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Cómo abordar la representación de Romeo y Julieta




      


    




    

      Es evidente que el lenguaje audiovisual es hoy más importante que nunca como fenómeno de comunicación.




      El teatro de arte, como parte de tal fenómeno, hace confluir, además del dramaturgo presente en el texto (en este caso nada menos que Shakespeare), al director, al escenógrafo, al vestuarista, al iluminador, a técnicos y actores. Es un complejo proceso colectivo de estudio, reflexión y experimentación para encontrar la forma expresiva estética que mejor proyecte la visión de mundo que se deba transmitir.




      Por ello, las personas que ponen en escena la obra deberán basarse en sus conocimientos, experiencias y capacidades para penetrar las múltiples dimensiones de aquélla y poder comunicar al espectador sus contenidos sociales, psicológicos, filosóficos, morales, estéticos, etc.




      Sin embargo, no es necesario ser un artista profesional para lograr tales objetivos. Basta contar con un buen guía y un grupo bien dispuesto para conseguirlo.




      Aquí daremos pautas que puedan señalar el camino para esta apasionante empresa.1




      




      La referencia histórica




      Primeramente debemos especificar el momento histórico-cultural en que se desenvuelven los personajes que configuran la historia. Éste determina sus motivaciones, valores, condiciones materiales, actitud ante la vida, formas y maneras de relacionarse con los demás. El teatro muestra siempre al hombre inserto en una determinada sociedad; y sólo el conocimiento de ésta nos permite captar los móviles y las fuerzas que determinan su comportamiento en ella. Sin esta referencia histórica, Romeo y Julieta podría parecer simplemente una romántica historia de amor, algo que hoy no podría ocurrir y que, por lo tanto, deja frío al espectador. Pareciera, así, que no está dando cuenta ni de un momento de la vida del hombre, ni de aquellos factores cuya validez trasciende a una época determinada. Si nos remitimos, en cambio, al pasado, nos daremos cuenta cómo esa rígida estructura social, que incluía el poder indiscriminado de los padres sobre los hijos, lleva a dos jóvenes a las más trágicas consecuencias.




      No se trata, por lo tanto, de estudiar datos o hechos hisóricos aislados, sino que de conocer las normas sociales que prevalecían en la época de la obra, de modo que podamos comprender la conducta de sus personajes y el punto de vista del autor sobre el mundo que le rodeaba. Esto nos permitirá, además, establecer analogías con situaciones y conductas de nuestro tiempo.




      Discutir con el grupo de participantes estas analogías traerá un intercambio de ideas y experiencias que revitalizará la comprensión del conflicto, creará un ambiente de participación colectiva a través de un auténtico diálogo con la obra, se indagará en nuestro propio mundo, se romperá una actitud pasiva ante los grandes clásicos como meros espectadores de hechos que ya no nos incumben, y se despertará una percepción sensible del hecho dramático, tan necesaria para su posterior puesta en escena. De aquí la importancia que el director-guía entregue al grupo la información adecuada, y sepa conducir el diálogo de manera que sus integrantes vayan descubriendo lo que el autor quiso decir y lo que ellos quieren transmitir con la obra, en base a sus experiencias. Si se trata de un grupo de jóvenes, Romeo y Julieta –que trata de sentimientos juveniles– será una obra viva, que refleja agudamente muchas de sus inquietudes.




      La estructura dramática




      La narración dramática, diferente al cuento y a la novela, está constituida por elementos específicos que deberemos descubrir en la obra. Esto permitirá que haya claridad y nitidez en su puesta en escena, que el espectador pueda seguir fácilmente el desarrollo del tema, y, finalmente, que el director pueda dar las indicaciones necesarias para que se logre tal fin.




      Al comenzar la acción de Romeo y Julieta, ya en su primera escena, nos encontramos en plena ciudad italiana de Verona, en la plaza, donde se evidencia el hecho de que hay dos familias principales que se odian y que están dispuestas a agredirse en cualquier momento. Esta es la situación base en que se insertan los personajes. Luego vemos cómo dos jóvenes, uno de cada familia, se enamoran y se casan. Hasta ese momento todavía no hay conflicto, pero sabemos que en cualquier momento éste se puede desatar. Nos encontramos, pues, en un estado de equilibrio precario.




      En el acto tercero, la acción vuelve a la plaza. Allí Romeo mata en un duelo a Teobaldo, primo de Julieta, y debe huir del castigo del Príncipe de la ciudad. Se ha roto de esta manera el equilibrio precario y se da paso al conflicto, desencadenándose la acción, sin la cual no hay género dramático; ésta parte, pues, de una circunstancia que se denomina punto de ataque.




      Los personajes se insertan ahora en esta nueva situación. Protagonistas y antagonistas luchan como fuerzas equiparadas, evidenciándose sus diferentes intereses, valores y objetivos. Estos distintos objetivos determinarán sus respectivas conductas a lo largo de la obra, por lo que deben estar muy claros tanto para el director como para los actores que los interpretan, y jamás se deberán perder de vista, a riesgo de distorsionar la actuación y el sentido de la proposición dramática. Asistimos, luego, a la agudización del conflicto, que es la progresión dramática. Ésta es impulsada por las partes en conflicto que luchan por la consecución de sus objetivos contrapuestos, reforzada por algunos hechos. En el caso que nos atañe, el destierro de Romeo, la imposición de Julieta de casarse con Paris.




      La decisión de Julieta de tomar el brebaje que le ofrece Fray Lorenzo como única salida a la situación que la envuelve y que le impide encontrarse con su amado, nos lleva al clímax de la obra.




      La muerte trágica de los protagonistas en la tumba, revierte la situación y da origen a un nuevo equilibrio, también precario.




      Es importante que este análisis sea compartido con el grupo, que entre todos vayan contando el argumento de la obra, escena por escena, descubriendo lo que ocurre en cada una de ellas. Se debe seguir la historia de cada personaje; distinguir la trama principal de las secundarias; recomponer el argumento con las propias palabras de los integrantes; comentar cada personaje a la luz de lo que hace, dice, piensa, percibe. Así, poco a poco, todos se irán adueñando de la obra, aprehendiéndola. Hay que cuidar, sí, que el diálogo entre los participantes no se diluya, que no se elucubre mucho más allá del texto. En esta etapa no se puede pretender agotar la comprensión total de la obra; sólo basta cierto nivel de información. El montaje sobre el escenario mismo, el enfrentamiento vivo de los personajes sobre la escena será la parte más rica, la que complete lo que falta.




      El análisis del texto bajo la guía de los puntos señalados debe ayudar a distinguir aquellos elementos que son explicativos de la acción central, de aquellos meramente anecdóticos y que no están conectados directamente con la columna vertebral de la narración. Esto permitirá al director, además de lo antes señalado, reducir la obra en tiempo y personajes, haciéndole cortes sin que pierda su eficacia. Podrá así simplificar la narración y el montaje, adaptándolo a los medios materiales y humanos de que disponga. Muchas veces la imagen puede reemplazar a la palabra y ser más directa. En la escena del baile, por ejemplo, varios parlamentos pueden ser reemplazados por danzas, las que mostrarían la situación y el lugar, y harían que sobraran las explicaciones. Se pueden suprimir también las continuas alusiones a la mitología que hace Mercucio. En nuestra época no manejamos este aspecto como posiblemente ocurría en tiempos de Shakespeare. Ahora se nos hacen pesadas e incomprensibles y no contribuyen a la acción. Pese a esto no se puede dejar de lado la inmensa riqueza poética del texto.




      La puesta en escena




      El teatro se escribe para ser representado. Es sobre el escenario, con los actores dando vida a la acción damática, recreando miméticamente el tiempo y el espacio convencional de la obra, proyectándose hacia un público, cuando se completa el fenómeno teatral.




      La percepción de una obra leída es fundamentalmente distinta a la de una obra representada. Cada puesta en escena hace confluir sus diferentes elementos (luz, escenografía, vestuario, actuación, sonido), combinándolos para destacar situaciones, ideas centrales, temas, atmósferas, que tanto el director como la totalidad del grupo consideran más relevantes en la obra y que constituyen, en suma, su particular interpretación de ella. Por esto, la misma obra llevada a escena por otro grupo tendrá características muy distintas y será recibida y comprendida de distinta manera por los espectadores. El texto, entonces, no es más que una base, siendo la representación lo propiamente teatral. Esta reflejará no sólo el mundo del autor, sino la propia y particular visión del mundo del grupo que está en escena.




      




      El reparto




      Habitualmente el reparto se hace al comenzar el trabajo. Pero creo recomendable, especialmente cuando se trata de un grupo no profesional cuyo objetivo no es tanto el resultado final como una experiencia formativa, no determinarlo hasta haber cumplido las etapas antes señaladas. Esto en beneficio de una mayor participación del grupo (si cada uno sabe su personaje de antemano, no se interesará tanto en la totalidad del trabajo como en lo que sólo a él le toca hacer) y en una mejor elección por parte del profesor-director-guía. A éste, las etapas anteriores le servirán para darse cuenta de quién es más adecuado para tal o cual papel, según la comprensión que cada uno vaya mostrando de determinado personaje y las características personales de cada uno.




      Una vez determinado el reparto, debe procederse con éste a una nueva lectura, con los cortes a la obra ya hechos. (La lectura anterior pudo haber sido realizada por el director o por un reparto provisorio). Esta lectura dará a todos una impresión más rica y cercana de la obra, ya que se han incorporado los datos obtenidos en su análisis y los comentarios. Esta impresión deberá ser comentada y el director aprovechará de hacer correcciones de lo que le parezca que no ha sido bien comprendido por los actores. En una siguiente lectura, el director puede interrumpirla cada vez que lo estime necesario para corregir intenciones que no reflejen lo acordado y descubierto hasta ese momento.




      El espacio escénico




      Ahora es el momento de subir al escenario y comenzar a utilizar el espacio.




      Romeo y Julieta, como todas las obras de su autor, tienen muchos lugares de acción. Hasta hace algunos años se habría estimado necesario poner un telón distinto para cada lugar. Actualmente, en el escenario vacío o con simple cámara, con sólo los muebles y los objetos indispensables, más una iluminación adecuada, se puede dar con claridad el lugar en que ocurre la acción. Los personajes de esta obra al entrar en cada escena indican dónde están, incluso el día y la hora. Es indispensable, sí, estipular qué hay y dónde está ubicado el o los objetos que pide la escena, así como también las entradas y las salidas. En esto interviene directamente el encargado de la escenografía de acuerdo con el director. (Ver Figuras 1, 2, 3, 4 y 5 en páginas 16 a 20).




      Estando claramente delimitado el espacio escénico, los actores pasan a jugar la situación de la escena, descubriendo, primero, y fijando, después, los desplazamientos y acciones físicas pertinentes, con la guía del director. Esto se puede hacer leyendo el texto, pero es mejor si se lo sabe de memoria. Texto, más desplazamientos y acciones aprendidas, permitirán poco a poco ir entrando más profundamente en la situación, comunicándose con los demás personajes, y habituándose a los objetos y al espacio escénico.




      




      Vestuario, maquillaje, iluminación, sonido




      La misma simplicidad y funcionalidad que se puede aplicar para la escenografía es también válida para el vestuario. Lo importante de la ropa es que ayude al actor a caracterizar mejor su personaje; que le permita mostrar sus características de edad, condición social, oficio, costumbres, etc. La época se puede dar con algún detalle. De más está decir que un vestuario rigurosamente histórico costaría carísimo; intentar hacerlo con los escasos medios que generalmente se cuenta suele llevar a un resultado desastroso. Puede ser más creativo recurrir a elementos que refuercen al personaje y las premisas del montaje; es, por lo demás, lo que se suele hacer en las producciones modernas de los teatros profesionales en todo el mundo. El propio actor puede incorporar a lo largo de los ensayos las prendas que él mismo vaya encontrando y que el vestuarista, de acuerdo con el director, puede aprovechar.




      Igual criterio es válido para el maquillaje. Este debe usarse sólo si contribuye a dar mejor la imagen externa del personaje. Y siempre con gran moderación.




      La iluminación contribuye a la atmósfera de la situación y del espacio, y también puede ayudar a delimitar a este último. (Ver Figuras 6 y 7 en páginas 22 y 23). En Romeo y Julieta debe apoyar, a mi juicio, estos aspectos, sin constituirse en un efecto distractivo.




      Tampoco los efectos de sonido deben distraer la atención del espectador. Si la música es de la época, puede dar la ambientación histórica que no esté presente en el vestuario ni en la escenografía, o reforzar aquélla.




      




      Fig. 1. PLANTA BASE DE UN ESCENARIO.




      Si no se cuenta con una sala de teatro con escenario y platea, se puede acondicionar un espacio cerrado (sala de clases, salón de actos, biblioteca, sala de reuniones, etc.) colocando bastidores según las condiciones del lugar.




      Pueden aprovecharse las puertas, ventanas, niveles, muros, pilares, etc., del local, complementándolos con practicables, bastidores, trozos de tela, cortinas, muebles u otros objetos.




      (Ver Figuras 3 y 4).




      




      Fig. 2. ESCENARIO BASE VISTO DESDE EL PÚBLICO.




      El bambalinón cubre las bambalinas, las que, a su vez, ocultan los focos y el techo.




      El espacio escénico también puede ubicarse en el centro de una sala, semirrodeado o rodeado por el público (teatro circular). También es posible hacer la representación al aire libre, buscando un ambiente adecuado a la obra. Lo importante es usar la imaginación. A veces la falta de medios lleva a soluciones originales y creativas.




      




      Fig. 3. PRACTICABLE.




      Cuando no se dispone de un escenario formal, se puede construir un practicable. Este sirve para elevar el espacio escénico, permitiendo al público ver bien a los actores. Se construye con simples listones y planchas de madera. Se hacen los que se necesitan, colocándolos uno al lado del otro; o sobre otro, si se quieren crear niveles distintos.




      




      Fig. 4. CÓMO CONSTRUIR UN BASTIDOR.




      Es fácil y económico construir un bastidor.




      Bastan unos listones y una plancha de madera terciada o aglomerada. Esta plancha se la puede reemplazar por tela o papel, que se pintan. Un saquito de arena impide que el bastidor se vuelque.




      




      Fig. 5. PLANOS Y NIVELES.




      En este escenario puede verse cómo los bastidores han servido para crear diversos planos, así como distintos lugares por donde los actores entren o salgan.




      Los practicables, por su parte, han permitido que los actores dispongan de tres niveles para su actuación.




      




      Fig. 6. ILUMINACIÓN BASE DEL ESCENARIO.




      La iluminación básica del escenario se logra con 12 focos (llamados también “tachos”). Estos permiten iluminar total o parcialmente el espacio escénico. Si se desea iluminar, por ejemplo, sólo a los personajes que están actuando en el espacio E, se mantendrán encendidos los focos 9 y 10. Si se quiere, en cambio, que estén iluminadas las acciones que están ocurriendo en los espacios A y F, deberán encenderse los focos 1, 2, 11 y 12.




      




      Fig. 7. CÓMO CONSTRUIR UN FOCO PARA ILUMINACIÓN (TACHO).




      Como se ve, construir tachos es sencillo. Bastan unos tarros de latón emballetados (pueden ser los grandes de leche en polvo), algunos portaampolletas, ampolletas y cable eléctrico. Las ampolletas deben ser, según la distancia, PAR 38 de 150 W, Attralux Spot o Comptalux Flool. Los filtros para obtener luces de distintos colores van enmarcados en un passe-partout de cartón, que se pega o corchetea.




      Otros aspectos




      La repetición es un factor indispensable en este trabajo. Sólo mediante ella se puede llegar a un buen resultado. Pero la repetición no debe ser mecánica; cada vez debe tener un objetivo claro propuesto por el director. Estos objetivos deben ser escalonados; no se puede pedir al actor, sobre todo si no tiene mayor experiencia, todo de una vez. Debe ser alentado en cada uno de sus logros y exigido paulatinamente. De lo contrario se le producirá una sensación de inseguridad y de frustración que se notará en el resultado final y le hará borrar lo que la experiencia tenga para él de provechoso. Solamente a través de la repetición la obra podrá adquirir el ritmo adecuado y la madurez necesaria para ser entregada al público.




      Por esto, la etapa de la puesta en escena debe ocupar la mayor parte del tiempo destinado a los ensayos.




      La participación del grupo en esta etapa puede ser menor que en las anteriores. Muchas opiniones pueden confundir a los actores, que ahora deberán estar en mayor contacto con el director. Sin embargo, se incrementará la participación y el contacto con los encargados de vestuario, escenografía, iluminación y sonido, responsables del montaje.




      




      Representación parcial de la obra




      La representación completa de Romeo y Julieta no es fácil, incluso para un grupo profesional. El gran número de personas en escena, y la complejidad y poesía de la obra, hacen que su puesta en escena requiera de un trabajo arduo y profundo.




      Sin embargo –especialmente en los niveles escolares– pueden presentarse diferentes partes de la obra. Ello es igualmente formativo, ya que, aunque se elijan escenas que exijan dos actores, es necesario estudiarlas a la luz del contexto completo de la obra; o, al menos del acto al que pertenecen, además de tener que situar a la obra, como ya dijimos, en su contexto histórico.




      Si se trata de diálogos, por ejemplo, se pueden representar completas las dos escenas del balcón: la Escena II del Acto II, y la Escena V del Acto III, ambas en verso.




      Un buen ejercicio lingüístico y teatral es pedir a quienes forman el grupo que transcriban en prosa el texto en verso de ambas escenas, y que después las representen. Esto les dará una mayor comprensión del texto.




      Otras escenas, pero sólo para dos varones, que pueden representarse, son la Escena III del Acto II y la Escena III del Acto III. Y para dos mujeres, la Escena V del Acto II (dejando fuera a Pedro) y la Escena II del Acto III.




      




      Como escenas con varios personajes, para representar sólo por varones, recomendamos la Escena I del Acto III (dejando fuera a la Sra. de Capuleto); y para representar por hombres y mujeres, la Escena V del Acto I y la Escena IV del Acto II.




      Si se quiere que los jóvenes pongan en juego escenas con bastante acción, en que la expresión corporal externa es más importante que la de la interioridad, se puede representar la Escena I del Acto I.




      Si, en cambio, se desea trabajar la interioridad, puede representarse el breve monólogo de Romeo de la Escena II del Acto II, y los de Julieta de la Escena II del Acto III, y de la Escena III del Acto IV.




      La primera escena del balcón: cómo abordarla




      La Escena II del Acto II, por ser quizá la más hermosa y conocida de la obra, vale la pena de ser abordada. Pero requiere de especial cuidado y atención para no caer en el recitado y en un falso lirismo.




      La primera dificultad suele ser la inhibición que sienten los jóvenes en las escenas de amor, sobre todo cuando están en verso.




      Por ello, además de lo ya indicado –transcribir el texto poniéndolo en prosa–, es necesario comprender la situación que presenta la escena y tratar de interpretarla tomando en cuenta todos sus aspectos. Veamos algunos:




      Primero que todo vemos a Romeo en el jardín de Capuleto; es de noche y está en el jardín de su enemigo. Si alguien lo sorprende, seguramente lo matará. Romeo lo sabe, y por lo tanto tratará de estar oculto y alerta ante el menor ruido.




      Cuando se ilumina el balcón de Julieta, Romeo aumentará sus precauciones. Aún no sabe quién aparecerá. Tal vez han oído sus pasos. Por eso, al ver a su amada, se alegra doblemente: “Es el sol naciente y Julieta es el sol”. Pero contiene su entusiasmo y continúa oculto para no asustarla y poder observarla mejor. Para ello, durante el resto del parlamento se va acercando sigilosamente al balcón, hasta quedar muy cerca, tal vez debajo mismo del balcón, pues alcanza a oír el suspiro de ella: “¡Ay de mí!”.




      Solo se atreve a dirigirse a su amada luego de escuchar cómo ésta, confiadamente, expresa su amor a la noche, sin imaginar que la escuchan. Ambos están en actitudes muy distintas: confiada, ella; alerta, él. “Te cobro la palabra”, dice Romeo. Y sólo entonces se entabla el diálogo.




      Ahora la situación también es delicada para Julieta: está hablando con el enemigo de su familia. Ambos se encuentran en peligro, pero ella teme sobre todo por él: “Daría cualquier cosa porque no te descubrieran”.




      Esta preocupación alienta a Romeo: “Más peligrosos son tus ojos, que veinte parientes tuyos”.




      Julieta, al sentirse descubierta en sus sentimientos, da rienda suelta a sus emociones, a la expresión de su amor: “Te confieso, sí, que habría disimulado más si tú, sin que yo lo sospechara, no hubieras escuchado declarar por ti mi ardoroso amor”. Pero siempre, durante toda la escena, el peligro está presente. Por esto el diálogo se desarrolla apasionada y rápidamente, clandestinamente. No hay lugar a lirismos “latigudos”; no hay tiempo: la nodriza anda cerca, se escucha su voz llamando a Julieta. Además, Julieta teme que Romeo no sea sincero, que todo no sea más que un juego de éste. El amor, la ansiedad, el temor, la alegría, todo se une en este precipitado y activo diálogo de amor.




      Estas conclusiones, y muchas más, se desprenden del estudio del texto mismo. Por ello, aprenderse un texto no es sólo memorizarlo: es comprender la situación dramática que encierra. Si primero se lo comprende bien, su memorización será mucho más fácil. La comprensión es tan primordial, que Stanislawsky decía que el actor que conoce bien a su personaje no necesita actuarlo. Es decir, su actuación fluye naturalmente. Lo que constituye, además, el mejor remedio contra la inhibición y el nerviosismo.




      Desgraciada o felizmente no existe una determinada manera, una fórmula precisa para hacer teatro. Todo depende de los factores con que se cuente y de los propósitos que se persigan. En estas líneas sólo hemos pretendido dar una escueta guía que sirva para enfocar un trabajo con personas que no tengan mayor experiencia. Hacemos especial hincapié en el trabajo de participación del grupo, sin dejar de lado que cada integrante tiene un quehacer diferente en el total. Es importante no fijarse metas que estén más allá de las posibilidades del grupo, tratando de alcanzar un llamado “nivel profesional”. El resultado, tanto en lo artístico como en lo personal, será mejor y más rico en la medida que refleje con autenticidad la búsqueda de un grupo de un punto de vista personal.




      




      Héctor Noguera




      Profesor y actor de la Escuela de Teatro de la Universidad Católica de Chile.
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