamaba Pé de
pedra y se hacia en espacios abiertos en Santiago. Fuimos viendo como de afo en afo creciamos
en publico. De hecho, en los 13 afios que durd pasamos de 40 espectadores de la primera edicion
a los 16.000 de la dltima. Fue un publico que se cred sin bajar un apice la calidad de los
espectaculos.

Nosotros respetamos mucho al publico porque también nos sentimos espectadores. Creo que el
espectador valora lo que se programa y estd dvido por saber lo que hacen los artistas
contemporaneos, los de su época.

Estas creaciones no llegan muchas veces al publico porque no se programan ya que no hay lugar
en el que mostrarlas. Un mal endémico.

AH — Pero en términos teatrales, Galicia esta en la periferia teatral ¢ COmo se trabaja fuera de los
grandes centros como Barcelona y Madrid?

AV — Es verdad, estamos en la periferia y siempre lo hemos padecido. Aunque el centro cultural
puede estar en cualquier sitio, depende de lo que tu hagas en esemomento. El ejemplo es el
festival Pé de pedra. Como te he dicho llegd a congregar a 16.000 personas durante tres dias,
muchas de las cuales venian de fuera de Santiago. Los centros culturales también son ficciones
condicionadas por la tradicién. El centro cultural de creacidn puede estar en cualquier lugar
depende de que se retinan un grupo de personas para crear.

AH — Matarile ha conseguido proyectarse desde esa periferia cultural ¢cdmo lo han hecho?

AV — Nosotros siempre quisimos contrastar lo que haciamos con lo que hacian otros, con otros
publicos y con otras culturas. Igual que siempre quisimos vivir y trabajar en Galicia, donde
tenemos nuestra sede. A pesar de eso no tendria sentido que nuestro trabajo se quedase donde
tenemos la sede. Ademas, nos interesa invitar a otros artistas a participar en nuestras
producciones. Que vengan y mezclar culturas y trayectorias profesionales, edades, fisicos. No me
cifio a un territorio. El territorio de trabajo es muy amplio.

AH — ¢Era asi desde el principio?



AV — Ha sido una evolucién porque al principio no podiamos invitar a nadie. Pero la mezcla se ha
convertido en una forma de trabajo porque para mi no podia ser de otra manera. Es una gozada
encontrarte con alguien y pensar en hacer algo para poder colaborar estén donde estén. Eso es lo
bueno.

AH — ¢Cudles han sido las personas con las que se ha encontrado y ha querido trabajar?

AV — Por ejemplo, con Celeste Gonzdlez llevo trabajando desde 2006. La conoci casualmente
cuando era Mauricio en el festival Mas Danza de Maspalomas. Posteriormente la invité a
participar en el festival Pé de Pedra y asi la conoci mas. Se ha convertido en una colaboracién
duradera y muy satisfactoria. A veces pienso en esos directores de cine que trabajan con un
equipo cuando este es joven y siguen trabajando con el mismo equipo cuando son mayores. Poder
tener esa colaboracién a lo largo del tiempo es un lujo. Algo similar pasé con Mdnica Garcia, con la
que trabajé durante 10 afos, o con Ricardo Santana con quien sigo trabajando. He tenido muchos
buenos

AH — ¢La decisidn de trabajar con una persona es un proceso racional o es algo mas intuitivo?

AV — Como yo uso mucho la personalidad de los intérpretes en nuestros espectaculos, me interesa
cémo es la persona en presente mds que su trayectoria o los cursos que ha hecho. Lo que me
enamora es la persona y su capacidad de transmitir o comunicar, de poder concretar algo con
ellas.

AH — ¢Cdmo se consigue concretar esa posibilidad en escena?

AV — Si te digo la verdad no sé cdmo se consigue. Si generalizase acabaria diciendo simplezas, y
eso no me gustaria. Cada caso es diferente. Uno de los principales trabajos de un director de
escena es saber gestionar las distintas personalidades del equipo y sus distintos potenciales. Es el
trabajo mas arduo y extenuante y, a la vez, el mas gratificante.

El hecho es que se parece mucho a conocer a una persona que te interesa. Si te interesa vas a
cultivar esa relacidon con ella. ¢Cémo se hace? La verdad es que no sé. No planteo estrategias para
conocerla. Lo que si que es cierto es que uno cuida, mima y trabaja por las personas que se
encuentra y le interesan o por los amores. Eso es lo mismo que hay que hacer por los actores y los
intérpretes que te interesan y con los que quieres trabajar.

AH — Habéis viajado mucho por Espana y por el mundo para mostrar vuestro trabajo écambia la
reaccion del publico en funcidn del lugar? ¢Y, si son diferentes, cdmo influyen esas reacciones en
vuestro trabajo?

AV - Siempre que se cambia de contexto cultural se tienen distintas reacciones. La forma de sery
de estar influyen mucho en cdmo se percibe un trabajo. Para mi es muy interesante ver esas
distintas reacciones. Me gusta mucho observarlas. No hay unas reacciones mejores que otras ya
gue tanto el teatro como la danza, siendo artes vivas, tienen esa capacidad de comunicar porque
son encuentros reales con otras personas. Pequefios acontecimientos vitales. Por tanto, se
establece un didlogo, aunque no se hable la misma lengua o no se tenga el mismo
comportamiento cultural. Por ejemplo, con Staying alive, la obra con la que mas hemos girado,
estuvimos en Rumania y en Brasil. Las reacciones en uno y otro pais fueron completamente
distintas, pero en ambos casos hubo un buen feedback.



El publico de Rumania es muy interesante. Siendo un antiguo pais del este su tradicidn teatral es
muy fuerte por lo que tienen ganas de ver cosas muy distintas. Aman y respetan el teatro de una
manera muy especifica. Sin embargo, el publico brasilefio es mds espontaneo. Estdn deseando
decirte cosas sobre la obra de forma muy directa. O lo toma o lo dejas, pero también esta bien.

AH —Por lo que cuenta ¢éel afio pasado no fue la vuelta de Matarile como decian los medios?

AV — Nosotros siempre hemos ido con regularidad a Madrid desde el principio. Como hemos
comentado, tuvimos un pequeio parén entre 2010 y 2013, pero después de eso volvimos porque
lo necesitdbamos. Esta es otra caracteristica del sector teatral espafol. Si alguien se va de la
escena una temporada, parece que cuando vuelve tiene que partir de cero. Tal vez por este
motivo decian que habiamos vuelto.

En mi opinion, seria bueno que una directora como yo o una compafiia como la nuestra decidiera
parar y que no pasara nada. Tomar perspectiva del trabajo realizado esta muy bien. Al igual que
no tener que estar continuamente produciendo. Digo produciendo en términos peyorativos. Como
estamos clasificados como industrias culturales, parece que lo que tenemos que hacer son
productos. Estar en esa batalla de producir y distribuir. Una de las coletillas que aparece en mis
ultimos espectaculos es que “se ve mejor en la distancia”. Cuando uno se acerca demasiado o se
estd demasiado implicado para ver las cosas, no se ve el conjunto.

El pardon que hicimos nos ha permitido plantearnos las cosas de otra manera. Tal vez como hacia
afios que no lo haciamos. Con un mayor sentimiento de equipo.

AH — ¢Qué hicieron usted y Baltasar en esos tres afios que decidieron parar con Matarile?

AV — Tanto Baltasar como yo hicimos colaboraciones con otras compaiiias, con otros actores y con
otras instituciones. Eso te hace salir de tus rutinas y enfrentarte a otras perspectivas. Estuvo muy
bien. Por otro lado, fue un cambio vital porque cuando estuvimos vaciando el Teatro Galdn, los
dos decidimos de salir de Santiago. Irnos a vivir al campo. Decidimos reconstruir una casa rural,
incluso tuve un huerto algo que hubiera sido inviable anteriormente. El mundo del teatro en este
pais es muy exigente y siempre dejas atras tus condiciones de vida.

AH — ¢ Trabajar en teatro exige muchas renuncias?

AV — Creo que si. El trabajo teatral le resulta muy indiferente a este pais. Hay que suplir esa
indiferencia del paisaje con muchas dosis de entusiasmo, de autoexplotacidon, con mucha energia
que gastas en el teatro y que no puedes invertir en otras facetas de tu vida. Si, el teatro es muy
exigente, pero deberia ser mas amable.

AH — ¢En algin momento de su carrera ha hecho algo mds vendible o comercial?

AV — No, eso yo no lo haria nunca. En una ocasion un director del Centro Dramatico Nacional me
invitdé a participar en una propuesta teatral. Como hago un teatro de creacién, muy determinado,
muy alejado del teatro de texto, le dije que no, que si me llamaba para hacer algo que por qué no
me llamaba para hacer el tipo de teatro que yo hago. Para mi la colaboracién no tenia sentido,
hubiera sido como mentir o falsificar algo.



En el caso de Baltasar que es iluminador o escendgrafo le resulta mas facil integrarse en otras
formas de trabajo. Porque no hay tanta implicacion en la creacién de la obra como la que tengo

yo.
AH — éQué limitaciones le ve al teatro de texto?

AV — No le veo ninguna. Se puede hacer un teatro magnifico. Pero a mi no me interesa porque no
parto de historias cerradas o de personajes. El teatro de texto es una forma de hacer teatro que
tal y como la conocemos aparecié en el siglo XIX. Yo creo que ese teatro deberia haberse
desarrollado de otra manera, con otra orientacion. Sin limitaciones.

El teatro tiene muchas herramientas y muchos lenguajes que no te lo permite el cine, ni casi la
danza. Me gusta jugarlos todos, pero no supeditarme a un texto fijado previamente, que no tiene
nada que ver conmigo ni con mi trayectoria vital y creativa. No descarto el texto en mis obras,
pero el texto no es la base sobre la que construyo. Se acopla a las necesidades que van surgiendo
en el acto de creacién de un espectdculo. Parto siempre de cero.

AH — Parece que lo tiene muy claro ées algo que ha ido aprendiendo con el tiempo?

AV — Siempre me sorprende cuando alguien me dice algo como lo que me acabas de decir. Lo
tengo claro siempre que hablemos de las cosas que no quiero hacer bajo ninglin concepto. Sin
embargo, no tengo ni idea de cdmo hacer la proxima pieza. Certezas tengo muy pocas. Cuando
alguien me pregunta por una metodologia de trabajo no puedo responderle a priori. Pero este
riesgo en la forma de trabajar sin saber cdmo lo quiero mantener porque sino no seria un trabajo
de creacién. Quiero mantenerme en ese no saber a ddénde ir, teniendo en cuenta que se
producirdn momentos de panico. También quiero mantener esa sensacidon de no saber dénde
vamos en el equipo. En el proceso de creacion, tengo mucha correspondencia y mucho feedback
con los que participan en el proyecto. Les mando mucha informacién, lecturas, imagenes y otras
referencias tanto a nivel temdtico como iconografico, que pueden servirles para su trabajo. No
podria decir “voy a hacer esto”. Lo que voy a hacer lo iré descubriendo en el proceso. Y asi tiene
gue ser. Esta forma de trabajar me parece apasionante. Saber de antemano lo que vas a hacer no
tiene sentido. No tiene sentido [repite reafirmandose].

AH — La conversacién que hemos tenido ha proporcionado suficiente material, pero ¢habria algo
de lo que no hemos hablado y que le gustaria hablar?

AV — Nunca me he sentido maltratada o menos valorada por ser mujer. Tengo la suerte de haber
hecho el teatro que queria hacer. No he tenido limitaciones en ese sentido.Aunque me considero
una espectadora, mis obras no se dirigen especificamente a un publico femenino. Me dirijo al
publico independientemente de su edad o de su género.Sin embargo, si me gustaria que se
reconociese la riqueza que aportan las creadoras y la cantidad de ellas que hay. A pesar de su
nimero y de su calidad, existen muy pocas que estén ocupando puestos claves en el teatroo en la
danza. En este sentido hay un déficit que habria que solventar.

Antonio Herndndez Nieto
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La tormenta perfecta de Ana Vallés

La creadora gallega, de la mano de su compafiiia Matarile, presenta
en el Festival de Otofio tres propuestas muy diferentes: «Los
limones, la nieve y todo lo demas», «DAIMON vy la jodida ldgica» y
«Teatro invisible»

Se dice que el teatro de Matarile es vanguardia, sin embargo, Ana Vallés (Ferrol,
1959), alma de la compaiiia, dice que no. No se atreve a etiquetarse. «Todo lo que
sale de lo convencional se llama vanguardia y eso es un poco perverso. Cuando
adjudicamos un adjetivo verbal a algo la cagamos». La gallega no quiere ser eso,
«para nada». Vallés (y los suyos) solo busca «juntar en escena muchos lenguajes. No
limitarme a la légica llamativa de la palabra». Abrir la mente del espectador y que
este se predisponga a lo que venga, sea lo que sea, atento a cada uno de los
estimulos de la dramaturgia: «Lo que se dice y cuando y como se dice, la transmision
mediante movimientos, la quimica, el sonido, las pausas, el silencio, qué viene antes
o después de cada escena para provocar diferentes sensaciones...».



Con estas intenciones vuelve Vallés a Madrid, al Festival de Otofio. Cita a la que, a
falta de uno, acude con tres montajes diferentes, dos antiguos y uno nuevo. Nada en
comun entre ellos mas que la firma de la compafiia: «Los limones, la nieve y todo lo
demas» (20 y 21 de noviembre, en el Teatro de la Abadia), «DAIMON vy la jodida
|6gica» (dias 23 y 24, en La Abadia) y «Teatro invisible» (30 de noviembre y 31 de
diciembre, en Réplika Teatro).

Especial atencidn muestra la directora con «DAIMON...», «creado para el Festival»,
reconoce de una pieza con la que ha querido recuperar viejas sensaciones.
«Meternos en un espectaculo mds grande de lo que estabamos acostumbrados
ultimamente», apunta después de que tras el parén que hicieron entre 2010 y 2013
regresaran con una compafia mads reducida en nimero. Pero no es el Unico cambio
de Matarile, «también hemos recuperado la musica en escena y hemos hecho dos
audiciones para buscar nuevos miembros, algo que nunca habiamos realizado».

Reivindico dar pasos aunque no sepas donde te
estds metiendo

Ana Vallés

Mads le cuesta hablar a Vallés del nicleo de su nueva obra (estrenada en Vigo a
principio de temporada). La creadora no quiere «condicionar» al espectador: «Si
digo cualquier cosa ya va a venir dirigido a una opinion. Me gusta contar los temas
gue dieron lugar a la obra, pero poco mds». En este caso, el origen fue una
metafdrica tormenta a la que Matarile quiso meterse de cabeza. «Reivindico esto en
el teatro y en la vida. Nosotros decidimos los pasos a dar y aunque no sepas donde
te estds metiendo, hay veces que quieres hacerlo». Y ahi aparece «DAIMON vy la
jodida logica», «que no depende tanto de la razén, sino de los impulsos y del
atractivo de lo desconocido. De ver mas allad de esa realidad amparada por la jodida
l6gica». Vallés toma la figura mitolégica de Daimon para convertirla, desde su
perspectiva en «el destino, la voz de la conciencia, la intuicidon, un angel o un
demonio, el rumoreo de la voz interior que detiene o empuja. Una presencia oculta,
imprevisible, que determina actos y decisiones que no podemos explicar
racionalmente».

Pero hasta que esta nueva pieza llegue a la sala José Luis Alonso de La Abadia, la
creadora gallega, junto a Mdnica Garcia, presenta en este mismo lugar «Los limones,
la nieve y todo lo demas», en el que estas dos mujeres se fusionaran en un «poema
escénico», presentan. Un poco mas tardard en llegar «Teatro invisible», donde,
influenciada por Didi-Huberman, Vallés tratard de dar luz a los silencios de la
historia: «Hablar de esas pequefias luces fuera del foco principal que iluminan los
grandes eventos».
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ENTREVISTA A ANA VALLES
JOSE AN. MONTERO 15/11/19

“No puedo con ese caracter épico que rodea a nuestra profesion”
Ana Vallés es directora y cofundadora de Matarile Teatro, compaiia que durante los tltimos afios
ha sido referencia en la experimentacion escénica

A partir de este fin de semana presenta tres montajes en el Festival de Otofio de Madrid:
Los limones, la nieve y todo lo demas, DAIMON vy la jodida légica y Teatro invisible

El teatro es mucho mas que palabras y no se puede limitar sélo a ellas. Sumando lenguajes y experimentando
con la manera de expresarse, Matarile Teatro lleva mas de treinta afios ofreciéndonos distintos angulos desde
los que mirar la realidad mas alla de lo obvio.

Desde su parada “técnica” en 2010 y su posterior regreso en 2013, la compaifiia de Ana Vallés y Baltasar
Patifio ha presentado cuatro montajes, tres de los cuales forman parte del cartel del recién inaugurado
Festival de Otofio de Madrid, Los limones, la nieve y todo lo demds, Teatro invisible y DAIMON vy la jodida
légica, este ultimo recién estrenado en Vigo, sede de la compaiiia.

A las puertas de iniciar esta retrospectiva de estos Ultimos aflos de Matarile Teatro hablamos con Ana Vallés,
directora, autora teatral, poeta visual, bailarina, actriz, y sobre todo, una de las almas creadoras de Matarile
Teatro.

Montero | Con “DAIMON vy la jodida légica”, Matarile regresa a los grandes formatos

Vallés | Es un territorio que ya hemos trabajado antes, pero Matarile hizo una pausa entre el afio 2010 y
2013, Baltasar y yo hicimos un paréntesis, quisimos coger distancia con respecto a lo que haciamos y cémo lo
haciamos. También para contemplar el teatro, cuando digo teatro digo danza, desde fuera. Cuando en 2013
decidimos regresar, no estaba planeado, esta pausa nos habia enriquecido. También habiamos perdido esa
rutina, esa inercia en la que estamos atrapados, de estar en cartel, en la pelea, en la solicitud de ayudas.
Empezamos con equipos mas pequeiios de los que teniamos habitualmente. Y ahora, después de seis afios,
hemos vuelto a recuperar un gran equipo.



Montero | En DAIMON, la percusidn en directo nos habla de otra manera de entender el mundo...

Vallés | Claro, la musica en directo siempre refuerza la manera de percibir las escenas. Todo surge, todo es
voz, todo es cuerpo, todo es vibracidén y los musicos refuerzan esta propuesta de lenguaje. La percusiéon es
algo que nos apasiona, es un poco visceral. Yo hablo muchas veces de DAIMON como una tormenta que
visualizamos y en la que nos arrojamos.

Montero | DAIMON y ¢La jodida légica?

Vallés | Creo que en nuestra cultura, la cultura europea estamos muy atrapados por la légica. La ldgica es la
légica del lenguaje. Estd bien pactar una serie de esquemas, de supuestos para no matarnos unos a otros,
pero la légica nos atrapa de tal manera que nos limita el movimiento. Limita nuestra expresion, y nuestra
capacidad de pensamiento y de raciocinio.

Montero | ¢{Como escapar de la carcel del lenguaje?

Vallés | Por eso yo siempre abogo por escapar o no ser prisioneros de la l6gica. Abogo por esas otras maneras
de comunicarnos que no estan atadas al lenguaje. El lenguaje, aunque es cierto que ahora lo estamos
utilizando y es nuestro medio de entendernos y comunicarnos, el lenguaje es mentiroso. El lenguaje puede
difuminar y esconder muchos aspectos de la realidad. Y yo creo que nuestra cultura europea estd demasiado
basada y vinculada a la dictadura del lenguaje, a la dictadura de la palabra.

Montero | ¢Un lenguaje matematico?

Vallés | Porque somos muy racionales y queremos tenerlo todo atado, estructurado, colocado y saber que
esto es esto, qué significa esta palabra, qué significa este concepto. Sin embargo, nuestra vida esta
generalmente dominada por emociones, sentimientos, vivencias, que no podemos traducir a palabras. Lo que
explicaria esa tendencia innata del hombre a lo misterioso o a la sorpresa, a lo desconocido. Es lo que nos
salva de la realidad. La realidad sujeta a la légica de las palabras.

Montero | Un elenco mitad habitual, mitad producto de un casting

Vallés | Prefiero llamarlo “stage”, porque no me gusta el concepto de casting, en el que en una sola prueba te
lo juegas todo. No queria que el que participara tuviera esa sensacion. El centro de danza de Zaragoza vy al
Azkuna Zentroa colaboraron en estos “stage”. Alli estuve acompafiada de Baltasar Patifio y de Ricardo



Santana, que ahora mismo es mi ayudante de direccién, mi mano derecha, para crear unas condiciones en las
gue los participantes se sintieran cdmodos entrando juntos en una escena que los acogiera. Y eso fue lo que
sucedid. Se hicieron dos grupos de trabajo. Los dias que estuvimos se cred una energia muy bonita, se trabajé
con libertad y no con animo de competicién.

Montero | ¢Se produjo ese momento mdégico en el que sabes desde el primer momento que quieres trabajar
con alguien?

Vallés | Pues si, se produjo esa magia. Es muy bonito, incluso con mas personas de las que podiamos aceptar
en ese momento. Y lo que hicimos fue hablar con algunas de ellas para emplazarlas en el futuro. Fue
estupendo, nos revitalizé de alguna manera.

Montero | Desde el regreso de Matarile en 2013, la trayectoria ha sido imparable.

Vallés | No fue premeditado. Fue como después de esa parada, retomar el trabajo en equipo, empezar a
trabajar equipos mds pequefios, mas modestos, mds con esa conciencia, ese energia del trabajo en equipo
gue se habia perdido en los afios anteriores, porque a veces los equipos grandes y las grandes estructuras te
hacen perder eso. También una propia evolucién de la profesion que, desde mi punto de vista, se hizo desde
un sentido mas individualista. Hemos recuperado ese espiritu de equipo y las cosas han ido surgiendo. Ha sido
como nuestra vida.

Montero | Y este fin de semana comienza El festival de Otofio con Matarile Teatro como compafiia
protagonista.

Vallés | Una locura ya muy esperada. Tenemos tantas ganas, que ojald pudiéramos salir mafiana. Llevamos
mas de un afio trabajando en esto, planeandolo todo, también fue el empuje que nos llevé a crear “Daimon y
la jodida légica”. Luego surgieron otros cémplices. Llevamos mucho tiempo trabajando para la semana que
viene. Madrid es una ciudad que nos recibié siempre bien, que nos didé siempre muchas buenas experiencias,
satisfaccion, feedback muy bonito con los espectadores. La ultima vez que estuvimos fue hace dos afios en
Matadero. Fue una experiencia preciosa.



Montero | Matarile, una compaiiia gallega, que actia mas fuera que dentro de Galicia

Vallés | Esta esquina nos absorbe, nos abduce y nos cuesta mucho salir. Pero en Matarile siempre nos ha
gustado mucho salir. Y desgraciadamente en Galicia actuamos poco, tengo que darle la razén al refranero
cuando dice que nadie es poeta en su tierras y esas cosas. Es algo que me fastidia. Al principio nos parecia una
anécdota curiosa, casi divertida, pero después de tanto tiempo no es nada divertido, no hace ninguna graciay
sobre todo porque no sucede solo con Matarile. Hay propuestas de creadores y creadoras gallegas que no
tienen la oportunidad de que el publico gallego vea sus trabajos. Es muy triste.

Montero | ¢{Qué busca expresar Ana Vallés en sus creaciones?

Vallés | Lo mas dificil del teatro es dar con una forma. Con formas. Porque no podemos estar estar tratando
los temas de la misma forma. Estamos toda la vida, toda la historia, toda la Historia del Arte ha tratado
siempre los mismos temas. Lo que cambian son las formas. Ahi esta la pelea. A veces me sucede que leo los
objetivos, o las bases que se plantean en un programa de mano y me puede interesar. Pero después las
formas de transmitirlas son antiguas, no tienen nada que ver con la forma que hoy tenemos de comunicarnos.
Por eso no interesa, credndose una barrera que es insalvable.

El teatro es muy dificil. Me parece muy dificil esta profesién. A veces hablo criticamente del mimismo, del yo,
yo, yo, pero las fronteras son tan delicadas. A mi me gusta buscar en cada persona el potencial propio, sus
caracteristicas personales, su manera de decir, que corresponde a una cultura, a una manera de vivir, a una
edad, a un cuerpo. Sin embargo, no quiero la anécdota del mimismo. Hay que huir de alguna manera de
hablar del yo, ese yo tiene que trascender para ser compartido. Lo Unico que busco en ese yo es que pueda
ser una forma de comunicar. Que a través de esas caracteristicas personales establezcamos una
comunicacion real.

Montero | Cada funcién de Matarile es Unica...

Vallés | El dia del estreno y en todas las funciones. El vértigo esta siempre. El trabajo es mantener algo vivo
gue acontece. Tengo que hacer que suceda en cada ocasion. No puedo sentar unas bases rigidas para que a
partir de la décima funcidn se fijen y se haga en todas partes se hace igual. Esto no es asi en Matarile.

Montero | El teatro, y las artes en general, parecen asumir la épica de la precariedad

Vallés | Ya esta bien. Yo estoy muy agotada ya. Cuando hice “Teatro invisible”, que es una de las piezas que
presentamos en este Festival de Otofio, me declaraba y me declaro “resistente optimista”. He de reconocer
que desde 2014, que fue cuando se estrend, me he convertido en “pesimista esperanzada”. No puedo con ese
caracter épico que tiene que rodear siempre a nuestra profesion, y que también es muy de nuestra cultura
actual, donde parece que todo es una competicion. El paisaje no ayuda, no acompafa, entonces uno
continuamente tiene que pelear, y es evidente que lo asumes porque si no, dices: me voy a casa.



Esta entrevista fue compartida y portada en Diario Publico.es

Y |
Publico

INICIA SESION | UNETEAPUBLICO  Q »{

\mas )
——— Scorsese y De Niro venden su
- alma al cine en 'El irlandes'

BEGONA PINA

Disefio critico, talleres de
manga y otras propuestas
culturales para la semana
JUAN LOSA

""No puedo con ese caracter
épico que rodea

a nuestra profesion"

JOSE AN. MONTERO | NUEVA TRIBUNA




GoDel

Por Alvaro Vicente / @AlvaroMajer

20 NOVIEMBRE, 2019

Foto de David Ruiz, perteneciente al espectaculo Teatro Invisible

ANA VALLES Y LA JODIDA LOGICA DEL TEATRO ESPANOL

La compafiia gallega Matarile llega a Madrid con tres montajes programados dentro del Festival de
Otono de la Comunidad de Madrid. Hablamos con su directora Ana Vallés sobre Los limones, la nieve
y todo lo demds, DAIMON vy la jodida I6gica y Teatro invisible, tres formas de acercarse a una poética
contemporanea Unica para una formacion que, mas de 30 afios después, siguen siendo vanguardia.

Hace dos afios mantuvimos una entrevista con Ana Vallés con motivo de la presentacion en Naves
Matadero de otras dos piezas de Matarile: Antes de la metrallay Circo de pulgas. Fue una de esas
entrevistas que te ensefian, te instruyen, te acarician el intelecto, te reconfortan la neurona y se te
pegan al corazéon. En aquella ocasién, nos despediamos de Ana diciendo: «continuaremos
hablando... después de la metralla». Pues la metralla nos ha alcanzado. Dos afos después, algunas
esperanzas se han roto y el mundo es un poco mds sombrio por ciertos derroteros politicos, que
enarbolan banderas y percuten sobre los tambores de la reconquista, segun ellos...

¢0s ha alcanzado esa metralla o no, porque da la sensacién de que Matarile esta en su mejor
momento desde la vuelta al ruedo en 2013?

Si, si, el cambio ha sido general, en toda Espafia. Y se estan empezando a cargar cosas. A nosotros se
nos cayo el estreno de DAIMON vy la jodida I6gica en Zaragoza, ibamos a estrenar en septiembre en
el festival Zaragoza a Escena y el equipo que asumid las responsabilidades culturales ahora se cargd
el festival, entero, a un mes y pico de empezar el festival, con 28 compaiiias con un trabajo
comprometido. ¢Y los trabajadores, qué tenemos que asumir nosotros? é{Tenemos que asumir
nosotros la catastrofe politica? Pues parece que se da por sentado.



Sea como sea, vosotros estdis con una actividad constante, desde 2017 vais a montaje por afio,
mas o menos, y creo que habéis conquistado definitivamente un lugar de prestigio, de maestria
incluso, incontestable (se rie Ana).

Desde que cerramos la compafiia en 2010 y volvimos en 2013, hubo un cambio. Ahora también
parece que con esto de las redes sociales estamos mucho mds presentes, en 2010 no era asi.
Tampoco soy yo la que tiene que decir si hemos conquistado ciertos lugares o no, no tengo esa
perspectiva.

Bueno, hablemos de estas tres obras que llegan a Madrid. En el caso de Los limones, la nieve y
todo lo demds, si no me equivoco nace casi mas de una idea de Médnica Garcia.

Es una propuesta de Monica, efectivamente, y a mi me hizo mucha ilusién, porque llevdbamos
trabajando muchos afos juntas y ella es un puntal, una figura clave ahora mismo en Matarile. Me
hizo mucha ilusion que me propusiera hacer algo solas, ellay yo, y le dije que si, por supuesto, y que
seria todo compartido. Con Modnica yo establezco una conexion fisica como no he establecido con
nadie, nos hace falta hablar poco.

De hecho hay poco texto en este montaje.

Hay poco texto pero hay texto, no es ausencia de texto. Pero uno de los temas de Los limones, la
nieve y todo lo demds es precisamente la no necesidad de la palabra para explicar las imagenes. En
esta cultura nuestra en la que, aparentemente -y se dice continuamente-, vivimos una dictadura de
la imagen, con el bombardeo de la imagen, la imagen siempre va acompafiada de una palabra que te
hace mirar la imagen de una determinada manera. Hay una sobreabundancia de explicaciones, de
interpretaciones, también en el arte, y todo pasa por la palabra, cuando yo creo que en realidad la
palabra limita, estrecha, condiciona, se fija en un significado, en una sola explicacidn, un solo punto
de vista. La musica, por ejemplo, no necesita la palabra para transmitirse, igual que la fotografia, la
danza... (por qué en el teatro estamos todavia tan sujetos a esa necesidad de explicacion? ¢Por qué
esa tendencia? Yo lo relaciono con el auge de los intermediarios entre el espectador y la obra de
arte, el auge de los comisarios, de los curadores, posibilitadores, facilitadores... todo esto se hace
por medio de la palabra y es su visién, y yo como espectadora no la quiero, no quiero que me
expliquen lo que voy a ver, que me metan después de lo que he visto en un coloquio obligatorio, no
quiero, quiero quedarme con esa relacion que he tenido con la obra, en todas las artes, en todos los
campos, en todo

Monica Garcia en ‘Los limones, la nieve y todo lo demas’. Foto: Edicién Rusa



Lo que también ha caracterizado mucho a Matarile es la construcciéon de discurso a través del
cuerpo. Ménica se mueve en el escenario de una manera conmovedora siempre. ¢{COmo construis,
si es que lo hacéis conscientemente, ese discurso, ese relato desde el cuerpo?

No es exclusivo del cuerpo, porque las figuras, nuestros cuerpos, estan fundidos con el paisaje, es
uno. El paisaje es la otra pata de la propuesta, somos un duo en escena, pero Baltasar Patifio es la
tercera pata, el espacio y la luz, que yo le llamo muchas veces un espacio elocuente, porque en si, el
espacio que va creando Baltasar, sobre todo con la luz que se hace todo en tiempo real, nuestro
cuerpos no serian lo mismo sin eso; a veces nosotras estamos perdidas en el paisaje, a veces el
blanco del paisaje iguala los cuerpos. El discurso no se forma solo con el contacto.

A mi me encantan los titulos de vuestras obras. En este caso, ¢de donde sale, a qué remiten los
limones, la nieve y todo lo demas?

Aqui es culpa exclusivamente de Mdnica Garcia, porque esto me lo propuso cuando estdbamos
haciendo Antes de la metralla, en 2017. Ese afio fue el afio de La Montiel y el Circo de pulgas, y
tuvimos que aplazar nuestro duo, pero se hizo una residencia previa y para anunciar, para la
informacion que nos pedian, le dije a Mdnica: tenemos que ponerle un titulo a esto, previo a todo,
previo incluso a nuestro primer encuentro, y entonces Mdnica dijo: Ana tiene limones, yo estoy en la
nieve, y todo lo demas. Asi fue.

Qué grande. Otro titulo llamativo al menos es DAIMON y la jodida l6gica, una especie de choque
de trenes entre esta cosa irracional, inasible a lo que remite el mito del Daimon, y la légica, la
jodida légica.

Yo no lo veo tanto como un choque de trenes. A veces pienso que hay temas que enlazan varios
espectdculos, que a lo largo de los afios voy pasando por determinados temas que se van tocando
en unas obras u otras. Aqui por ejemplo vuelvo al lenguaje otra vez, a la palabra y al lenguaje. La
l6gica es la légica del lenguaje, en la que estamos atrapados. Vuelvo otra vez a la preponderancia, al
poder de la palabra por encima de todo, cuando en realidad el pacto del lenguaje, el pacto de la
l6gica del lenguaje, es solo para entendernos, para no matarnos unos a otros y punto, no nos hace
conocer la realidad ni conocernos a nosotros mismos ni nada, simplemente es un pacto, un pacto
con sus limitaciones, claro. Evidentemente, yo en DAIMON apuesto por lo sensitivo, por el impetu,
por el impulso, por la intuicién, por todo lo que a mi me parece que esta vivo o nos hace vivir, esa
necesidad que es inherente al hombre, irrenunciable, que es la atraccion por el misterio, por lo
desconocido, por lo que nos salva de la realidad.

éNo crees que estén enfrentadas esas categorias, pueden convivir?

No creo que esto sea propio, exclusivo, de nuestra cultura europea, pero vivimos queriendo tenerlo
todo cuadriculado, ordenado, estructurado, como para sentirnos muy seguros, las cosas son asi y
esto estd aqui, esto lo nombro de tal manera, etc. Pero al mismo tiempo eso nos estrangula de tal
manera la cotidianidad, esa realidad pactada, que necesitamos continuamente buscar lo que hay
detras, lo desconocido, en todo, en la apariencia de las personas, en la apariencia de la realidad, en -
llamémosle- la espiritualidad. El arte, por supuesto, sin el DAIMON, sin lo daiménico, no existiria, no
existiria el impulso creativo, la intuicidon, nada de lo que nos hace vivir en realidad, nada de lo que
nos mueve y no podemos explicar.



Nuria Sotelo en ‘DAIMON vy la jodida légica’. Foto: Rubén Vilanova

Vuestro teatro es muy daimdnico en ese sentido, no tiene muchas reglas establecidas, que acoten
el trabajo...

Si, yo apuesto por lo daimodnico, porque creo que en la vida sucede también. Una cosa es el
contenido de las palabras y otra es la relacién que se establece continuamente con todo, entre tu
cuerpo y el mio, el contexto que nos rodea; lo que tu traes atrds y lo que yo traigo, para
entendernos, no queda solo en la palabra, queda en muchas otras cosas. Escribimos la palabra, vale,
si. Pasa con la Historia, ¢qué es la Historia? La Historia es lo que se escribe, pero éeso es la Historia?
Todo lo limitamos a lo que queda escrito, a la palabra.

Y la recepcidn del espectador también esta muchas veces mediatizada por esas normas, por como
debemos mirar, cdmo debemos sentarnos, donde, qué distancia establecer... cuando vosotros por
ejemplo habéis establecido una relacién con el espectador intentando que sea muy cercana y cada
vez mezclais mas los espacios del que mira y el que hace.

Para mi no hay espectador pasivo, esté como esté situado, mire desde donde mire. Cada espectador
se sitla ante cualquier obra, no ya solo escénica, de una manera Unica, propia, personal, con sus
prejuicios, con su cultura, con su edad a cuestas, con su cuerpo, con su incomodidad... con lo
pactado también, con los protocolos pactados, evidentemente, vas a un museo y sabes que hay algo
pactado, vas a un teatro y sabes que hay algo pactado. Esa es la jodida légica también. También estd
en como te relacionas con una obra escrita, literaria. Todo tiene unos canones de comunicacion,
hasta cuando entras en un restaurante. Pero a parte de eso, el espectador es absolutamente libre de
relacionarse como él quiera, y sobre todo yo doy por sentado que el espectador es inteligente,
porque si yo me supongo inteligente, por qué no lo va a ser el espectador. Por eso no me gustan
mucho las palabras previas, porque condicionan. A mi lo que me parece mas interesante es que se
cree en ese momento ese vinculo, esa conexion. Esta mas alla de la comunicacién, se da la conexién
o no se da.

¢En el caso de los intérpretes, también hay espacio, dentro de una estructura, para que sucedan
cosas imprevistas?

Siempre hay cosas imprevistas. A mi me gusta que sea asi, aunque la estructura esté muy clara, muy
definida, que lo estd y mucho, porque el periodo de improvisaciones debe ser en el proceso,
improvisacion creativa, de dar espacio al error, al vértigo. Porque si no, no controlarias cual es el



discurso, que al no estar basado en una palabra, estd basado en la energia, en la quimica de un
cuerpo, en lo que se suma con el poso que deja una escena, con el tiempo que dejamos entre las
escenas... ese es el discurso, y es muy fragil y por eso la estructura tiene que estar muy clara. Dentro
de esa estructura muy clara, hay mucha libertad, y eso quiero mantenerlo, porque si no, no
mantendriamos la frescura de lo vivido, del acontecimiento, del suceso.

Siempre hay cuerpos muy poderosos en tus obras, pienso no solo en Ménica Garcia, de la que ya
hemos hablado, también Nuria Sotelo, Celeste... parecen cuerpos dificiles de encorsetar.

Bueno, no te creas, esa sensacion que tu tienes al verlas, esa sensacion de maxima libertad, esta
trabajada también, estd buscada, buscadisima, en lo que yo quiero, en lo que ellas me pueden
aportar, y en el pacto comun, en el conjunto, porque no somos individualidades... eso es muy
bonito, pero dificil y muy fragil, es asi continuamente en cada funcion.

En DAIMON hay 9 intérpretes en escena pero, por raro que parezca, tu no estds. Eso se compensa
con Teatro invisible, donde sdlo estas tu. Esta pieza de 2014 si es la manifestacion total de vuestra
vuelta tras el parén entre 2010 y 2013.

Si, aunque antes en 2013 hicimos Staying Alive, y luego ya vino Teatro invisible, que en realidad ya
venia un poco de atras, porque en 2012 me invitaron a dar una charla en la ESAD de Vigo y como no
me gustan las conferencias hice otra cosa, y de ahi surge todo.

Ana Vallés en ‘Teatro Invisible’. Foto: Nityma Macrini

éPor qué invisible?

También era un tema que venia arrastrando desde hace afios, porque ya en Animales artificiales yo
tenia una escena que llamé Teatro invisible y yo me tiraba un discurso alli, con mi nariz de payasa,
metiéndome, criticando esa situacion en la que hay teatro que no se ve. El teatro visible era el que
hacian los grandes dramaturgos, hombres casi todos, en este pais, que son los que saben lo que es la
dramaturgia y todas esas cosas importantes, y los demas... pues ahi, invisibles. Siempre decia que yo
deberia haber sido como uno de esos grandes hombres espafioles que martirizan a las actrices, que
estan asentados en el poder... todo eso lo decia como riéndome del asunto, pero es evidente que en
Espafia durante muchos aflos hemos sido invisibles, y ahora también, porque dime ahora qué va a
guedar en Madrid para hacer otro tipo de propuestas teatrales... Hubo un suefio que fue Naves
Matadero, creiamos que iba a ser ejemplo para otros lugares de Espafia, porque es tan necesario...



te guste o no te guste ese sefior que llevaba Matadero, este era el Unico espacio que teniamos en
Espafia dedicado a estas otras formas, porque dime 10 espacios en Espafia donde puedan programar
si o si a Matarile, porque su linea admite este tipo de trabajo.

Ni cinco...

No, como mucho entramos en programaciones de festivales, no tengo espacios que les pueda
interesar coproducir... es invisible lo que hacemos.

Me hace mucha ilusién, hablando de esto, que vaydis a actuar con Teatro invisible en la sala
Réplika, con la que en Godot tenemos un vinculo muy especial, y aspira a ser uno de estos
espacios, pero claro, de momento juega en otra liga, no es una institucion publica, trata de
ganarse ese lugar.

Nos encanta, cuando nos lo propusieron desde el Festival de Otofio, miramos fotos y nos encanta el
espacio, se sale de lo que es una sala al uso, seduce y nos apetece mucho, nos hace mucha ilusion.

Hay una serie de nombres que te acompaian, que estdn presentes también en estas obras:
Pasolini, Didi-Huberman, Kantor, Bolafo, Nietzsche, Zizek... toda esta gente vive contigo.

Estan, esto lo decimos tal cual en DAIMON, donde mis alter egos, Ricardo Santana y Celeste, dicen
unos textos que podrian ser mios. Y Celeste se encarga de uno que se llama Pequeiio homenaje y
llega un momento que dice eso, estan, estan aqui con nosotros. Y esa es una caracteristica también
de esa vuelta de Matarile después de 2013, es hacer patente una serie de cosas que estan ahi
contigo, que nos acompafan, que son o fueron mis posos, mis referencias, y creo que es muy
importante hacerlo, o yo tengo la necesidad de hacerlo.

No te voy a pedir que me hables de todos ellos, pero dime solo algo de alguien que para mi es
fundamental también: Pasolini.

Pasolini estd muy presente en Teatro Invisible, pero también en DAIMON en las cartas que les
mandé a los actores por ejemplo, donde cito aquello que decia de «arrojar mi cuerpo a la lucha»,
eso es Pasolini, y para mi esa fue una de las consignas claves de DAIMON desde el principio,
arrojarse, arrojar el cuerpo: eso es DAIMON.

«Digo algo similar a soy semilla. Lo repito, lo repito sin parar, para convencerme

Digo por ejemplo, soy directora. Lo repito
Soy actriz, lo repito
Puedo ensefiar, puedo ensefiar
Puedo escribir, si, puedo, escribo
Sé limpiar, también sé limpiar
No me moriré de hambre
Soy una cucaracha y voy a buscarme la vida en la porqueria que queda en las esquinas.
Hay mucha porqueria: da para vivir bien!
Me reuno con otras cucarachas y ponemos a parir al resto de los bichos
Cuando no corremos esperamos. Esperamos a que pase algo
Soy enorme. Me libro del cansancio y el miedo ya no me toca«

Fragmento de la Carta n24 a los colaboradores de DAIMON vy la jodida l6gica. Marzo 2019
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Entre dos de sus produceiones me encuentro con Ana Vallés y Baltasar Patifio en Santiago de Compostela. Alli ha-
blamos sobre su travectoria, la filosofia de su creacidn teatral, la visidn del mundo escénico actual v la manera en
que abrieron camino en su entorno mds inmediato y en las redes teatrales. Tras mds de tres décadas de su fundacidn
siguen haciendo un trabajo diferente, actual ¥ diferente, que, como en algunas olras companias, no focilita mucho la
vida en lo econdmico, pero es un teatro necesario, para ellos v para el piblico.



@ 36 HORAS CON MATARILE: UN DIA Y MEDIO CON LA CREACION ESCENICA

Entrevista a la compaiiia gallega dentro de su entorno

Aunque el germen y la esencia de la compaiia Mata-
rile Teatro tengan su nicleo en Ana Vallés v Baltasar
Patino, su trabajo se desarrolla como un proceso de
contacto eléctrico v magnético con otras personas, a
las que atraen a su mundo afin si hay proximidad, v
acaban por involucrarlas en las creaciones teatrales
que llevan a cabo. Tuve la suerte de conocerles en
escena hace afios (v, de nuevo, es preciso citar a José
Henrigquez como culpable de ese encuentro), a partir
del cual, la provocacién de sus propuestas, su dife-
rencia a la hora de enfrentar el espacio creativo v la
manera de abordar la colectividad de sus actos, sin
abandonar una direccion intencionada, han hecho que
no deje de asistir a las funciones (las pocas funciones)
que les traen al entorno del centro peninsular.

Como tampoco evitamos desde hace tiempo la ocasion
de compartir charlas, vinos o cenas cuando hay ocasidn,
ya que resulta tremendamente interesante (para mi),
he querido aprovechar el guante que lanzaron desde la
direccidn de Red Escénica, para cogerlo al vuelo v, al
vuelo acercarme a Santiago de Compostela para com-
partir casi dos jornadas de charlas intensas, entrevis-
tas... v vinos, comidas v cenas.

El epicentro de la compafiia es una casa con huer-

to alejada de la ciudad, donde tengo el placer de
degustar productos auténticamente locales: los del
estimago v los demas. Matarile ha tenido a lo largo
de su historia distintas facetas profesionales, teatra-
les y previas. De las escénicas hay que recordar que
movieron el remolino artistico que supuso la sala del
Teatro Galan, en el centro de Santiago, desde donde,
ademas de mostrar, apoyaron a la creacion v genera-
ron movimientos como el del festival de danza En Pé
de Pedra, que en sus doce afios de existencia generd
una explosion de danza contempordnea en las calles
de la ciudad. A los urbanitas de este centro geografi-
co estatal nos es a veces dificil poder conocer todo lo
que se genera en la distancia, sobre todo, porque el
trabajo de dar fe de ello, no suele estar bien (o nada)
pagado, pero el mundo artistico si que se hace eco de
iniciativas potentes como las que esta companfia ha
logrado hacer.

En los tltimos afios viene generando un repertorio
diverso para mover alli donde consigan unas condi-
ciones favorables v es alentador ver que, cada vez,
aleanzan mejores cotas con su formato teatral. Desde
Stayng Alive hasta la fecha he tenido ocasién de reco-
rrer diversas puestas en escena. Tras cada trabajo hay
un hilo conductor con un pie en la filosofia mas pro-
funda: la de sus autores y la de otros; con el otro pie
en la locura: la que surge de la necesidad de explorar
posibilidades colectivas desconocidas, v plasmarlas a
pie de escena, casi a pie de calle.

Aungue el trabajo es mas complicado cuando no haces
creaciones artisticas “comerciales”, y ni siquiera “al
uso”, llevan en la brecha desde hace mds de 30 afios,
comprometid@s con cada iniciativa que llevan y les
lleva a los escenarios, e implicando a més gente en

su trayectoria. Sus dltimos trabajos, Antes de la me-
tralla, Circo de pulgas v Los limones, la nieve y todo
lo demds, han movido al piblico masivamente en las
localidades v festivales por los que han pasado, pero
un trabajo mds intimista como Teafro invisible, donde
se pone al dezcublerto mucha de la realidad social del
teatro, o de los bajos niveles de la cultura en nuestra
sociedad cuando echamos la vista atras v alrededor,
sigue funcionando y =e sigue reclamando. Otros como
El cuello de la jirafa, también bastante reciente, pa-
rece haber volado de los espacios escénicos, pese a la
relativa brevedad de su trayectoria, lo cual es lamen-
table, tanto por el contenido, como por el formato del
montaje v, como siempre, la necesidad de impliear al
piblico desde su lugar.

Estdn preparando su nueva produceidn (de la que no
puedo avanzar nada atn), v siguen moviendo su re-
pertorio, en esta entrevista no hablamos de lo concre-
to de sus montajes, sino del significado de su trabajo
en conjunto, sus origenes, su filosofia, el significado
del espacio teatral en sus creaciones,... pero también
de su visién del contexto teatral actual ¥, como no,
del entorno de las artes escénicas en Galicia. Quien
no conozea a Matarile tiene varias asignaturas pen-
dientes en el teatro, pero, afortunadamente, llega a
tiempo de solucionarlo.



Tengo la curiosidad de saber si hay un motivo
para dedicarte a esto

A. Vallés - Yo no tuve una vocacion temprana, creo
que fue en conjunto con Baltasar, una evolucion.
Porque al principio nosotros construiamos objetos,
escenografias... de esa construccién pasamos a hacer
una primera pieza que fue de teatro de marionetas
para adultos. Y de ahi, tras la primera obra, al cono-
cer los lenguajes teatrales, sin haberlo premeditado,
pasamos a querer trabajar con actores. (Por qué ex-
presarnos en algo que llamamos teatro en vez de otra
manera? No sé y me da igual.

Cuando gestionabais el teatro Galan aqui en
Santiago creasteis un festival de danza, pero
iqué pasa hoy con los festivales? jestan funcio-
nando de forma similar?

A. Vallés - Voy a cefiirme a nuestra historia ya que
hablaste de En Pé de Pedra. Cuando lo creamos una
de las cosas que queriamos hacer era retomar el ori-
gen de la palabra “festival”: una fiesta. Queriamos
que se viviera como una fiesta donde las personas se
encuentran v celebran algo, v también que se viviera
como una fiesta en la ciudad. Eso se fue construyen-
do, nos dejamos nosotros bastante de lado, no hacia-
mos manifiestos, ni la programacién era temétiea,
no dirigiamos el hacer de los artistas, simplemente
haciamos una seleccién. Y llegé un momento en que
se produjo ese encuentro verdadero. Sentabamos las
bases, que me parece algo fundamental (también en
la educacion, lo mas interesante y que es lo que tuvo
mejor resultado): crear las bases para que algo suce-
da. No provocarlo, ni dirigir lo que va a suceder, sino
sentar unas bases y ya se organizaran las personas
con los objetos, el espacio. Pero yo quiero cuidar el
espacio para que algo suceda, cuidar a las personas
para que algo suceda, que haya situaciones que no sé
cudles van a ser, pero 8é gue se van a dar.

También tiene mucho que ver con la manera en que
hacemos los ensayos en Matarile, porque ponemos
materiales sobre la mesa (por asi decirlo) en el traba-
jo previo que hago con los actores. Por ejemplo, nos
escribimos e intercambiamos muchas cosas a raiz

de unas cartas base que les mando a todos (aunque

a posteriori establezco correspondencias individua-
les). Vas abriendo temas, caminos, introduciéndote
en las personas. En el espacio de ensayos lo mismo,
llevamos muchos materiales, desde vestuario, atrezo,
objetos, mobiliario... lo que sea. Muchas cosas que
nos seducen por algo, pero no las imponemos, sino

gue van a estar ahi, se pueden mezclar o lo que sea.
Pongo unas bases, pero quienes van a jugar con esos
datos son ellos v se producen unas situaciones ma-
ravillosas, porque la asociacién que ti haces al ver
distintos objetos es diferente de la que hago yo; pero
puedo ver como ti interpretas eso, y meter lo que yo
quiero, ese es el juego. Por eso no puedo decir “vamos
a hacer esto”, sdlo lo que habra o quienes estardn. Y
en el festival En Pe de Pedra yva pasaba eso.

i Qué echas de menos de la Galin?

A. Vallés - jMuchisimas cosas! Porque Galan era un
espacio que te acogia v propiciaba cosas.

iVolverias a montarla?

A. Vallés - No, porque va fueron doce afios en que sdlo
viviamos para la Galdn, la vida personal no existia, y
no puede ser. Pero fue muy enriquecedor trabajar alli,
tanto en la programacién como actuando o ensayando
fue muy satisfactorio y aprendimos muchizsimo. Fue
nuestra mejor escuela, porque ti hablabas de autodi-
dactismo por tu parte, ¥ nosotros siempre lo fuimos.
Me gusta, ni lo recomiendo ni lo dejo de recomendar
{en general estoy en contra de las escuelas), pero me
ha gustado que aprendiéramos haciendo. Al prineipio,
cuando atn hacia guiones jensayibamos seis meses!
Era un tiempo de ensayo v aprendizaje. Ahora no, me
gustan los tiempos intensos pero breves. En el proxi-
mo vamos a estar un mes y dos semanas ensayando.

Cuando se trata del trabajo que hacéis no sé si
preferis utilizar el término de teatro...

A Vallés - A mi me gusta reivindicar la palabra tea-
tro, porque creo que hay una interpretacion restringi-
da de lo que es el teatro, sujeto atn a algo narrativo v,
sobre todo, a ciertas formas de hacer. Reivindico que
lo que hacemos es teatro y usamos otras formas, pero
es que el teatro, como todas las artes, ha evolucionado,
v las fronteras entre lo que es danza, lo que es teatro,
la preponderancia del texto... en lo que vo entiendo
como teatro hace tiempo que no existe, A lo largo de
nuestra historia se nos ha venido llamando de muchas
maneras (teatro alternativo, nuevas tendencias, ahora
artes vivas, teatro postdramaético...), pero me da igual,
nosotros claramente hacemos teatro. Teatro compren-
dido eomo una conjuncién de lenguajes que utilizas en
esCcena y como un acontecimiento entendido ¥ un aqui
y ahora, en un contacto directo con el espectador, no
tanto algo que se representa, como repeticién de cosas
aprendidas, sino como algo que sucede cada vez.
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Alguna vez lo has comentado, pero jrealmente
te aburre mucho el teatro que ves?

A. Vallés - 81, mucho me aburre, supongo que es el
término, cuando algo no tiene que ver nada contigo y
ti. como espectador, te distancias.

iPor qué puede aburrir el teatro?

A. Vallés - A mi me aburre cuando se utilizan unas
maneras o unas formas que son completamente aje-
nas al mundo, a la expresién que espero encontrarme
en &l teatro, que es una comunicacion directa con
alguien que estd ahi. Y en cuanto a contenidos, me
aburre encontrarme con algo que va sé que voy a
encontrar. Para mi es mortal cuando la propuesta es
complaciente con un piblico que va a oir lo que quiere
ofr...

Si hablamos de compromiso del arte jcual es
para ti el compromiso del teatro?

A. Vallés - Es algo dificil de contestar, pero podriamos
hablar de muchas cosas, de un compromiso vital con lo
que =¢ hace, con buscar un tipo (v pongo los términos
entre comillas) de sinceridad. coherencia, generosidad
v honestidad... la sinceridad desde luego, la coheren-
cia la pongo més en tela de juicio. Creo que lo Gnico
que tiene sentido es mostrar el momento en que uno
estd, generosamente, sin esconder las dudas (gue son

miles), sin esconder la vulnerabilidad, la fragilidad y
que, casi al 100% estamos perdidos, ante la vida, en
las relaciones entre las personas, en nuestra manera
de ver el mundo, en nuestra manera de entenderlo v,
por lo tanto, en nuestra manera de afrontar el arte o
cualguier tipo de expresion. Una de las cosas que mas
me interesa ahora es nuestra fragilidad.

Desde tu perspectiva artistica, Baltasar, al asis-
tir a un espectiaculo ajeno jves que hay otra ma-
nera de enfocar los trabajos, o cada uno debe
darle su propio toque a lo que hace?

B. Patifio - Me gusta mucho ver trabajos ajenos de
todo tipo, aungue no tengan nada que ver con las
cosas que a mi me puedan gustar personalmente. Me
gusta ver también cémo sale una nueva generacion
de iluminadores y creadores que estan haciendo co-
sas: me gusta saber qué esta pasando. 5é que la luz o
un espacio escénico pueden condicionar totalmente el
trabajo en escena y cambiarlo todo. Pero si, me gusta
verlo ¥ pensar cdmo lo haria yo, o también pienso “no
me gustaria estar en la piel de este iluminador...”.

iSe hacen propuestas para sobrevivir siguiendo
una linea gue no aporta mucho o guienes las
hacen no tienen la preparacion adecuada para
hacer otras cosas?

A. Vallés - Pueden ocurrir ambas cosas. Por un lade,
hayv determinadas tendencias contemporaneas gue
busean claramente un mercado, y ahi hay productos.



Por otro lado, yo soy muy exigente con la palabra
teatro. Considero que es una profesion muy difieil,
pero soy muy exigente en cuanto la forma de hacer,
los contenidos que se presentan, a la sinceridad de las
propuestas, ¥ no me gusta la trampa.

Es curioso que en nuestro vocabulario atin se utilizan
expresiones, como por ejemplo en el Ambito politico,
“se ha montado un teatrillo”, “se ha montado un cir-
co”... todo es despectivo, redundando en ese concepto
de teatro como mentira, como falsedad, casi como
timo, ¥ eso no lo soporto, ni desde el teatro de siem-
pre, ni desde el que pretende tener unos contenidos
ideoldgicos determinados, pero utiliza unas estrate-
gias casi publicitarias y unas formas de hacer teatro
antiguas.

Porque jel teatro debe de tener un contenido,
debe tener un trasfondo?

A. Vallés - Para mi toda expresién debe de tener un
fondo, no me sirve con la forma. Pero creo que la
forma v el contenido estan tan intimamente ligadas
que ahi es donde veo mayor conflicto. Me distancio
mas cuando se me estd vendiendo algo con tintes
idecldgicos (“democratico”, “participativo”, muy

con los temas que conviene tratar) pero se estan
utilizando las mismas formas de siempre del teatro
autoritario que no me deja pensar a mi ¥y me impone
el pensamiento. Y eso no me interesa nada, no tiene
nada que ver con lo que quiero y amo. Creo que los
grandes artistas (en teatro, literatura, perfomance,
literatura, lo que sea) son aquellos que en sus cbras
establecen un didlogo contigo ¥ te permiten una
libertad de pensamiento y de mirada. Creo que la
mirada individual es muy importante y hay que res-
petarla, v algo que se me da cerrado ¥ me impide esa
mirada no me interesa.

Me acuerdo de que hace alrededor de un afio habia
hablado en un ensayo de unas frases de Godard so-
bre la cAmara v la imagen. Mi pregunta entonces era:
jnecesitas proyectar una imagen? Godard decia que el
cine hay que hacerlo desde la cAmara y no desde el
proyector.

Eso lo traslado yo al teatro: no quiero proyectar una
imagen, quiero invitar a ver (si es que alguien quiere
ver); es como una ventana en la que me puedo asomar
como espectadora a mirar y miro lo que yo quiera, no
lo que me estén queriendo proyectar.

iHay un panorama suficientemente interesante
en Galicia para vuestro trabajo?

B. Patifio - No. Aqui es que no hay panorama ninguno.
Es imposible; después de mas de treinta afios en esto,
v todo lo que hemos hecho aqui, dltimamente animo a
la gente joven a que se vaya de Galicia. No s6lo que se
vayan, que huvan despavoridos ¥ que prueben en otros
paises, siempre van a tener tiempo de regresar.

Y no lo digo desde la tristeza, creo que estamos en una
situacion creativamente mejor que nunea, pero digamos
que el contexto gallego no es bueno para la creacidn y
menos la contempordnea, quizd para la produccién, o
consumo de productos teatrales, pero para la creacidn
no. Veo gente joven empefiandose v apenas llegan a ha-
cer una o dos funciones después del estrenc. No hay un
sistema teatral que favorezea la difusién de los creado-
reg, no hay interés,

Y cuando hacéis teatro, lo hacéis como
espectadores

A. Vallés - Yo si, fundamentalmente me sitio como
espectadora, ademas lo he dicho en muchas ocasiones,
v de ahi viene lo de La metralla... de “todos somos
espectadores”, para mi es la primera razén de mostrar
algo: dirigirme a una espectadora que podria ser yo.
Creo que tiene que haber muchas més personas como
yo, con esas ganas de ver algo de esa manera. ;Que
me confundo? pues seguramente me habré confundido
muchas veces, pero si no, no mostraria los trabajos.

Por tu parte, Baltasar, cuando haces un proyecto
para Matarile jtrabajas igual que euando lo ha-
ces para otra compainia?

B. Patifio - No, es completamente diferente, como el Doc-
tor Jekyll y Mister Hide. Trabajar con Ana implica tener
que esperar hasta el dltimo momento para decidirme, por-
que es como si la propuesta tuviese que apoderarse de un
espacio gue todavia no existe. Hay ideas v se hablan pre-
viamente, pero tenemos que esperar para que se defina
todo. Afortunadamente suelen ser espacios muy sencillos
donde luego la luz también interviene. Nunca separamos
el trabajo de luz ¥ espacio, para nosotros el espacio, la luz
v muchas veces la misica es todo lo mismo.

Los trabajos vuestros que conozco contienen
siempre una (o varias) ideas filosoficas, pero
cuando surge una nueva creacion jlo haces des-
de un pensamiento filoséfico o desde la forma de
aquello que quieres hacer?



A. Vallés - Las dos cosas van paralelas, pero el germen
de todo ahora mismo es el equipo. Siempre estamos
Baltasar y vo juntos, pero de repente surge una invi-
tacitn de un festival u otro motive, v en ese momento
miramos a ver con quién colaboramos, v se va empe-
zando a dibujar un paisaje humano que es el origen
para mi de todo. A partir de eso voy recopilando, por-
que siempre estoy escribiendo notas, tomando apun-
tes, pero no digo a priori “voy a trabajar sobre este
tema..., voy a trabajar de esta forma...". A priori esta
lo que tramamos Balta y yo para conformar un equipo,
v es a partir de aquel desde el que se empieza a desa-
rrollar tanto contenidos como formas de expresion.

Porque no partes de la escritura...

A. Vallés - Nuneca lo he hecho. Cuando empecé a escri-
bir hacia guiones, era todo mucho mas premeditado
que ahora, una configuracion de escenas, un paisaje
con figuras més que un retrato, como lo que creo que
es ahora: he pasado del paisaje al retrato. Me gusta la
idea de paisaje v la recupero en determinados espec-
tdaculos porque me gusta utilizar planos espaciales.
Jugar con lo que aparentemente es secundario o no,
me gusta jugar con que el espectador tenga también
capacidad de elegir lo que quiere ver, cuando aparen-
temente el foco estd en un primer plano v el espec-
tador se queda con algo que sucede en un segundo
plano.

Quiza en Los limones... es donde mas se nota
este cambio

A. Vallés - Porque en Los [imones... (un dio cocreado
con Ménica Garcia) hay una disposicién espacial muy
de paisaje: imagen, imagen, paisaje, espacio, pers-
pectiva...da mucho pie a plantear esos planos, esas
distancias v a jugar con la cercania v la lejania de las
figuras. Y es verdad que ahi volvimos un poco mas al
paisaje que al retrato. Pero al ir pasando (de forma no
premeditada, sino como resultado de una evolucidn)
del actor como figura al actor como entidad, sujeto,
persona, cada vez fui basando mds todo en la persona-
lidad del actor, en el fisico del actor, en un momento
dado comencé a utilizar los nombres de los actores...
todo fue una evolueién, y se van viendo pinceladas en
espectaculos va muy lejanos. Para mi ese es el primer
paso de la creacion ahora mismo. Lo demas, las at-
moasferas, los planos, el paisaje, todo viene después v,
en primer plano, las personas con las que trabajo. Por
eso también he hablado en ocasiones de un “teatro de
personas”, no sélo porque me interese lo que puedan
aportar por si mismas, o las historias concretas de sus

vidas personales, me interesa porque al acercar una
forma real de ser una persona concreta, esa persona
nos habla desde su forma, quiero conseguir que unas
personas que estemos en escena podamos hablar a
otras que estin en el patio de butacas, vy esa relacion la
tengo que establecer a partir de un ti a th. Por eso ahi
entronca lo de la formalidad que hablabamos: no me
gusta el teatro hecho desde ninglin tipo de falsedad o
impostura, mascara o personaje, necesito que se hable
desde un “yo” creible. Luego puede que las palabras
que digan no sean suyas, pero la forma si. Un acerca-
miento personal es lo que busco.

iTe parece mds interesante la creacion, el re-
sultado o la experimentacion?

A. Vallés - No pienso mucho en esas categorias y no
puedo elegir, porque todas las facetas me resultan apa-
sionantes. El momento en que estamos ahora, que es in-
tuir, el momento de sentar las bases, de las incertidum-
bres, ese en el que sabes que todo es caos vy pura intui-
cién pero que cualquier movimiento pequefio que hagas
ahora, cualquier carta que escribas, cualquier misica,
cualquier sugerencia que hagas es fundamental.

Después me encanta el proceso de vivir los ensayos de
la creacidn, porgue es una voragine meterte en el mar,
en la tormenta, es el momento de apertura y alerta
total, en que estds cazando, viendo, desechando, desde
un gesto a la quimica que hay con alguien. Y después:
como poder salvar ese momento de aqui con ese que
hiciste el otro dia, el tema que sacé alguien relacionado
con algo que he escrito... Es un momento tan intenso
que es muy gozoso, aungue también es dificil, cadtico y
de esos en que te preguntas jpor qué me habré metido
en esto? Pero sé que voy a pasar por ahi. Y estds tra-
tando de convencer al equipo de algo que no sabes lo
que es, ni por dénde vas,

Y luego me encanta el momento del encuentro con los
espectadores. Las funciones las disfrutamos siempre
muchisimo, y la sensacién de suceso cuando nos junta-
mos aungue haya pasado mucho tiempo desde la ante-
rior funcién (a veces sucede) v al encontrarnos y revivir
las escenas, nunca es igual, pero es también estimulan-
te ¥ muy agradable, como decir “vamos a dar otra vez

el paseo”, pero ahora es de noche, v a ti te han pasado
otras cosas. Es maravilloso ver como va cambiando a
medida que la vida avanza, v cada uno trae a cada fun-
cién lo que esta viviendo. Evidentemente, en nuestros
espectaculos la estructura estd muy amarrada, pero hay
mucha libertad para habitar dentro de esa estructura, ¥
esta todo vive; nunca lo vivimos como una repeticion.



Hahbhlibamos de la evolueion de los dltimos
tiempos en la compania, unos tiempos eran mas
de paisajes, otros mis de retratos... jcudl es el
futuro de Matarile ahora mismo? jqué vision de
futuro hay en la compania?

A Vallés - No te puedo contestar a esto, porque nunca
pienso en esos términos. Creo que seria un poco errd-
neo, porgue es todo tan impermanente o fragil, que
me pareceria tonto pensar en un futuro a la larga,
Prefiero centrar todo mi pensamiento en lo que esta-
mos haciendo ahora. En realidad, trato de no pensar
en el pasado ¥ no pensar en el future. El pasado no
me interesa nada, tampoco el mio v tampoco el nues-
tro, me interesa estar en lo que estamos viviendo aho-
ra. Creo que el teatro responde a esa inmediatez, que
tiene sentido todo v encaja: es el arte de la inmedia-
tez. Por eso nunca hemos querido reponer una obra
del pasado, porque la haces con una serie de personas
en un momento dado de tu vida v de tu proceso vital.
Y ese proceso nunca es el mismo, no vuelve, sino que
estds en otro punto.

Dices en unos textos publicados recientemente
que eres reacia a publicar textos,

A. Vallés - 5i, me parece una parte pequefia del
conjunto, y como siempre he despotricado contra el
dominio de la palabra escrita en el teatro me parecia
claudicar. Los textos por si solos no son nada, como

Los
limo-
nes, la
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todo lo
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también seria nada mostrar s6lo el movimiento, las
coreografias o la iluminacién. Para mi todo es un
conjunto inseparable y no tiene sentido una parte

sin la otra, igual que las propias partes de una obra
tampoeo tienen sentido: algo ha sucedido porque ha
habido un silencio antes, porque ha habido un tiempo
determinado antes, v son una serie de capas que se
van superponiendo y dan como resultado un conjunto
que produce una sensacién determinada o una rela-
cion con el espectador. Pero por si solas, las escenas
aisladas tampoco me sirven. Por eso a veces nos es
dificil elegir una imagen que pueda mostrar lo que re-
presenta una obra. Segin qué parte muestres puede
dar una visidn demasiado parcial o equivocada.

iCuando acabas de exponer un trabajo te satis-
face el grado de cumplimiento o te lleva a otro?

A. Vallés - Estoy siempre contenta y feliz de ver a los
actores, lo que resulta, de acudir al encuentro con los
espectadores... pero siempre queda algo. Si volviera a
hacer las cosas, las haria de otra manera, nunca estds
absolutamente satisfecho de nada. Siempre hago un
paralelismo muy grande entre el teatro y la vida, por-
que para mi es muy dificil decir “he hecho esto muy
bien”, o “esta relacién de amistad qué redonda”, o
estos pasos que he dado: siempre damos pasos equivo-
cados, pero es inherente a nosotros, y vuelvo a hablar
de la fragilidad v vuelvo a hablar de la vulnerabilidad
que tenemos por ser conscientes del paso del tiempo.



Esa consciencia es algo que nos marca completamen-
te lo que hacemos o dejamos de hacer. Para poder
sobrellevar ese sentido trdgico que tiene para mi todo,
hacemos cosas que nos reafirman o reconfortan, pero,
en realidad, uno siempre esta perdido o anorando
poder superar ese estado de absoluta fragilidad.

Vosotros dos sois realmente las cuatro patas de
la compania jdéonde encontriis vuestro punto
en coman?

B. Patifio - Realmente no separamos los dos trabajos,
sino que es un trabajo artistico, asi que nos encontra-
mos en cualquier conversacion. Como ves, Ana traba-
ja en el piso de arriba ¥ vo en el de abajo, ella escucha
los ruidos que yo hago aqui, intercambiamos informa-
cién vy nos reunimos de vez en cuando, ella me ensefia
algo que estd escribiendo ¥ vo le ensefio bocetos de
sonoridades, ideas de espacio escénico, v todo esto
Crea unos posos, unas capas que en algiin momento
de la creacion del espectdculo toman forma, desapare-
cen algunas v queda lo definitivo. Es un trabajo cons-
tante de dia a dia, de conversacion constante, durante
el que ella sabe qué ideas tengo previas y me dice o
descarta posibilidades.

Es muy divertido, porque no viene un escendgrafo que
dice “esta es la escenografia”, otro que diga “este es el
texto”, o “esta es la luz”... la composicién esta abier-
ta siempre. Luego llegan los intérpretes con los que
también hay relaciones y cualquier relacién con los
intérpretes puede detonar una idea escenogrifica v
hay que estar muy alerta siempre. Pero lo que hay es
una comunicacién constante sin que ningin lenguaje
predomine sobre el otro.

Ahora estoy preparando luz v espacio que son ideas

que sé que van a cambiar (afortunadamente) v trabajo
la misica con cuatro intérpretes, les envio informacion
(misica, imdgenes) v me la devuelven, hay un feedback.
Pero esta todo tremendamente abierto, porque durante
el proceso sabemos que va a cambiar todo. No es que el
trabajo anterior vaya a desaparecer, sabemos que van a
aparecer cosas nuevas. Lo mas dificil es ese punto que
hablamos Ana v vo a veces, de cuando el espectaculo

se apodera de la idea. Pueden seguir apareciendo ideas
buenas, pero el especticulo las rechaza. En ese mo-
mento el espectdculo va tiene una entidad y marea una
linea; permite que entren unas ideas y otras no.

Los espacios de trabajo pueden definir o limitar
un trabajo ya montado, pero un espacio puede
tener una implicacion importante a la hora de

realizarlo (més emocional) que cambie algo jo
una vez montado/creado queda asi para siempre?

A, Vallés - Determinados espacios si imprimen vy de-
jan una huella en la forma. Por ejemplo, en el caso de
Staving Alive, que estaba hecho para un espacio muy
concreto, ¥ esa impregnacidn si que quedoé en el traba-
jo, pero como lo transformamos después, en cada es-
pacio haciamos una revisitacion de lo que alli sucedia.
Tratamos de refrescar las sensaciones que el espacio
y las formas que nos habia implicado aquel espacio,
sugerian v producian en el espectador.

Eso implicaba que habia muchas sorpresas y cam-
bios, ¥ que estaba muy vivo, asi que nos suponia un
plus de esfuerzo a las actrices que participabamos y
a Baltasar como iluminador, por supuesto. Pero era
muy gratificante. Hubo que aprender a hacerlo.

También ha pasado que, espectdculos que se hicieron
mas a la italiana. como en el caso de Historia natural,
se pudieron hacer en espacios que log alteraron por
completo v le dieron un plus a lo que alli se mostraba.
Por ejemplo, la version que hicimos para el Pinar de
Antequera, al aire libre, ocupando un bosque con las
perspectivas v las lejanias que te puede dar ese espa-
cio, viendo edmo llegaban esos personajes ¥ luego se
instalaban a unos metros de nosotros, los ruidos que
habia. la lechuza, el tren que pasaba de repente por
el fondo... es decir, se habitaba de una serie de cosas
que, lejos de estorbarnos, lo enriquecian.. También
recuerdo El Tanque de Tenerife, un antiguo depdsito
enorme gue se utiliza para actuaciones (sobre todo de
musica) v da una tonalidad diferente, ecos, rebotes,
distancias, perspectivas. Asi que, nos encanta habi-
tar los espacios, porque habitas algo que tiene una
historia, v esa historia se mezcla con lo que ti estés
haciendo.

+El diseno se puede traspasar de un espectaculo
a otro o supone para ti una creacion diferente?

B. Patifio - Creo que hay una evolucion, en cada es-
pectaculo con Matarile trato de ponerme unos objeti-
vos ¥ hacer unas pruebas. No me vale iluminar siem-
pre igual, que me podria valer (de hecho, se hace),
pero no es mi caso. Me interesa en cada espectéculo
plantear un ejercicio nuevo v serio que también me
permita aprender. Ahora mismo, en la nueva creacion
existen unas ideas previas de iluminacién, aungue no
esté hecho el espectaculo: por lo que voy hablando con
Ana, la mitad de esas ideas ya las he desechado, pero
sigue habiendo otras v aparecerin mds.



A veces queda alguna, en lo que yo llamo “el cajon de
ideas”, donde guardas, porque, como dice Ana en Tea-
tro invisible, “tener una idea es muy dificil”, y si hay
ideas que no van a este espectdaculo, quedaran ahi por
si acaso, v son el germen para otra propuesta.

iEs ficil implicar a otra gente en tu trabajo
o requiere mucha explicacion y bisqueda de

algo?

A_Vallés - No, ahora mismo no. Ahora mismo tene-
mos la suerte, quiza por los afios que llevamos v que
se nos conoce mds, que hay gente que quiere trabajar
€on nosotros ¥y no tengo que convencer a nadie. De al-
guna manera vienen convencidos y eso estd muy bien.

5i hay mucha gente dispuesta a colaborar, sig-
nifica que es un teatro que se necesita o que se
quiere, que la gente lo busca...

A. Vallés - Creo que hay mucha gente loca, maravi-
llosa v dispuesta a dejarse la piel en esto, que es lo
que tiene sentido. A arrojarse, si, el verbo arrojarse
es fundamental en el proceso gque estamos haciendo
precisamente ahora. Es todo tan fragil v, al mismo
tiempo, tan vital v necesario (para quienes estamos
en ello), que no puede haber medias tintas, asi que no
se trata de convencer a nadie diciéndole “mira, vamos
a hacer esto, a ver si te interesa...”, porque yo no
propongo un proyecto cerrado. “;Quieres participar en
este proceso?’, “vamos a ser tantos, vamos a trabajar
en Santiago”, ... De alguna manera, las bases estan
ahi, es lo que hacemos, que puede tener una forma

o un estilo, pero no tengo que convencerlos. Tengo

la suerte de que hay personas estupendas v mara-
villosas que quieren arrojarse v jugédrsela, porque

no es ficil para quienes vienen. Balta y yo podemos
estar convencidos en esa especie de inconsciencia que
tuvimos siempre y decir “no sabemos lo que vamos

a hacer, pero vamos a hacerlo”, que cada vez es un
vértigo, pero entendemos que no puede ser de otra
manera. ;Cémo esperar que los demds que vienen a
trabajar también estén en ese punto...?, pero hemos
tenido la suerte de colaborar con personas que si es-
tdn en ese punto.

Es un teatro que hasta hace unos anos no se ha-
cia, y sin embargo estdis ;Hay una consciencia
de que no sélo lo gque hacéis en vuestra compa-
fiia, sino en otras companias en lineas cercanas
o similares, no estd definido como movimiento
artistico?

A. Vallés - Creo que a dia de hoy no, después de los
tiltimos “movimientos teliricos” que hubo en Madrid,
como el cambio de la figura de las Naves de Matadero,
con lo que supuso, el jaleo, la reaccion de una parte
del teatro... A dia de hoy no, y es un debate que no
me parece interesante, porque eso pasa en Espana,

¥ no creo que tenga interés en otros paises europeos.
Pero quizd aqui alin acarreamos un estatismo en las
programaciones en general, que quiza no recogen lo
gue se estd creando. Es algo que la danza contempo-
ranea lo ha sufrido desde siempre, es un debate anti-
guo ya, que no se ha entrado en pie de igualdad con
otro tipo de programaciones teatrales.

iCrees que el phblico (en general) esta prepara-
do para este tipo de trabajo?

A. Vallés - Absolutamente. No creo en ese mito de
que hay que saber de teatro para ir al teatro... o de
fotografia para ver fotografia, o de misica para ir

a escucharla... Creo que el arte siempre establece
una relacién directa con el espectador. No creo en el
espectador pasivo, el espectador es un ser pensante,
que siente estimulos y reacciona, o no reacciona, que
también es una forma de reaccionar, porque el que se
evade o se aburre también estd reaccionando ante lo
que se le muestra.

Julio
Castro
Jiménez
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Ana Vallés: «Me encantaria poder recuperar esa

efervescencia que tenia la ciudad»
No le gusta vivir de réditos ni de éxitos del pasado: «No me identifico con quien fui»

foto Sandra Alonso

Ana Vallés se mueve como si estuviese en el escenario, y sin embargo, ella no es solo una actriz.
Ana Vallés maneja el arte de la palabra, y sin embargo, ella es mucho mds que una autora teatral.
Los gestos de Ana Vallés se reflejan sobre los cristales del café Literarios como en un espectaculo
de sombras chinescas, y sin embargo, ella no es simplemente una titiritera. De Ana Vallés ni
siquiera se puede decir que sea puro teatro, porque es todo naturalidad. Quizdas sigue siendo la
joven que huyd de su casa en Ferrol y que, tras un breve paso por Madrid, recalé en Santiago
avida de vida. Pero ni eso, porque no le gusta hablar del pasado. «Me gusta estar en el presente.
Cuando celebramos el 30 aniversario de Matarile, no quise hacer una retrospectiva, quise hacer lo
gue estabamos haciendo en ese momento. No me identifico con quien fui».

Desistimos entonces de clasificar a Ana Vallés y, simplemente, la dejamos que se exprese, porque
esa fue siempre su especialidad; primero, con la artesania y la creacidon de titeres de cartén piedra
que la llevaron, de forma natural, a la escena, en una evolucidon que partié de las marionetas para
adultos a la experimentacién de la sala Galan, a la creacion de Matarile y a la innovacidn continua,
siempre como autodidacta, siempre siguiendo su instinto, siempre de la mano de Baltasar Patifo;
él en la parte técnica; ella en la creacidn, la direccidén y la puesta en escena.

Matarile nacié en 1986 y la sala Galan abrid en el afio 1993. Eran tiempos inquietos en Santiago.
«Habia una necesidad; era la Transicién y nos abrimos a todo lo que venia del mundo exterior».



Matarile evitd el maridaje decimondnico entre teatro y palabra y se centrd, sobre todo, en la
danza. «La danza contempordnea entré por Cataluia, y Galicia estaba en una esquina». Pero habia
que traerla. «Yo no distingo entre un bailarin y un actor», avisa. Y su mensaje calé en Santiago,
pero no en otros puntos de Galicia. Ni entonces ni ahora. Ana no puede entender que se les
reconozca mas en el Pais Vasco que en su tierra. «En el 30 aniversario de Matarile fuimos a la
Mostra Internacional de Teatro de Ribadavia. Solo estuvimos programados una vez, la gente no
nos conocia. Es una sensacidon de recomenzar continua». Y le cansa un poco. «Estoy harta de
hablar de la resistencia, de que tengas que estar siempre realizando hazafias épicas, como si
estuvieses a bordo del Titanic». éPodria ser porque Matarile no se limita a hacer teatro en
gallego? Y ella, a la gallega, repregunta: «éLa cultura estd medida por estos prejuicios? ¢ Cuanto de
gallego tengo que incluir en un texto? Galicia en general es muy inmovilista; pesa el contexto, yo
le llamo el paisaje». Pero se niega a dar el brazo a torcer. «iPor qué no aqui? Es lo que pensé
siempre. Las cosas tienen que cambiar, no podemos seguir haciendo lo mismo que hace 50 afios»

Y sin embargo, Matarile es uno de los referentes del teatro hecho en Galicia; hasta tal punto, que
Ana Vallés no podria recordar la cantidad de veces que la compafiia subid a escena. «Solo en la
Galdn, con espectaculos de teatro y danza, se superaron las 1.500 representaciones».

La sala Galan cerrd en el afio 2008 «gracias al apoyo de varias instituciones». Eso no lo dice Ana, lo
dice Baltasar Patifio. Y ella reconoce que en ese momento les dolid, «pero yo relativizo mucho el
pasado, los proyectos no son eternos». Como les dolio el cierre del festival En Pé de Pedra, que
supuso un revulsivo cultural en las calles de Santiago. La concejala de Accién Cultural, Mercedes
Rosdn, dejé caer hace unos dias la posibilidad de retomarlo, y a Ana Vallés le delata la emocién:
«Me encantaria poder recuperar esa efervescencia que tenia la ciudad», reconoce.

«Pensé que se me pasaria con el tiempo, pero me sigo poniendo nerviosisima»

Matarile hizo una pausa en el 2010 y tardé tres afios en volver. «Lo hicimos despojados del peso y
con la ilusion de los primeros afios recuperada». Quizas es por esa sensacion del eterno retorno
gue, pese a los 33 anos de bagaje, cada vez que Ana sale a escena es como un estreno. «Pensé que
se me pasaria con el tiempo, pero me sigo poniendo nerviosisima». Lo dice mirando para las
escaleras de A Quintana, el rincon que eligié porque era el escenario en el que todos los afos se
clausuraba En Pé de Pedra. «Era donde se sentaban los espectadores, miles de espectadores que
llenaban la plaza, era como un fin de fiesta que me marcé». Hasta 16.000 personas reunian en
cada una de las ediciones, que se hacian en junio, cuando ya se habian ido los estudiantes y
todavia la ciudad no se habia llenado de turistas, porque era un espectaculo pensado para la
ciudad, «para convertir el publico en espectador».

Los tiempos sonrien de nuevo para Matarile, y sobre todo para la Unica directora gallega
nominada a los Premios Max, un reconocimiento que le llena de satisfaccidén y que se suma a otros
premios muy queridos por ella, como el que recibié en Valladolid o el que cred para Matarile el
publico del festival Don Quijote de Paris. El reflote del Titanic tras afios de numantinas hazafias
épicas coincide con su presencia en el Festival de Otoifo de Madrid, una de las principales citas
teatrales en Espafa. Representaran Daimon y la jodida Iégica, al modo de los espectaculos de los
viejos tiempos; Teatro invisible y Los limones, la nieve y todo lo demds, a punto de representarse
también en A Coruia.

Vuelve Vallés, dvida de vida. En realidad, nunca se fue
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