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Un niño








			Una vez un niño fue a la escuela.

			Él era bien pequeño y la escuela era bien grande, pero cuando el niño vio que podía ir a su clase caminando directamente de la puerta de afuera, él se sintió feliz y la escuela no le pareció tan grande así.

			Una mañana, cuando hacía poco que él estaba en la escuela, la maestra dijo: 
—Hoy vamos a hacer un dibujo. 
—Bien —pensó él. A él le gustaba dibujar. 
Él podía hacer todas las cosas: leones y tigres, gallinas y vacas, trenes y barcos...  
Y tomó su caja de lápices y comenzó a dibujar. 

			Pero la maestra dijo: —¡Esperen! ¡No es hora de comenzar!  
Y él esperó hasta que todos estuviesen listos. 
—Ahora —dijo la maestra— vamos a dibujar flores. 
—Bueno —pensó el niño. A él le gustaba dibujar flores.  
Y comenzó a hacer bonitas flores con lápiz rojo, naranja, azul. 
Pero la maestra dijo: —¡Esperen! Yo les mostraré cómo se hacen. 
—¡Así! —dijo la maestra, y era una flor roja con tallo verde. 
—¡Ahora sí! —dijo la maestra—. Ahora pueden comenzar.

			El niño miró la flor de la maestra y luego miró la suya.  
A él le gustaba más su flor que la de la maestra. 

			Pero él no reveló eso.  
Simplemente guardó su papel e hizo una flor como la de la maestra.  
Era roja, con el tallo verde.

			Y luego, así, el niño aprendió a esperar.  
Y a observar.  
Y a hacer las cosas como la maestra.  
Y luego él no hacía las cosas por sí mismo. 
Entonces sucedió que el niño y su familia se mudaron para otra casa, en otra ciudad, y el niño tuvo que ir a otra escuela.

			Esa escuela era mucho más grande que la primera.  
Para llegar a su sala él tenía que subir la escalera y seguir por un corredor para finalmente llegar a su clase.

			Y justamente el primer día que él estaba allí la maestra dijo: 
—Hoy vamos a hacer un dibujo. 
Bien —pensó el niño, y esperó a la maestra para que le dijera cómo hacerlo. 

			Pero ella no dijo nada, casi no se sentía en la sala.

			Cuando se acercó al niño ella dijo:
—¿Tú no quieres dibujar? 
—Sí —dijo el niño—, pero, ¿qué vamos a hacer? 
—Yo no sé hasta que tú lo hagas —dijo la maestra. 
—¿Cómo lo haré? —preguntó el niño. 
—¿Por qué? —dijo la maestra—, de la manera que tú quieras. 
—¿Y de cualquier color? preguntó él—. De cualquiera —dijo la maestra.
—Si todos hicieran el mismo dibujo y usaran los mismos colores, ¿cómo yo podría saber quién hizo qué? ¿Y cuál es de quién? 
—Yo no sé —dijo el niño.  
Y comenzó a hacer una flor roja, con el tallo verde.

			HELEN BUCKLEY

			



INTRODUCCIÓN

			Pedagogía Teatral: metodología activa en el aula, es en primer término, una versión actualizada de la edición Manual de Pedagogía Teatral publicado en 1996, el cual fue elaborado a partir de la sistematización realizada por la autora, entre los años 1982 y 1996, ejerciendo e investigando como pedagoga teatral.

			En segundo término, es una nueva versión de la edición ampliada del año 2005, que presenta en el capítulo denominado Anexos, un renovado Anexo Nº3, el cual evidencia en esta cuarta edición, la recopilación realizada junto a lo/as integrantes de la Compañía La Balanza: teatro y educación, entre 1993 y el año 2018, siempre buscando aplicar el marco teórico-práctico de la pedagogía teatral y concretar el uso de la expresión dramática, como metodología activa en el aula, en el sistema escolar chileno. El mencionado capítulo Anexos, compuesto por cuatro anexos pedagógico-teatrales, tiene como objetivo apoyar las tres áreas de inserción de la pedagogía teatral en el sistema educativo chileno actual, orientado por el marco curricular de la Reforma Educacional implementada desde el año 1990 en adelante. 

			La nueva edición de esta propuesta teórico-práctica, ampliada y enriquecida con la investigación y experiencia pedagógica de un equipo multidisciplinario, busca estimular y desarrollar la capacidad en el lector de poner en práctica la pedagogía teatral como metodología activa en el aula, sugiriendo orientaciones concretas para implementar estrategias de trabajo que relacionen el arte del teatro con la educación.

			El propósito es que esta nueva versión del texto Pedagogía Teatral: metodología activa en el aula sea una guía de referencia y apoyo, que ofrezca a los docentes un enfoque pedagógico teatral, de divulgación en el plano teórico y de apertura en el práctico, que los capacite para aplicar la expresión dramática (instrumento metodológico) al interior del sistema escolar (educación formal), ya sea como asignatura en sí misma, como herramienta pedagógica al servicio de un sector curricular, en lo relativo a los objetivos fundamentales transversales, y/o como programa diferenciado de artes escénicas (teatro y danza) para tercero o cuarto año de enseñanza media, según lo estipula la Reforma Educacional en curso. Así mismo, pretende servir de soporte a la implementación de talleres de teatro vocacionales al exterior del sistema educativo (educación no formal) e interactuar con la dimensión terapéutica de la pedagogía teatral como taller y/o asignatura de expresión artística para los programas de salud mental y educación especial.

			Siempre enfocado desde la perspectiva del teatro y la educación por el arte, el libro está dirigido especialmente a los pedagogos teatrales, profesores de enseñanza básica y media, de educación especial, educadores de párvulos, actores y actrices profesionales, monitores populares y culturales, psicólogos, terapeutas y asistentes sociales, que se interesen en el desarrollo de la capacidad artístico creativa de sus estudiantes y/o pacientes como vehículo para impulsar la actividad expresiva y teatral dentro de la comunidad en la que se encuentran insertos.

			Pedagogía Teatral: metodología activa en el aula permite planificar actividades teatrales que abarquen las diferentes categorías de los dominios cognitivo, sicomotriz y afectivo, respectivamente. Propone, además, un espacio para iniciar en la práctica teatral tanto a docentes como estudiantes, abriendo un campo de investigación sobre la formación de pedagogos teatrales y la función de estos profesionales especializados, como nexos entre la educación, el teatro y nuevas estrategias educativas del siglo XXI.

			El texto persigue que el universo escolar y adulto accedan de forma progresiva al aprendizaje de la técnica teatral, desarrollando la capacidad afectiva para expresar sus intereses particulares y grupales, mediante su participación activa en juegos personales, proyectados, dirigidos, dramáticos, improvisaciones, dramatizaciones de obras teatrales, narraciones literarias, obras musicales, plásticas y/o poéticas, descubriendo en la expresión escénica los beneficios de la creatividad y del mundo afectivo personal.

			En otras palabras, busca estimular el interés de las personas por explorar sus capacidades, vivencias y potencialidades expresivas en el desarrollo y la muestra de un trabajo artístico teatral, que constituya un aporte, tanto para su realización individual como para su comunidad.

			A modo de síntesis, el libro entrega:

			
					Antecedentes generales de la pedagogía teatral.

					Conocimientos teórico-prácticos de las cuatro etapas del juego en el niño/a, pre-adolescente, adolescente y adulto.

					Una estrategia de trabajo para desarrollar, mediante ejercicios prácticos individuales y colectivos, el movimiento, la voz y la actuación en relación a la pedagogía teatral.

					Una metodología que permite conocer y poner en práctica, sobre la base de una sesión de expresión dramática, los elementos constitutivos de la pedagogía teatral.

					Una pauta de trabajo que permite conocer y poner en práctica, sobre la base de una obra dramática escogida para su estudio y representación, los elementos constitutivos del arte teatral.

					Elementos para fomentar la capacidad de descubrir en el teatro de calidad artística una posibilidad de desarrollar integralmente a los propios estudiantes, motivando el conocimiento de sus aptitudes y cualidades, en pos de formar individuos íntegros y creativos, que aporten con su expresión a la comunidad en la cual se encuentran insertos.

					El capítulo Anexos, que en esta edición presenta estructuras metodológicas distribuidas en cuatro anexos sobre temas relevantes para concretar el uso del teatro en la educación mediante la Pedagogía Teatral, cuales son: Transversalidad (Objetivos Fundamentales Transversales O.F.T.; Unidades de Orientación y Jefatura de Curso), Sectores Curriculares (Lenguaje y Comunicación; Matemáticas e Historia y Ciencias Sociales), Plan Diferenciado de Artes Escénicas para Tercero o Cuarto Año de Enseñanza Media (Teatro y Danza) y Dimensión Terapéutica (Necesidades Educativas Especiales).

			

			Pedagogía Teatral: metodología activa en el aula permite sustentar el desarrollo de proyectos educativos que modifiquen los planteamientos tradicionales con que la educación ha desplazado los programas artísticos, entendiendo la expresión dramática como un aporte para responder a la diversidad de intereses, necesidades y expectativas de los estudiantes. El texto busca ser un recurso para flexibilizar los programas y objetivos de la educación chilena, ampliando los criterios con que los pedagogos enfrentan, planifican y desarrollan su actividad docente. Finalmente, el libro pretende facilitar la implementación en el aula, a nivel de educadores y pedagogos teatrales, de la Reforma Educacional y del Programa de Estudio de Artes Escénicas (Teatro y Danza) para Tercero o Cuarto Año de Enseñanza Media, contenido en la Formación Diferenciada del Área Científico-Humanista, aprobado en el año 2002.

			



FUNDAMENTACIÓN TEÓRICA

			



FUNDAMENTACIÓN TEÓRICA

			MARCO DE REFERENCIA

			La pedagogía teatral surge en Europa como respuesta educativa a la necesidad de renovar metodologías que optimizaran el proceso de aprendizaje, profundamente alterado por la primera y segunda guerra mundial y sus consecuencias en el orden social, cultural, político, religioso, ético y económico desde inicios del siglo pasado hasta hoy. Dicho campo de acción pedagógica se constituye como un aporte metodológico para apoyar el proceso de transición, desde la concepción conductista imperante durante el siglo XX, hacia una visión constructivista de la educación, característica del siglo XXI y su diversidad.

			Como cualquier propuesta inserta en la sociedad y que involucra el desarrollo de las personas, la pedagogía teatral ha experimentado, como disciplina, cambios evolutivos que se materializan en cuatro tendencias importantes con acentos característicos, que se superponen y diferencian desde sus primeras manifestaciones hasta hoy. 

			
					Tendencia neoclásica, caracterizada porque la enseñanza de la técnica y la tradición del arte del teatro ocupan el sitio de honor. El estudiante de teatro es convocado con el mayor rigor académico y profesional a desarrollar las materias, teóricas y prácticas, involucradas en el arte de actuar. Se caracteriza por desarrollar técnicamente, a nivel corporal, vocal y emocional, el talento o las condiciones naturales del estudiante para ser actor o actriz. En esta tendencia prima el resultado artístico, a nivel técnico-teatral, el concepto de éxito y el sentido de profesionalización del oficio.

					Tendencia progresista liberal, para la que resulta medular atender el desarrollo afectivo de las personas. El participante es estimulado a utilizar libremente su capacidad de juego dramático para crear y expresar su individualidad como persona. Se caracteriza por entender la expresividad como una cualidad propia del ser humano. Trabaja a partir del deseo y la necesidad genuina del estudiante de volcar hacia fuera la propia emotividad, independiente de que dicha capacidad expresiva natural tenga la obligación de adquirir un nivel artístico-teatral determinado.

					Tendencia radical, la que se caracteriza por acentuar la importancia de la pedagogía teatral como vehículo transmisor de ideas, como agente de cambio capaz de orientar las decisiones de un sistema educativo, religioso, político, cultural, ético y/o económico, utilizando como recurso expresivo el teatro. Los pedagogos teatrales o monitores culturales se entienden, desde la perspectiva radical, como facilitadores activos de cambio de las sociedades en donde se encuentran insertos. En lo referente al sistema escolar, la tendencia radical se explicita cuando los docentes utilizan el juego, la expresión dramática y/o el teatro como herramienta pedagógica para sectores curriculares.

					Tendencia del socialismo crítico, cuyo acento característico está en la importancia de incorporar la noción de entorno y diversidad para orientar el trabajo docente. Esta mirada, reflexiona en torno a la necesidad de asumir tanto el interés genuino del estudiante, incluidas las personas con cualquier tipo de discapacidad, por expresar su emotividad, como el rol cultural del teatro en una sociedad, diferenciándose el nivel artístico-teatral a partir del grado de profesionalización que el participante quiera y pueda alcanzar. El rol social y crítico articulado por el teatro cuando cumple una función en relación a otro y su entorno, lidera esta tendencia, cuya visión orienta el quehacer pedagógico-teatral de esta propuesta.

			

			En este largo recorrido, que abarca desde los inicios del siglo XX hasta las primeras décadas del siglo XXI, la pedagogía teatral se ha caracterizado por buscar en el teatro y particularmente en el juego dramático, un nuevo recurso de aprendizaje, motivador de la enseñanza, mediador de la capacidad expresiva, contenedor de la diferencia y de la diversidad, instancia de salud afectiva, de desarrollo personal y especial proveedor de la experiencia creativa. El teatro se estructura como el soporte que permite enseñar el territorio de los afectos, volcando su aporte artístico en el campo educacional, para lograr, en conjunto, el objetivo de volver más creativo el proceso de aprendizaje y el universo familiar, docente y estudiantil.

			Para cerrar esta reseña introductoria, es interesante reparar en el origen etimológico de la palabra didaskalia, utilizada en el teatro griego para designar el montaje escénico, ya que deja de manifiesto que, desde siempre, el teatro y la educación han caminado estrechamente unidos. Didaskalia significa enseñar la obra al coro encargado de ejecutarla. Esto implica que, en Grecia, cuando un director dirige una obra, simultáneamente un pedagogo la enseña.

			Dado que el primer agente de cambio en el aula es el profesor/a, y que resulta imposible modificar la educación sin su apoyo, se acoge para el marco teórico-práctico de la pedagogía teatral presentado en este texto, el concepto de mediador/a del proceso de aprendizaje, propuesto por el educador Reuven Feuerstein.

			Dicho facilitador del proceso de aprendizaje, se entiende como un maestro-actor/actriz que se encuentra al servicio del proceso creativo de un grupo humano. Una persona capaz de asumir la diferencia y la unicidad de sus estudiantes, para luego otorgar y reconocer autoridad al fenómeno educativo que se produce cuando 
co-existen una tierra fértil (el estudiante, equivalente al 50%) y una buena semilla (el facilitador, equivalente al otro 50%).

			De esta manera y gracias a esta figura docente, se articula por un acto de afectividad humana, el proceso creativo del aprendizaje, que, al igual que la creación, es un acto de valentía.

			ÁREAS DE INSERCIÓN

			Actualmente en Chile, la pedagogía teatral encuentra su inserción en tres campos de acción:

			Al interior del sistema educativo (educación formal):

			
					Como herramienta pedagógica para apoyar contenidos y objetivos fundamentales transversales de otros sectores curriculares, tales como: lenguaje y comunicación, matemáticas, idiomas, educación física, historia y geografía, orientación, entre otros. El docente introduce el juego dramático y/o el teatro en el sector curricular donde considere necesario y pertinente para apoyar los contenidos de la materia específica, buscando activar y volver más ameno el proceso de aprendizaje de los estudiantes. Para evidenciar, en términos prácticos, la concreción de la pedagogía teatral como herramienta pedagógica para los sectores y subsectores curriculares, el docente puede recurrir al Anexo Nº 2 del capítulo Anexos contenido en la presente edición. 



					Como Asignatura de Expresión Dramática en sí misma, que, como arte en funcionamiento, pretende lograr un desarrollo integral de los estudiantes, a través de los objetivos fundamentales transversales, en cuanto a estimular sus aptitudes expresivas, capacidades afectivas y habilidades sociales, con el objeto de contribuir a la formación de personas íntegras y creativas. Para orientar, a nivel práctico, la concreción de la expresión dramática como asignatura, el docente cuenta con 16 sesiones de expresión dramática secuenciadas a partir de las etapas de desarrollo del juego y con el material presentado por el Anexo Nº1 del capítulo Anexos contenido en la presente edición.



					Como Programa de Estudio de Artes Escénicas (Teatro y Danza) para Tercero o Cuarto Año de Enseñanza Media, contenido en la formación diferenciada del área científico-humanista de la Reforma Educacional de 1990. Dicho programa fue elaborado por la Unidad de Currículum y Evaluación del Ministerio de Educación acorde con las definiciones del marco curricular de Objetivos Fundamentales y Contenidos Mínimos Obligatorios de la Educación Media, definido en el Decreto Nº 220, de mayo de 1998. El mismo ha sido aprobado por el Consejo Superior de Educación, para ser puesto en práctica, por los establecimientos que elijan aplicarlo, a partir del año escolar del 2002. Para complementar la metodología presentada por el Plan Diferenciado de Artes Escénicas del Ministerio de Educación, el docente puede apoyarse en el renovado Anexo Nº3 del capítulo Anexos contenido en la presente edición. 



			

			Al exterior del sistema educativo (educación no formal): 

			Se constituye como Taller de Teatro Vocacional, el cual posibilita la participación creativa, contribuye al desarrollo y a la realización individual y colectiva, enriquece los códigos de comunicación y brinda nuevas formas de establecer una interacción entre los estudiantes y su comunidad, logrando todo lo anterior mediante la preparación y presentación de un montaje teatral. 

			Para ampliar el material necesario para desarrollar un Taller de Teatro Vocacional, el docente puede recurrir al Plan Diferenciado de Artes Escénicas y al Anexo Nº3 del capítulo Anexos contenido en la presente edición.

			En la dimensión terapéutica: 

			Se desarrolla como Taller de Expresión Artística, en donde el teatro no constituye un fin en sí mismo, sino que se articula como apoyo y medio de integración social. Trabaja con las áreas deficitarias del campo físico, psíquico y/o mental de las personas con discapacidad, ayudándolas a comprender su limitación para revalorarse e intervenir en la sociedad desde su diferencia y unicidad. En esta dimensión, se busca que el acto creativo signifique capacidad de aceptación de la propia diversidad para recuperar el sentido de vida y la autoestima de las personas con discapacidad. 

			Para orientar, desde la práctica, la concreción del Taller de Expresión Artística en el universo de las Necesidades Educativas Especiales, el docente puede utilizar como base las 16 sesiones de expresión dramática secuenciadas a partir de las etapas de desarrollo del juego, como también referirse al Anexo Nº4 del capítulo Anexos contenido en la presente edición.

			PRINCIPIOS

			Cualquiera sea su forma de inserción y su objetivo en el proceso educativo, el presente marco teórico-práctico, desarrollado durante más de tres décadas de práctica educativa, constata que la pedagogía teatral tiene como ejes centrales, los siguientes principios:

			
					Ser una metodología activa que trabaja con todo lo relativo al mundo afectivo de las personas.

					Priorizar el desarrollo de la vocación humana de los individuos por sobre su vocación artística, es decir, debe entenderse como una disciplina articulada para todos y no solo para los más dotados como futuros actores o actrices.

					Entender la capacidad de juego dramático del ser humano como el recurso educativo fundamental y el punto de partida obligatorio para cualquier indagación pedagógica. Dicho en otras palabras, el teatro no es un fin en sí mismo, sino un medio al servicio del estudiante.

					Respetar la naturaleza y las posibilidades objetivas de los estudiantes según la etapa de desarrollo del juego que les corresponde, estimulando sus intereses y capacidades individuales y colectivas en un clima de libre expresión.

					Entender la herramienta como una actitud educativa más que como una técnica pedagógica. Vivenciar la educación artística como un estado del espíritu; y el impulso creativo, como un acto de valentía.

					Privilegiar el proceso de aprendizaje (lo artístico-expresivo) por sobre el resultado (lo técnico-teatral).

			

			ESTRUCTURAS BÁSICAS DE LA PERSONALIDAD

			Por lo general, hacer una reflexión referida a la personalidad humana y sus características siempre contiene el riesgo de resultar incompleta y parcial, ya que la complejidad del tema impide abarcar la totalidad del universo. Sin embargo, abordada desde la perspectiva de la metodología de la expresión, hay pautas universales que pueden resultar de gran utilidad para el pedagogo teatral. 

			Es sabido que apenas el niño/a adquiere conciencia de un mundo extraño a sí mismo quiere poseerlo y que al no poder lograr dicho deseo se rebela liberando su carga de frustración, a través de la imaginación, la magia y el juego. Aquí se genera en el hombre y la mujer la capacidad de creación artística que, tomando la forma de juego, de expresión lúdica, resulta ser una compensación imaginativa de sus razonamientos, experiencias y afectos. El juego es, en definitiva, el espacio donde las personas reconstituyen todas aquellas escenas que presenciaron en su infancia, escenas primitivas en las cuales participaron sin poder tomar parte.

			Tanto en el juego como en la creación artística, resulta característico que una imagen aportada por el mundo exterior sirva de soporte para revelar y expresar un estado del espíritu que tiene diferentes fuentes. Al estimular la capacidad lúdica se puede facilitar el proceso de salida de la infancia, ya que todo preexiste en el niño: la forma de su inteligencia, su voluntad de acción, su estructura muscular, su sexualidad, entre otros aspectos. Todo lo esencial para el desarrollo afectivo y creativo del individuo se instaura en sus primeros años, aquellos que no incluyen aún la conciencia de vida familiar ni la vivencia escolar. Estas funciones pueden regularse gracias al juego, ya que, en definitiva, éste se articula como una compensación artística a la frustración afectiva. 

			Sin desconocer la amplia gama de diferenciaciones sicológicas relativas al desarrollo expresivo de la personalidad y buscando aportar mediante una referencia accesible y aplicable por cualquier docente al universo chileno, resulta de gran utilidad recordar el planteamiento de Dobbeleare —sicólogo, fisiólogo, médico y actor—, gestor de la metodología de la expresión, referente a que existen dos estructuras básicas de desarrollo de la personalidad en el ser humano: una llamada por exceso y la otra, por omisión. 

			Cabe señalar que ambos tipos de desarrollo se manifiestan tanto en hombres como en mujeres y que su nominación (exceso-omisión) carece de juicios de valor ético moral, centrando el ejercicio de la pedagogía teatral en ayudar a transitar a las personas desde una estructura hacia la otra, para así facilitar el proceso de su desarrollo expresivo personal y social. 

			Personalidad desarrollada por exceso, estructura que comparten la minoría de las personas, es propia de individuos de personalidad firme y clara, que, heridos en sus afectos y en su capacidad de insertarse en el mundo, se encierran en sí mismos, negándose, en adelante, a participar en una sociedad que evalúan como injusta o insuficiente. Es usual que estas personas desarrollen una coraza de auto-suficiencia para protegerse del desafío que les plantea el crecer en sociedad. 

			Personalidad desarrollada por omisión, estructura propia de la gran mayoría de las personas, que, al sufrir dificultades para descubrir y hacer suya la trama de la propia personalidad, tienden a resolver su problema afectivo imitando la realidad que observan. Les resulta difícil indagar en lo individual, ya que esa característica particular puede atentar, en su diferencia, contra los esquemas sociales establecidos por el propio entorno, referentes impuestos que no se sienten capaces o no están dispuestos a transgredir.

			ETAPAS DE DESARROLLO DEL JUEGO

			Desde 1982 hasta hoy, se constata la capacidad de evolución del juego en el ser humano y de las características que adopta al cruzar las cuatro etapas de desarrollo, desde el nacimiento hasta la edad adulta, en las cuales se basa la metodología de la expresión y, en consecuencia, el marco teórico de la pedagogía teatral presentado en esta propuesta. 

			Coincidiendo con un estudio sistematizado por el pedagogo teatral inglés Peter Slade, referido a las etapas de desarrollo del juego en ambos sexos, y buscando contribuir al enriquecimiento de las imágenes creativas de nuestro universo escolar chileno, se propone segmentar el desarrollo del juego en ocho etapas, dos sub-etapas por cada etapa. 

			Este esquema referencial que abarca desde los 0 a los 25 años, está apoyado en el trabajo en terreno y traduce la evolución del juego de niños, pre-adolescentes, adolescentes y adultos chilenos. 

			El objetivo principal es otorgarle al docente un soporte teórico que traduzca las diferentes formas que adopta el juego para que potencie, motive e incremente con libertad y conocimiento teórico-práctico, la capacidad lúdica de sus estudiantes.

			ETAPA I (0 A 5 AÑOS)

			Primera sub-etapa (de cero a tres años): se caracteriza por el juego personal, el cual se reconoce porque el niño/a está completamente absorto en lo que está haciendo. Se trata de una vigorosa forma de concentración infantil que sustenta sus primeras manifestaciones expresivas. Es una actitud creativa individual, solitaria y ensimismada que excluye la necesidad de público. Asimismo, es relevante entender que en esta sub-etapa todo lo artístico-expresivo, está vinculado al desarrollo de alguna destreza corporal, vocal y/o emocional. Por ello, resulta especialmente importante potenciar el juego personal ya que existe una relación proporcional entre dicha forma de juego en la primera infancia y la capacidad creativa de las personas cuando adultas. 

			Segunda sub-etapa (de tres a cinco años): se caracteriza por el juego proyectado, el cual se reconoce porque el niño/a experimenta la necesidad emocional de comunicarse y compartir con otro para jugar. Potencia la concientización social a través del juego y persigue desarrollar la distinción entre ritmo y compás, tanto a nivel físico como verbal. Resulta medular señalar el beneficio que significa que la actividad lúdica se realice en círculo, ya que a esta edad los niños simplemente son lo que juegan y, por ello, aún no son capaces de reconocer y articular, en forma consciente y creativa, el sentido de frontalidad escénica.

			ETAPA II (5 A 9 AÑOS)

			Primera sub-etapa (de cinco a siete años): se caracteriza por el juego dirigido, el cual se reconoce porque el niño/a acepta la interacción de un tercero que orienta el sentido del juego con el fin de desarrollar habilidades y destrezas específicas. Es positivo potenciar la capacidad de imitación como referente básico, mediante la introducción de experiencias personales en la actividad lúdica, con el fin de volver consciente la diferencia entre realidad y fantasía. Es importante que el juego dirigido mantenga un equilibrio entre la acción y el desarrollo del lenguaje. Asimismo, resulta fundamental entender que fomentar y recurrir a la economía y sencillez de recursos materiales en esta sub-etapa es decisiva para desarrollar la capacidad creativa.

			Segunda sub-etapa (de siete a nueve años): se caracteriza por el juego dramático, el cual se define como la práctica colectiva que reúne a un grupo que improvisa a partir de un lugar y/o tema. La actividad escénica apunta a tomar conciencia y practicar el concepto de personificación o rol, buscando provocar una liberación corporal y emotiva tanto en el juego como en la vida personal de los participantes. Debe estimular el uso y el descubrimiento del espacio con el fin de desarrollar la capacidad de abstracción mediante los conceptos de trayectoria, equidistancia, profundidad, perspectiva y frontalidad escénica. En esta sub-etapa se introducen los grandes temas arquetípicos del inconsciente colectivo, como son, según Carl Gustav Jung: el ser (vida), lo femenino (maternidad), lo masculino (paternidad), lo heroico (bien), el adversario (mal), el viaje (muerte) y la transformación (cambio). Asimismo, se desarrollan diversos símbolos recurrentes al investigar el sentido espacial individual y colectivo, tales como: el punto, la recta, la cruz, el ángulo, el círculo, el triángulo, el cuadrado, el rectángulo, la espiral, el zig-zag, los movimientos curvos y rectos, entre los más importantes.

			ETAPA III (9 A 15 AÑOS)

			Primera sub-etapa (de nueve a doce años): se caracteriza por el juego dramático, que apunta, en forma cada vez más evidente, a la toma de conciencia de los mecanismos y conceptos fundamentales del teatro, tales como tema o argumento, personaje, situación, diálogo, conflicto y desenlace. Es importante respetar la pandilla o grupo, generalmente del mismo sexo y estructurado en torno a un líder fuerte de personalidad desarrollada por exceso, que aglutina casi siempre a pares desarrollados por omisión con una enorme necesidad de pertenencia y diferenciación. Los conceptos de unidad y amistad caracterizan esta sub-etapa, anclada en la pubertad y en el trabajo diferenciado por sexos. Es fundamental estimular la sensibilidad y el respeto grupal para equilibrar la naciente capacidad crítica propia de la edad.

			Segunda sub-etapa (de doce a quince años): se caracteriza por la improvisación, definida como una “técnica de actuación donde el actor/actriz representa algo imprevisto, no preparado de antemano e “inventado” al calor de una acción” (Patrice Pavis, semiólogo teatral). Mediante esta forma de juego el preadolescente experimenta modelos de identificación personal que le permiten construir y afianzar su personalidad. Asimismo, le facilita potenciar su capacidad creativa profundamente afectada por los cambios psicológicos y corporales propios de la edad. Busca la integración con el sexo complementario a través de creaciones colectivas, lo que le permite reforzar su concepto de teatralidad, utilizando escenario, vestuario y maquillaje para denotar, en forma categórica, la diferencia entre ficción y realidad. Existe una gran atracción por lo coreográfico, por la escritura y particularmente por las formas del estilo que se expresa como teatro realista.

			ETAPA IV (15 A 25 AÑOS)

			Primera sub-etapa (de quince a dieciocho años): se caracteriza por la dramatización, definida como “la interpretación escénica de un texto, utilizando escenario y actores para instalar la situación” (Patrice Pavis, semiólogo teatral). La dramatización ha sido superficialmente asociada al concepto de sketch, palabra inglesa que significa “esbozo” y que “es una pieza mínima que presenta una situación generalmente cómica, representada por un pequeño número de actores, sin preocuparse de caracterizar de manera profunda…” (Patrice Pavis, semiólogo teatral). Sin embargo, si reemplazamos el concepto por dramatización, encontramos una forma de juego que sirve de soporte para que el adolescente experimente nuevos modelos de identificación personal y exponga su permanente sensación de carencia, que no logra identificar como algo propio de la edad. Generalmente busca representar su inconformismo con el sistema que lo rodea a través de la escenificación de conceptos abstractos, tales como la incomunicación, el amor, el abandono, la traición, el consumismo, la violencia, la libertad, la droga, el aborto, entre los más recurrentes. Por esta razón, se siente profundamente interpretado por las formas no realistas abstractas, virtuales, conceptuales, multimediales, digitales y expresionistas. La dramatización es un “marco legal” para conocer, experimentar, expresar y educar las emociones y los afectos contenidos en su personalidad en desarrollo. En esta sub-etapa se pueden potenciar los grandes ideales, proyectos y preguntas existenciales, y resulta significativo motivarlos a que se refieran especialmente a sus intereses vocacionales. 

			Segunda sub-etapa (de dieciocho a veinticinco años): se caracteriza porque el joven adulto quiere hacer teatro, definido como el arte de poner en escena un texto utilizando escenario, director, actores/actrices, escenografía, vestuario, utilería, maquillaje, máscaras, acrobacia, música y efectos especiales para instalar el discurso escénico. Se busca incrementar el acervo cultural, potenciar el desarrollo personal, descubrir las relaciones sociales y ampliar la capacidad estética. Participar en un proyecto teatral ahora constituye un marco legal para investigar, imaginar y experimentar su futura inserción en la sociedad mediante la interpretación de personajes cuya construcción responde a diferentes modelos. Dado que el joven adulto tiene un claro concepto de teatralidad, requiere de todo el rigor técnico-profesional que su afición le permita desarrollar. 

			DIFERENCIAS ENTRE JUEGO DRAMÁTICO Y TEATRO

			Resulta fundamental referirse a las marcas que diferencian el teatro del juego dramático, ya que le permitirán al docente velar por los principios de la pedagogía teatral y reconocer con claridad su campo de acción. 

			Es importante acotar que no existen categorías de valor entre ambos y que, normalmente, el ser humano transita desde el juego dramático al teatro a medida que crece y se desarrolla como individuo.
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