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El repaso a la trayectoria de una compaiia teatral se puede abordar desde muy
diferentes perspectivas. Desde una vision positivista que enfatice el curriculum de la
compaiiia aduciendo ciftras, listados de obras o un rosario de nombres propios que hayan
colaborado a lo largo de los afios con la compaiiia en cuestion; también se puede optar
por un acercamiento en el que se privilegie el punto de vista sentimental, familiar y que
consista en hacer un repaso por los multiples recuerdos y anécdotas que la compania
recuerda para revivirlas. Pero, desde mi punto de vista, el acierto de este volumen radica
en que la forma de enfocar la revision a la trayectoria de la compania Moma Teatre es
absolutamente coherente y esta en sintonia con el espiritu y filosofia que esta formacioén
ha venido defendiendo durante 20 afos: el libro estd en consonancia, pues, con los
valores éticos y estéticos de una compaiiia caracterizada por el rigor y la seriedad. Estas
caracteristicas estan inscritas en un ejemplar en el que se huye de todo tinte laudatorio y
se acerca a la historia de la compaiiia y, en definitiva, a todo el panorama teatral
valenciano desde una voluntad analitica aduciendo argumentos que nos acercan las
claves que han definido las propuestas de Moma: “que no cayesen en la tentacion de la
hagiografia o de la retérica laudatoria y que no se dejasen llevar por una critica

puramente subjetiva.”

La iniciativa de elaborar este libro surge del Gltimo Encuentro de Teatro de
Alzira (verano de 2002), organizado por La Tarumba y centrado en la trayectoria de la
compania Moma Teatre. Este libro recoge algunas de las comunicaciones que alli se
leyeron y las amplia con otras aportaciones posteriores, bajo una muy atenta y cuidada
labor de edicién llevada a cabo por Josep Lluis Sirera, quien también firma cuatro de los
articulos de los que se compone este libro-homenaje.

La coherencia es la nota predominante que atraviesa todo este volumen: aparece
en el titulo referida a la trayectoria de la compafia valenciana, se percibe en la
continuidad de criterios entre la forma de trabajar de la compaiia y en el enfoque que
adopta el libro. Pero esta coherencia va mas alld, porque afecta a la organizacion interna

de los articulos, regidos por un orden que va desde un plano general que traza una



panoramica de la situacion en la que se encuentra el teatro valenciano en el momento en
que surge la compafiia Moma, para centrarse en lo particular, en unos planos detalle en
los que diferentes autores e investigadores dirigen su mirada a aquellos montajes

emblematicos que han marcado la trayectoria de la compaiia.

Esos acercamientos marcan la estructura tripartita de este volumen. La primera
parte: “Moma Teatre: Historia y practica” estd integrada por cinco articulos, los tres
primeros firmados por Sirera, que siguen la organizacion y metodologia deductiva que
preside todo el libro y que constituyen el tronco principal. “Veinte afios en la historia de
un grupo” constituye, a mi modo de entender, la verdadera introduccion del volumen,
porque ambienta perfectamente al lector sobre cudl era la situacion del teatro valenciano
veinte afos atrds y cuales fueron las condiciones en las que Moma surgid y se
desarrollo. Una politica teatral autondmica que empieza a fomentar la produccion propia
y las ayudas a grupos para su profesionalizacion, la especializacion de la Sala Escalante
en repertorio de grupos valencianos junto a la primera promocién de actores formados
en la Escuela de Arte Dramatico después de afios de clandestinidad bajo el magisterio
de Antonio Diaz Zamora conforman el entramado de coordenadas que propiciaron la
aparicion de Moma, compaiiia que se posiciona con la voluntad de cubrir un enorme
hueco que detectaban en el teatro valenciano: la falta de compafiias que fueran mas alla
de los planteamientos del teatro independiente, en el que la intencion ideologica
prevalecia sobre la voluntad estética o experimentadora. Y, como podemos observar en
este articulo, el nacimiento de Moma estd vinculado a un nombre propio, promotor de
este proyecto teatral: Carles Alfaro, protagonista y “actor principal” de la historia de
Moma y, por tanto, también de este volumen.

Este articulo proporciona un resumen interdisciplinar de la historia de Moma
desde sus inicios en el verano de 1982, pasando por el espectaculo con el que se da
conocer (The Knack, de Ann Jellicoe, que estrena con buena acogida de publico, pero
sin vender un solo bolo) y sus siguientes montajes como El malalt imaginari (1983),
una adaptacion del clasico de Moliére, en el que Alfaro dirige por primera vez y actia,
cosechando no muy buenas criticas. La escasa aceptaciéon de una obra considerada
pretenciosa supone un giro radical en la compaiiia: Alfaro marcha a Londres y vuelve

con un titulo de director. Y sera con el estreno de E/ montaplatos (1985) donde se



consolida Alfaro como director y se perfila la estética y el método de trabajo que
definiran a Moma.

De este panorama sobre la evolucion de Moma podemos extraer algunos de los
rasgos que la han definido: este grupo se diferenciara de otras propuestas por su
agotadora y meticulosa forma de trabajar, por montar piezas de repertorio occidental,
por incorporar la musica como elemento dramatico de primera importancia y no como
mera banda sonora, por trabajar sobre el ritmo de los espectaculos y, en definitiva, por
saber fidelizar a su publico, lo que les permite no tener que hacer concesiones que
pongan en peligro la coherencia estética y la trayectoria del grupo. Esta perspectiva nos
permite ver como todos estos elementos artisticos evolucionaban al ritmo de su director,
que asume también la creacion de los espacios escénicos y la iluminacién y adquiere un
notable reconocimiento mas alld de fronteras valencianas, hecho que se traduce en
subvenciones que permiten adquirir una consolidacion organizativa y un local estable en
la temporada 1996-97: el Espai Moma.

El acierto de este articulo esta en proporcionar un resumen interdisciplinar de la
historia de Moma que nos permite observar con una vision de conjunto la compleja
evolucion de muy diferentes elementos: desde el panorama teatral valenciano, pasando
por los intereses artisticos y estilisticos de Alfaro, los espacios que va ocupando la
compaiiia, la evolucion de sus métodos de trabajo desde la disolucion de un nucleo
estable de actores a la incorporacién paulatina de otros, un repaso por todos sus
montajes contextualizados en el momento en el que surgen, sin olvidar los rasgos
relacionados con los elementos de gestion y organizacion del tejido empresarial. Un
articulo que, en definitiva, huye de una vision superficial y nos proporciona las claves
para entender 'y comprender la trayectoria de Moma.

Retomando el hilo de la coherencia, tras este repaso global a la compaiiia, los
articulos siguientes se centran en lineas constantes que recorren y definen la trayectoria
de Moma. Para poder analizar una materia compleja, la via mas sencilla es conseguir
desmembrarla, aislando los elementos que la conforman y definen. El teatro es un claro
ejemplo: en €l interactiian simultdneamente una multiplicidad de cédigos que, a la hora
de analizarlos, resulta imposible abordarlos de manera conjunta, por lo que lo légico es
desglosarlos en unidades para su estudio. Y algo semejante se hace con los articulos
siguientes: para entender mejor y de manera mas profunda qué es Moma, Sirera recurre

a cuatro elementos. Moma es una formula que resulta de sumar a Carles Alfaro como



director, con unos actores escogidos que siguen un método de trabajo diferenciado,
junto con una especial preocupacion por los elementos escenograficos y, por ultimo,
sumado a dar una especial relevancia a la musica. Esos 4 elementos: direccion,
interpretacion y direccion de actores, creacion del espacio escénico y musica son rasgos
definitorios de Moma que, ademas pueden reducirse a un factor comun que domina y
controla todos ellos, de nuevo, Carlos Alfaro. Segun esta férmula, Moma equivale a un
nombre propio, Carles Alfaro, coordinador de una serie de colaboradores.

Las razones del protagonismo de Alfaro las podemos encontrar en el siguiente
articulo “Carles Alfaro, director”, también de Josep Lluis Sirera, donde se expone la
manera en que Alfaro se enfrenta a la direccién escénica. El entiende la direcciéon desde
una concepcion global en la que todos los elementos tienen su sentido y su coherencia
en la pieza, sentido que parte de las directrices del creador: “Acabas haciéndolo todo
porque no puedes desligar esa palabra que suena del momento y del lugar exactos en
que ha de sonar.” Este perfeccionismo y meticulosidad hace de los procesos creativos de
Alfaro procesos de busqueda largos, costosos y absorbentes en los que exige a sus
actores la misma dedicacion que €l invierte en su direccion. Este hecho se observa en el
articulo siguiente, cuyos protagonistas son los mas de 70 actores que han pasado por los
montajes de Moma a los que se les exige “un trabajo a tiempo completo, donde el actor
tiene que implicarse profundamente, ya que resulta imposible marginarse del proceso
creativo y limitarse a hacer su papel”. De este trabajo se desprende que hablar de Moma
como grupo significa mas bien hablar de un concepto de trabajo que de un colectivo
estable: por sus montajes han pasado tanto actores formados desde el principio en la
disciplina del grupo como otros con una trayectoria autdbnoma, bien procedentes del
teatro de aficionados o alternativo, incluso actores foraneos de reconocida calidad. Lo
que resulta indudable es que Moma ha sido uno de los focos que ha contribuido a
consolidar la profesion actoral en Valencia.

Sirera perfila, ademas, los rasgos que definirian al actor ideal de Moma: “Hébito
de trabajar de forma exhaustiva, capacidad de responder de forma creativa a los retos
que propone el director (y que tienden a cuestionar la seguridad), un estado de tension
que no deja mucho lugar a debilidades durante las representaciones, una fuerte
presencia escénica conseguida con una notable economia de recursos y un trabajo
actoral plenamente integrado con el de los compafieros y con el tratamiento espacial y

luminico que el director propone.”



Esta dureza de Alfaro, sin embargo, ha ido relajdindose con el tiempo y “sin
rebajar su nivel de trabajo ni sus exigencias, ha llegado a un punto de equilibrio entre
las necesidades propias del montaje y las necesidades humanas, al fin y al cabo, de sus
actores”. Esta madurez y equilibrio por parte de Alfaro ha sido apreciado por los actores
que siguen colaborando con Moma, asi como por nuevas incorporaciones, animados por
la profesionalidad y alto nivel estético, sellos distintivos de Moma, seducidos todos
ellos por Alfaro, pese a lo agotador y problematico del nivel que se les exige.

Tras la revision y didlogo entre director y actores, se sitlia un articulo de Martina
Botella y Xavi Puchades, centrado en el espacio escénico: “La escenografia en Moma:
un eclecticismo muy personal”, en el que recorren los procedimientos, técnicas,
innovaciones, inspiraciones, trucos y planteamientos a los que Alfaro ha recurrido en
cada uno de sus montajes. Establecen una clasificacion en cuatro apartados para dar
cuenta de la evolucion en el planteamiento escenografico de Alfaro condicionado por
las caracteristicas de las salas en las que trabaja (primero salas alternativas y de pequefio
formato, luego espectaculos adaptables a salas mas grandes) y por su experimentacion
sobre los diferentes grados de intimidad entre actor y publico que ofrece la disposicion
escénica frontal. Esta clasificacion se basa de nuevo en la coherencia y adecuacion entre
“la dramaturgia final y el material que se ha tomado como punto de partida, sea un texto
dramatico tradicional, una version libre (de un texto narrativo o teatral) o un taller
actoral.” Asi, el primer apartado “Revision de clasicos”, incluye obras de autores entre
el siglo XVII y principios del siglo XX, en el que comenta las propuestas escenograficas
de Cel enlla tot son vinyes (1988), El malalt imaginari, El cas Woyzeck (1992) y Candid
(1995). En “Revision de la neovanguardia”, abordan aquellas obras escritas entre la
década de los 50 y 60, como La cantant calba (1992), La lli¢o (1996), El muntaplats y
La caiguda (2002). “Autores contemporaneos” recoge las puestas en escena de Metro
(1993), L altre (1997) y L urinari (1996), obras de autores valencianos de los afios 90.
Por ultimo, en “Creaciones propias” estudian los montajes de Inércia (1989), Basted
(1990), Varietés a la cuina (2000) o Nascuts culpables (2000), obras nacidas de la
investigacion actoral. A partir del estudio de estas piezas sefalan las principales
aportaciones escenograficas de Alfaro: “una adaptacion teatral de técnicas narrativas
cinematograficas (empleo de voz en off, fundidos, primer plano, audiovisuales, etc.);
una potenciacion, sobre todo por medio de la iluminacion, de la presencia actoral y con

ella de la palabra (espacios vacios, recortes, cenitales, proximidad actoral); una



exploracion continuada de diversos grados de intimidad en la recepcidn del espectaculo,
profundizando en las posibilidades que atin ofrece la disposicion frontal en el teatro; y
una puesta al dia, desde la concepcion espacial, de textos teatrales clasicos, asi como la
busqueda de diferentes soluciones escenograficas para las nuevas dramaturgias. En
conjunto destaca el cuidado acabado y la efectividad dramatirgica de la mayoria de los
montajes.”

El articulo que finaliza esta primera parte del libro esta centrado en la musica.
Joan Cervero, compositor de la musica original para los espectaculos de Moma, hace
balance de su relacion con la compaiiia y recuerda las dificultades técnicas que tuvo que
superar a la hora de enfrentarse a los retos que Alfaro le proponia: “;Como describir el
dolor con el sonido? ;O la lujuria? ;O la angustia? ;O cémo se puede representar el
amor de una madre por su hijo con sonidos? La pregunta era como hacer de cosas
cotidianas cosas emocionalmente trascendentes”. Uno de los elementos que definen el
sello Moma es el empleo de la musica como un lenguaje mas, que interactia en escena
al mismo nivel que la palabra o la interpretacion. Una musica que va mas alld de una
mera banda sonora. Esta filosofia la resume el propio Cerveré de manera muy clara: “La
musica en el teatro siempre debe estar para hacer crecer la obra. Una gran musica para
una obra de teatro mala siempre serd un fracaso. Lo que importa es el teatro. Una
musica solo tiene una mision: hacer mejor, si cabe, la obra de teatro para disfrutar de la

magia y el mensaje de cada obra que es puesta en escena.”

La segunda parte del libro recoge aquellos “Montajes que han hecho la historia
de Moma”, una seleccion de las puestas en escena de la compaiiia en funcién de las
diferentes opciones estéticas e intereses tematicos, de género o de repertorio que han
caracterizado la trayectoria del grupo.

Enrique Herreras comienza este repaso con El muntaplats (1985), de Harold
Pinter, al que considera el “subtexto de Moma”, apoyandose en que fue el primer
montaje de la compaiiia tras el exilio londinense de Alfaro y primer éxito reconocido,
repuesto después en tres ocasiones. De hecho, la celebracion del vigésimo aniversario
de Moma consisti6 en el programa Pinter, en el que se montaron y exhibieron algunas
de las obras emblematicas del dramaturgo. Los silencios, las pausas, las elipsis
pertenecen al vocabulario pinteriano, que Alfaro ha intentado recrear en las diferentes

versiones de una misma pieza, El muntaplats, pretexto para que Herreras escriba sobre



la cuestion de la revision del naturalismo y realismo desde la oOptica de la
posmodernidad.

Rodolf Sirera comenta Inércia (1989), espectaculo elaborado a partir de
improvisaciones, que marca el fin de la primera época de Moma, antes de su traslado a
la nave cercana a la calle Sagunto. Sirera destaca las relaciones entre este montaje y V-
36/9, espectaculo de Ananda Dansa, en el que Alfaro colabord como actor, basandose
en las coincidencias temadticas entre ambas piezas (en las dos se narran amargos
recuerdos desde la mirada infantil) y la coincidente “poética del espectaculo”. Pese a
que Moma no sigui6 en la linea tematica ni estética de este espectaculo, si que se
perciben determinados rasgos que tendran continuidad: “toda la parte que hace
referencia al trabajo de los actores, a la preparacion y creacion de los personajes, y sin
duda determinados aspectos estéticos, muy especialmente la iluminacion.” Esta obra

cerraria, pues, a juicio de Sirera, la etapa de formacion de la compaiiia.

Josep Lluis Sirera escribe sobre Basted (1990), obra concebida y creada en un
momento especial de la vida de Moma: su traslado al local de la calle Platero Sudrez, su
sede definitiva. Ese momento que vivia el grupo se percibe en la obra que supone una
reflexion acerca de la ocupacion del espacio y los limites entre espacios aparentemente
privados y otros de libre acceso. Un trabajo sobre la superposicion de espacios en
tiempos simultaneos resuelto con un acusado sentido del ritmo teatral. Este aspecto
junto a la importancia que adquiere la palabra en unos personajes conscientes de su
soledad y la construccion de los personajes a través de acciones fisicas singularizan un
montaje que dejaria su huella en el trabajo posterior de Moma.

Anabel Gonzélez recuerda la contribucion de Moma al recuperar el repertorio de
autores neovanguardistas, como es el caso de Ionesco, del que ponen en escena La
cantant calba (1992) y La lli¢o (1996), en un proyecto que asumia el reto de plantear
una puesta en escena coherente con el creador del teatro del absurdo. El éxito de La
cantant calba supuso también un hito para la historia de la compaiiia.

Moma se enfrent6 a su décimo aniversario con un nuevo reto llamado Woyzeck
(1992), de Biichner, una obra clasica inacabada con muchas posibilidades escénicas.
Reto que, segin afirma Enric Soria, afrontaron con una polémica adaptacion y una

coherente y eficaz puesta en escena en la que destacaba la musica de Cerverd y la



interpretacion de Pep Ricart en un ambiente de estética expresionista a la que
contribuian las imagenes proyectadas, los focos y los chirriantes sonidos.

Metro (1993) abre una nueva linea en Moma, al montar un texto de dos autores
contemporaneos valencianos, Rafael Gonzalez y Paco Sanguino; linea que continuara al
llevar a escena el texto de uno de los actores de la cantera de la compaiia, L altre
(1997), del saguntino Paco Zarzoso. Nel Diago y Xavier Puchades hablan
respectivamente de estas producciones. El primero recorre la acogida de esta pieza entre
los criticos, descolocados ante la ambigiliedad de la propuesta de Alfaro, en una obra que
“ofrece una estructura de mufecas rusas o caja chinas” y destaca la importancia de la
interpretacion —Moma recurrird a dos actores con los que nunca habia trabajado- que
consigue “esa simbiosis, ese acoplamiento tan exacto entre el texto dramatico y el texto
espectacular.” Puchades destaca como en L altre “tanto el texto como la puesta en
escena cuestionan y revisan convenciones interpretativas y escenograficas”, una nueva
linea marcada por unos textos contemporaneos que reclaman una revision sobre las
convenciones de la puesta en escena tradicional.

Por ultimo, Juan Carlos Olivares y Francesc Massip comentan, respectivamente,
dos de los montajes mas recientes y exitosos de Moma. Nascuts culpables (2000)
supone una indagacién en el planteamiento tradicional de los géneros teatrales al
adoptar la técnica del documental y los artificios cinematograficos que lo caracterizan:
“el gran hallazgo para conseguir este objetivo de maxima intensidad fue encontrar la
magica solucion escénica de un hibrido entre la cultura teatral y la audiovisual, una
nueva forma de comunicacion.” “Teatro de la emocion y la reflexion que transforma la
gran Historia en una experiencia individual y directa, sin subterfugios moralistas o
esteticistas.” Massip destaca de La caiguda (2002) la capacidad de Alfaro para hacer
rabiosamente contemporaneo un texto clasico sin restar un apice de su esplendor, su
capacidad para crear un espacio escénico altamente evocador tan limpio como efectivo

y la intensa interpretacion de Orella.

El libro se cierra con una tercera parte concebida como un apéndice que incluye
el curriculum de Carles Alfaro, el palmarés de premios que Moma ha cosechado a lo
largo de sus veinte afos de existencia y las fichas técnicas y carteles de los veinte

montajes realizados por la compaiia.



Cabe destacar la esmerada edicion de este volumen, profusamente ilustrado con
fotografias que nos muestran la memoria visual y el archivo grafico de una compaiia,
ya que la incorporacion de imagenes es una cuestion fundamental y necesaria en libros
que hablen de teatro. Es también de agradecer los comentarios que acompafian a las
imagenes que van mas alla de un mero pie de foto, y que demuestran el compromiso del
editor con su trabajo. Detalles como este, unidos a la coherente estructura del volumen,
y a la valiosa documentacion (escrita y grafica) hacen que este libro trascienda su mera
funcion de homenaje a una compafiia que cumple veinte afios y se convierta en un

instrumento de gran utilidad para conocer nuestra mas reciente historia teatral.



