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Zeppelín Nº 7, un espectáculo (teatral) Necesario

! !Un teatro normalizado en un país normalizado. El teatro necesario para un país por
construír. El teatro que un país quiere, por necesario. El teatro por deconstruír o
destruír. Teatro y país, teatro y nación. El teatro como perversión, como profiláctico,
como negocio o especulación. El teatro, pues: siempre el teatro, "más allá de las
propias fuerzas, más allá de la propia vida".

Todo es posible y bueno sería que todas las posibilidades se cumpliesen y todas las
posibilidades que queramos imaginar tuviesen la proyección social necesaria para
acreditar que el teatro, cualquier tipo de teatro, es necesario pues hay un público
que lo demanda o porque los directores, actores, actrices, programadores,
escenógrafos o productores consiguen hacer que el teatro se convierta en un acto
no prescindible (este es el verdadero reto).

Muchos y muchas dirán que Zeppelín n.º 7 no es un espectáculo teatral, pero
tendremos que tener en cuenta que la propia !! significación del sintagma, como
afirmaba el director e investigador Johannes Bininger (Theatre, theory,
posmodernism, 1991), ha variado considerablemente en los últimos años.
Ciertamente, el espectáculo que acaba de presentar el grupo compostelano Matarile
en su sala, la sala Galán, no se sitúa en este amplio territorio que desde años
conocemos como nuevas tendencias ni en el espacio contiguo, el de las
vanguardias. El Zeppelin n.º 7 es un espectáculo limítrofe, fronterizo, que hay que
situar en ese espacio común que comparten el teatro, la danza y la performance
(ver Performance Art, de Roselle Goldberg, 1988).

Prima el movimiento, pero no la simple y siempre difícil evolución del cuerpo en el
espacio. Parafraseando a Pina Bausch (verdadera introductora de la experiencia),
no interesa mostrar como se mueven los cuerpos sino mostrar por qué y para qué
se mueven. La palabra es un complemento más, como sugiere Margueritte Duras
en el "texto espectacular" de la novela Los ojos azules pelo negro, en !! la que recrea
el cruel enfrentamiento entre dos cuerpos que constantemente se buscan y se
niegan: "No habría que subrayar ninguna emoción determinada en tal o cual pasaje
de la lectura. Ningún gesto. Simplemente, la emoción ante el hecho de desvelar la
palabra".

Los actores, pues hay actores y actrices con lo que podemos decir que hay teatro,
ejecutan acciones, muestran gestos y posturas, crean microsituaciones y
macroconflictos, asumen roles pero no interpretan, no dan vida a esos personajes
de carne y hueso fácilmente reconocibles que acostumbramos a ver en los
espectáculos convencionales. Tampoco hay historia, aquella típica historia,



construida o desconstruida, que da cuenta de un suceso, de un acontecimiento, de
una fábula o de una anécdota, y siempre con un tiempo, con un espacio y con una
cronología. Sólo hay un cortejo, ritual y siempre imposible, recreado por diversos
oficiantes y presentado en dos claves básicas que se mezclan y superponen: la
come !!dia musical americana y la danza expresionista alemana. Sólo hay un
conflicto, el conflicto de dos cuerpos que se acercan y se alejan, que se quieren y se
rechazan. Una metáfora sobre la incomunicación, la soledad y el dolor. Por eso
alguien siente la necesidad de escapar, de volar. El zepelín como símbolo de un
sueño imposible, pues nadie, como sufrió y padeció Kavafis, puede escapar de la
ciudad. El zepelín como símbolo también de la aventura estética, de la búsqueda de
nuevos rumbos, de distantes horizontes. Zeppelin n.º 7 es un espectáculo para
escuchar, para ver y para sentir: una propuesta de danza-teatral o de teatro-
danzado en el que la fuerza expresiva y sugestiva de las imágenes, de los cuerpos
en movimiento, de los gestos, del sonido, de la melodía, de las acciones físicas de
los actuantes y de los elementos. Paro también hay un deseo evidente de
experimentar, de romper con un guión p !!reviamente establecido y explorar nuevos
significantes, no siempre relacionados o complementarios con el hilo de una historia
que se hace y deshace; la insistencia en crear, en definitiva, espacios abiertos a la
creatividad sin necesidad de dar cuenta de nada, sin necesidad de explicar; la
pasión por el juego, por el puro placer de crear. Pero no se persigue la forma pura,
pues éstas siempre remiten a un contenido, por mucho que no siempre mantengan
una relación causal o secuencial.

Se trata de un espectáculo arriesgado, en el que predominan lenguajes difíciles de
codificar y descodificar que exigen del espectador una nueva actitud, la superación
de los múltiples bloqueos y resistencias que nos llevan a considerar cuanto vemos
como un acto gratuito, sin mayor relevancia y trascendencia. El reto del espectador:
romper con la pasividad, con la comodidad de ser mero recipiente de un discurso ya !!
estructurado; convertirse en un receptor creador en la medida en que podemos
ejercitar una verdadera "lectura creativa" asignando significados a los significantes,
estableciendo secuencias y relaciones, vinculando forma y contenido, ejercitando la
memoria y la atención, mobilizando nuestra adormecida estructura sensorial… La
recepción como un proceso dinámico, como un desafío, como un espacio abierto a
la imaginación desbordada, como una oportunidad para volar-

En un tiempo en el que los caminos ya conocidos parecen constituír la única senda
posible, espectáculos como Zeppelín n.º 7 demuestran que la aventura, y el
descubrimiento y el enriquecimiento que siempre implica, todavía es posible. Por
eso es un espectáculo necesario, por difícil que sea nuestra acomodación sensorial
y por imposible que parezca su asimilación racional. Habrá que hablar algún día de
la pedagogía de la recepción
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Matarile. El deseo de volar
La compañía Matarile se significó pronto en nuestro panorama teatral por su afán innovador. Tras unos
primeros espectáculos con marionetas, centró sus búsquedas en el cuerpo del intérprete en movimiento,
principal componente expresivo, complementado de forma indispensable con la música y el sonido. La
palabra, sin embargo, apenas cuenta en su lenguaje: es siempre algo secundario.

En consonancia con esta línea, experimental y valiente, hay que situar también la última producción de
este grupo internacionalmente reconocido: Zeppelin n.º 7, estrenado en la sala Galán de Santiago de
Compostela. Según se nos informa, la idea original parte del mito de Ícaro. El deseo de volar, de alcanzar
metas imposibles, de la búsqueda de lo sublime, se remonta a tiempos lejanos. El ser humano, en una
desmedida ambición !que lo mantiene permanentemente insatisfecho y que lo empuja al progreso
tecnológico, no contó jamás sus sueños. Ese podría ser el tema nuclear o uno de los temas posibles, algo
difícil de concretar en una propuesta tan ambigua como interesante. Sin ninguna duda, se aprecia mucho
mejor la imposibilidad de unas relaciones personales (en especial, de pareja) enriquecedoras, auténticas,
sinceras, armónicas…

En una atmósfera opresiva y onírica, creada con música y con una reiterada gestualidad, el aislamiento, la
soledad y la incomunicación son puestas de manifiesto con cierta crudeza. A pesar de la ausencia de
fábula, la agresividad en las relaciones cotidianas se hace sentir sin descanso dentro de un entorno cruel
y violento. Los cuerpos en movimiento ritualizado o convulsivo, con el juego de luces y una música
persuasiva, irradian al espectador una serie de sensaciones inquietantes. No se vislumbra la salida,
apenas hay avances, sólo remolinos hacia atrás, repeti!!ciones, caidas.

En realidad, a pesar de su anticonvencionalismo, Zeppelin n.º 7 viene a ser un musical. Los distintos
números constituyen los fragmentos que conforman la estructura. Pero aquí no se paraliza la acción
durante las actuaciones, como suele suceder en las obras o películas del género, sino entre las dos. La
acción física de los personajes en movimiento se desarrolla, así pues, a saltos, contrapuenteada por
tiempos muertos, en los que los intérpretes, después de su intervención, se retiran a descansar a los
asientos que limitan los cuatro lados del espacio escenográfico. Tanto por la forma, como por el uso que
de éste se hace (danza-lucha en el centro y recuperación a los lados), incluso recuerda un ring. Tal vez
por eso la estructura del espectáculo no difiera mucho de la de un combate: hay momentos en que los
ejercicios corporales sugieren actitudes o expresiones propias de diversos tipos de lucha oriental.

Con variedad de ritmos, los intérpretes reptan, tr !!epan o se retuercen, en danzas convulsivas de elocuente
expresividad. Dejan patente la imposibilidad de las relaciones, de la comunicación, del amor. A veces, en
un clima más relajado pero también violento, se imitan de forma paródica las fiestas frívolas de la
burguesía. La música, norteamericana, es mucho más ligera y el ritmo corporal recuerda entonces los
llamados bailes de salón. Aisladamente, se incorpora la palabra, tomada de textos de Margueritte Duras o
de Javier Martínez Alejandre. Son siempre parlamentos narrativos (incluso parecen acotaciones) y nunca
diálogos, dichos a veces de forma artificosa, que contribuyen en buena amedida a despojar al espectáculo
de todo lo que se entendió tradiconalmente por teatral.

En muchos de los aspectos reseñados, se advierten ecos de los grandes inn !!�–ovadores de la danza
moderna, como Pina Bausch, la afamada directora del Wappertal Tanztheater; Martha Grahan o Rudolf
von Laban, algo muy indicativo de la orientación estética del grupo Matarile. Hay, en cierto sentido, un
retorno a los orígenes, pues el teatro en un principio fue danza, para proyectarse con fuerza hacia el
futuro. Si a esto unimos la ritualización y el simbolismo, la morosidad, el travestismo, el actor en el rol del
espectador, los cambios de traje en escena y la incorporación de ayudantes a manera de utilleros o
manipuladores de marioneqas, ya no queda ninguna duda de la influencia del teatro oriental. La ausencia
de máscaras o maquillaje no lo desmiente en absoluto, por el contrario, señala !!�– la buena asimilación de
las influencias. Quizás por ello, o a pesar de ello, sea una propuesta con mucha unidad, a pesar de su
carácter híbrido (en muchos aspectos, incluso en el lingüístico).

La puesta en escena de Ana Vallés resulta convincente, aunque con una tendencia al esteticismo que
acentúa la ambigüedad y le resta potencia expresiva al espectáculo. Acertada, asimismo, la interpretación:
además de la direcotra y guionista, cun cuerpo ágil y clásico, intervienen Gena Baamonde, Minke Lap y
Pasky Marvel. El trabajo de Baltasar Patiño en el diseño de la iluminación y del espacio escénico merece
también destacarse en este espectáculo que rompe con lo convencional y rutinario, y se sitúa en primera
línea.


















