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EL ESTUDIANTE COMO DIRECTOR TEATRAL: EL TEXTO DRAMÁTICO EN EL AULA.
Daniel Quijano

Chanfalla- Señores, vuesas mercedes vengan, que todo
está a punto, y no falta más que comenzar.
El retablo de las maravillas. Miguel de Cervantes

Abriendo el telón
“¿Qué hago para motivar a los muchachos ahora que empiezo con drama?” Es una pregunta frecuente en salas docentes de Literatura o en la cabeza de un profesor cuando se acerca  la unidad de Género Dramático. Es que presentar en clase un texto que tiene al menos dos intenciones distintas, la lectura y la representación, cuando la segunda no se concreta en el aula, es al menos, un desafío para cualquier profesor de Literatura.  Por otro lado, muchos de nuestros estudiantes no han pasado por la experiencia de ver teatro, o de ir a un edificio teatral, o simplemente estar en contacto con alguna manifestación teatral tradicional, que son las que por lo general encontramos en los programas oficiales de Literatura como referencia. Entonces, resulta más difícil buscar puntos de encuentro.  Sin embargo, ellos son grandes consumidores de videos en todas sus variables (video juegos, tubers, películas), e incluso son cultores de la imagen a través de las redes sociales como Facebook o Instagram principalmente por las selfies o fotos de sí mismos y sus amigos, en donde van registrando casi de manera autobiográfica momentos que consideran importantes y que desean compartir. Es decir, manejan escena y representación.
Volviendo a la pregunta inicial, en los siguientes minutos intentaré dar algunas ideas que pueden ayudarnos a mostrar que la unidad de Género Dramático puede convertirse en un verdadero drama en la acepción primera de “acción”, tanto para nuestros estudiantes como para nosotros mismos.
Es importante reflexionar sobre cómo presentamos la idea del Género Dramático, o la obra de teatro o simplemente el teatro, en la clase. Recordemos que la palabra teatro ya en sí contiene múltiples significados que van desde un texto literario compuesto por diálogos e indicaciones para una puesta en escena, hasta un edificio arquitectónico de ubicación importante en una ciudad, pasando por frases como “vamos al teatro”, “voy a ver teatro”, “estudio teatro” e incluso referidas a actitudes de las personas como “¡qué teatro que hizo fulano!” o “hizo una escena lamentable”; es decir, esta palabra que nos toca a todos se resignifica en nuestra habla de diferentes maneras, pero todas remiten a un mismo significado: la teatralidad. 
Oscar Cornago (2009) entiende la teatralidad como un hecho cultural, como una forma de entender toda realidad en un proceso de puesta en escena que solo funciona en la medida en que se está produciendo, es decir, que es percibida por unos espectadores. Es la base de todo acto artístico, aunque muchas veces no se explicita. Desde ese lugar, la teatralidad se relaciona con otros campos específicamente teatrales o no y se nutre de diferentes escenarios en donde se actúa, se mira y se es visto. Él entiende que el hombre de esta época tiene acceso a distintos escenarios, a una cámara, a una portada de revista. La teatralidad es un proceso dinámico, diferenciándola de la historia teatral  o conjunto de textos, relacionada con la performatividad y en un continuo hacerse. Esta idea de teatralidad nos puede abrir una puerta interesante para la motivación en el aula. Si como dice Cornago la teatralidad es un concepto de apertura en donde lo que se ve o lee es interpelado por distintos actores, entonces la clase puede ser un laboratorio importante para que nuestros estudiantes, convertidos ahora en participantes de un hecho cultural como es la literatura, puedan desarrollar un nuevo papel, más activo dentro de la vivencia de un género que exige justamente movimiento.
Para llevar a cabo este cambio de visión es importante que pongamos el foco en  el texto teatral, que es nuestro material de trabajo. Como bien sabemos, el texto teatral tiene dos aspectos  reconocibles: por un lado el  texto literario compuesto por los diálogos, es decir, todo aquello que se dice en escena, y un texto espectacular compuesto por las indicaciones que el autor hace para la puesta en escena. No podemos perder de vista que en  el texto literario encontramos distintos indicios que nos ayudan a comprender los movimientos de los actores y el espacio teatral, que se complementan con las didascalias del texto espectacular. Sin embargo muchas veces desatendemos esos aspectos y nos dedicamos solamente al estudio del texto literario como si fuera un cuento o una novela desconociendo quizá que estos parlamentos han sido pensados para ser dichos por las voces diversas (en tonalidad, timbre, color, acento, estilo, ritmo) de los llamados actores y que tienen una dinámica bien distinta a la de la narración. Entonces pensar en la puesta en escena desde ese lugar nos ubica en otra dimensión del texto dramático como  posibilidad didáctica en el aula porque la puesta en escena en sí misma también es un objeto artístico que se concreta cuando se encuentran espectadores y actores en un mismo tiempo y espacio y no antes de una función o cuando el autor escribe el texto. Es presente puro, es acontecimiento. De esta forma una estrategia para abordar el texto dramático en clase, es pensar con nuestros estudiantes en qué puesta en escena queremos para el texto que estamos estudiando. Para ello debemos atender ciertos aspectos que son fundamentales  como categorías organizadoras. Ellas son las artes visuales, las sonoras y las literarias, todas cruzadas por el espacio arquitectónico. Desde allí se puede pensar en la puesta en escena, y didácticamente nos sirve porque de esta forma estaríamos articulando las distintas artes con nuestros estudiantes que son quienes se involucran diseñando un espectáculo y así asumen distintos roles como el de escenógrafo, vestuarista, compositor, coreógrafo, escritor, y fundamentalmente el de Director pero también y en simultáneo son espectadores privilegiados que comparten el proceso creador y la posibilidad de la concreción en un espacio escénico

El estudiante, el texto, la puesta en escena y Cervantes
¿Qué significa ser un director de teatro?
Patrice Pavis define el concepto diciendo que “está ahí para recordarnos que la gestión es parte integrante de la creación: en lo que concierne al presupuesto de funcionamiento, pero también desde más arriba, en lo que se refiere a la programación” (Pavis, 2008:135). Este aspecto  nos interesa pues nuestros estudiantes tienen que pensar en cómo gestionar la obra. Sin embargo, y más apropiado para nuestros fines es la definición que hace de director de escena, que es una “Persona encargada de montar una obra asumiendo la responsabilidad estética y organizativa del espectáculo, eligiendo los actores, interpretando el sentido del texto, utilizando las posibilidades escénicas puestas a su disposición” (Pavis,2008:134). Estos dos aspectos del concepto “director”, deben diferenciarse porque el estudiante debe saber bien cuál es su atribución en cuanto al rol que debe jugar al momento de involucrarse en la creación del espectáculo. Por lo tanto, de ahora en más, le llamaremos director de escena.
Incorporando en la cabeza de nuestros estudiantes que deberán pensar en ser un director escénico, el siguiente paso es elegir el texto que vamos a gestionar como espectáculo. A modo de ejemplo vamos a elegir uno de los ocho  entremeses de Miguel de Cervantes Saavedra, llamado El viejo celoso (1609). El tema de este entremés es el de los celos relacionado con el hecho de que una mujer joven se casa por razones económicas con un hombre mucho mayor que ella. Doña Lorenza como se llama la joven  se siente atrapada por las normas sociales que la relegan a convertirse en un objeto de lujo. Una vecina “celestina” le propone tener un amante joven. Cañizares es el esposo, viejo, rico y extremadamente celoso que se convierte en una prisión de difícil escapatoria para la pobre doña Lorenza.
El entremés o intermedio es una obra corta y de carácter cómico que se ofrecía entre actos de una obra mayor, a modo de distensión. Cervantes, como Lope de Vega, fueron verdaderos maestros de esta forma corta que se asemeja mucho al sainete. Nuestro autor debe su fama como dramaturgo a los entremeses, aunque a veces no ha sido valorado como tal opacado por la fama de Lope. Sin embargo, podemos reconocer en estas pequeñas obras todo el espíritu de Cervantes en cuanto que se plasma en ellas el alma de los personajes como solo él supo construirla, como también en el aprovechamiento de la sátira y del repertorio, el uso de los temas y la concreción de los diálogos.
Elvezio Canónica agrupa estos ocho entremeses considerando las unidades temáticas en dos grupos: los de sátira  social (De la guarda cuidadosa, El vizcaíno fingido, De la elección de los alcaldes de Daganzo y El retablo de las maravillas) y los de tema amoroso matrimonial (El juez de los divorcios, El rufián viudo, llamado Tampagos, De la cueva de Salamanca y El viejo celoso). Nuestro entremés está ubicado en el segundo grupo y desde él haremos nuestra interpretación. 
Esta breve contextualización nos sirve para ajustar algunos asuntos que tendrán que ver con la puesta en escena. Si pensamos que la comunicación teatral tiene una doble articulación desde que nace el texto literario y es leído por el director de la compañía teatral, hasta que es llevado a escena por los actores y recibido por el espectador, es importante que en la primera articulación autor-obra-director teatral, quede claro cuáles son las direcciones en que la obra fue creada para evitar la sobreinterpretación y para definir la propuesta artística.  Porque si bien esta propuesta de trabajo apunta a entrar en la obra por el texto espectacular no debemos dejar de lado el texto literario sino apoyarnos en él para lograr una adecuada complementación.
Una vez que determinamos el rol que jugarán nuestros estudiantes como directores escénicos y elegida la obra dramática nos haremos una pregunta para ubicarnos dentro del género: ¿qué es lo que define a un texto como teatral? Seguramente surgirán muchas respuestas como por ejemplo: que está escrita de forma dialogada y que se señalan los nombres de los personajes; la utilización de las didascalias en donde se dan coordenadas espaciales, de movimientos, sonidos, etc.  Pero si pensamos bien, estas características antes nombradas no hacen a lo teatral. Hay otros textos que se promueven como narrativos (Los asesinos de Hemingway por ejemplo) que tienen características similares y sin embargo no son dramáticos. Para poder reconocer lo teatral utilizaremos un concepto que maneja el director y profesor de teatro argentino Ruben Szuchmacher[footnoteRef:1] y que refiere a todas aquellas marcas que se encuentran en el propio texto literario y que remiten a los sistemas de producción teatral particulares del momento en que fueron escritos. A esa particularidad que define la presencia de lo teatral, él la llama hipótesis de representación. Aquí entran a jugar los elementos constitutivos de la puesta en escena de la que habláramos anteriormente (lo visual, lo sonoro, lo literario y lo arquitectónico) y estudiando cada uno de ellos podremos abordar el texto dramático desde un lugar que tiene que ver estrictamente con lo teatral. [1:  Los conceptos trabajados en este artículo del profesor Ruben Szuchmacher, pertenecen a los apuntes tomados del  curso de Maestría de Historia y Teoría del Teatro de FHCE, que dictara en el  año 2014 en Montevideo.] 

Si observamos nuestro entremés El viejo celoso, ya desde la forma que se eligió para representar el argumento nos da la idea de esa hipótesis de representación, es decir, que sea un entremés hará a la brevedad del conflicto y su pronta resolución, lo personajes deberán estar bien definidos y no habrá ningún retardo ni escena innecesaria. La rapidez del entremés define la teatralidad de toda la obra.  A su vez, la obra que es muy corta, está dividida en doce escenas marcadas por la entrada y salida de los personajes, que le confiere un dinamismo importante en función de la comicidad y la sátira. Esto conlleva a que los personajes estén muy bien definidos desde el principio y que su impronta sicológica esté determinada ya de antemano sin evolución. La sensación que produce en el espectador es de liviandad,  bien interesante de observar. Por otra parte, el conflicto se plantea en el primer parlamento:
LORENZA. Milagro ha sido éste, señora Hortigosa, el no haber dado la vuelta a la llave mi duelo, mi yugo y mi desesperación. Éste es el primero día, después que me casé con él, que hablo con persona de fuera de casa. ¡Que fuera le vea yo desta vida a él y a quien con él me casó! (Cervantes 1963:1081).
De manera explícita encontramos la desesperación en Lorenza y  la presentación de la figura de Cañizares su marido, a través de una pequeña pero eficaz descripción. El ritmo del entremés acompaña a la necesidad de la misma estructura usada por Cervantes.
	Abordemos entonces la primera categoría: el espacio escénico. Podemos definir el espacio escénico como la intersección entre el espacio del espectador y el espacio de los actores, en ese punto medio es que se define la escena teatral. Pavis habla de un espacio dramático que “es un espacio abstracto y que el lector o el espectador debe construir con su imaginación” (Pavis, 2009: 175), pero también define el espacio escénico como “el espacio real del escenario donde se mueven los actores, tanto si lo hacen en el escenario propiamente dicho como entre el público” (Pavis, 2009:175). De la relación de estos dos espacios es que debemos ubicar nuestro trabajo, entre el pensamiento y la materialización. Podemos sugerir algunos espacios que no tienen que ser socialmente configurados para la representación como es el escenario de un teatro, sino que podemos pensar en otros que no han sido diseñados para que se realice un hecho teatral, como por ejemplo, el salón de clase, el patio del liceo, el pasillo o los que se nos ocurra. Lo importante es observar cómo se establece la relación, ese punto de encuentro entre actores y espectadores que definirán nuestro espacio de representación. Así logramos incorporar la mirada del espectador, la idea que se planteaba al principio de teatralidad y que determinará de qué forma es el espacio elegido. El teatro de Cervantes es muy cuidadoso con la espacialidad y por lo tanto es un elemento estructurante de su teatro.
Observemos las marcas que encontramos en el texto para definir los espacios escénicos e incluso la escenografía. En la escena I encontramos a doña Lorenza conversando con Cristina su sobrina y doña Hortigosa, una vecina que propiciará el adulterio.
LORENZA. ¡Digo! Que le vendían el otro día una tapicería a bonísimo precio, y por ser de figuras no la quiso, y compró otra de verduras por mayor precio, aunque no era tan buena. Siete puertas hay antes que se llegue a mi aposento, fuera de la puerta de la calle, y todas se cierran con llave; y las llaves no me ha sido posible averiguar dónde las esconde de noche[footnoteRef:2] (Cervantes, 1963:1083). [2:  Las negritas son mías.] 

	 En este parlamento descubrimos que el espacio en donde vive el matrimonio es muy cerrado, remarcado por la idea de que hay siete puertas entre el aposento y la calle y todas cerradas con llave. Es importante esta indicación espacial al momento de realizar una posible escenografía o un recorrido de los personajes. Por otro lado el espacio queda demarcado a través de toda la obra: Lorenza no sale a la calle, recibe a Hortigosa adentro de la casa, Cañizares conversa con su compadre en la puerta de la casa, Lorenza entra a su habitación y se encierra. Tenemos entonces tres espacios bien delimitados, uno afuera y dos adentro que determinan el juego teatral por ejemplo cuando entra el “amante” escondido o el alguacil y los músicos que llegan de la calle. Se debe pensar que al final de la obra, se canta y se baila en el espacio mayor en que se desarrolla  lo que nos da la pauta de la determinación espacial de los otros recintos menores.
	Como viéramos anteriormente al final de la obra entran músicos, delimitando el segundo elemento a tener en cuenta: las artes sonoras. En el teatro dan cuenta de ellas, las voces de los personajes, los sonidos o ruidos y la música propiamente dicha. En este caso atendemos a los cantos y bailes del final como también a los gritos de Cañizares y principalmente a los de Lorenza al final de la obra que son determinantes del desenlace jocoso.
	Veamos ahora  las artes visuales. Ellas dan cuenta de todo aquello que el ojo percibe en escena tanto por parte del  artista como del espectador (teatralidad). Es importante cuidar al vestuario, las luces y todo lo que tiene que ver con lo escenográfico. Por ejemplo, Lorenza dice:
LORENZA. Que no quiero riquezas, señora Hortigosa; que me sobran las joyas, y me ponen en confusión las diferencias de colores de mis muchos vestidos; hasta eso no tengo que desear, que Dios le dé salud a Cañizares; más vestida me tiene que un palmito, y con más joyas que la vedriera de un platero rico[footnoteRef:3]. No me clavara él las ventanas, cerrara las puertas, visitara a todas horas la casa, desterrara della los gatos y los perros, solamente porque tienen nombre de varón; que, a trueco de que no hiciera esto y otras cosas no vistas en materia de recato, yo le perdonara sus dádivas y mercedes (Cervantes, 1963: 1083). [3:   Las negritas son mías] 


Encontramos en este parlamento un indicio importante para la construcción externa del personaje Lorenza: deberá vestir ricamente pues no le falta nada. Para el sentido de la obra es importante también pues muestra indirectamente la riqueza del viejo esposo y el porqué de su casamiento con él.  La oscuridad de la casa por el encerramiento, es otro aspecto a atender cuando pensemos en la iluminación en escena.
Por último y muy importante, pues es nuestro objeto de estudio, nos encontramos con la literatura en escena que está presente de forma a través de los diálogos de los personajes. La literatura es  quien estructura la narrativa de la obra, quien define la idiosincrasia de cada figura y determina la ideología del espectáculo. Como nos decía Szuchmacher, la dramaturgia es finalmente una categoría literaria. Para el abordaje del texto dramático desde esta propuesta es importante saber que no solo el texto, en este caso del gran Miguel de Cervantes, es fundamental, lo es en la medida que es nuestra motivación; pero también se debe valorar todo aquello que se diga en el intercambio colaborativo de y con nuestros estudiantes, en la mesa de trabajo, las ideas que ellos manifiesten en el proceso de construcción de la puesta en escena. Este aspecto didáctico es de real valor en el sentido de que todos, estudiantes y profesores estaremos hablando un mismo idioma; es una oportunidad única para incorporar la lengua literaria, a partir de una actividad que los involucre y nos involucre. No se trata de forzar al estudiante a que hable como nosotros, “en literatura”, dijeran ellos, sino de reflexionar y concientizar que cualquier persona comprometida con su trabajo, es capaz de manifestar a través del proceso artístico, una forma de literatura. Esta forma de abordar el texto dramático intenta descubrir a través del lenguaje literario la creación individual, la búsqueda de un lenguaje propio, de argumentos propios, porque a través de la literatura podemos materializar imágenes e ideas que hacen a nuestra identidad. 
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