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			Introducción

			Si has abierto este libro, es que cuando te sientas en una butaca estás buscando algo más que una entrada de teatro. Tampoco te conformas con leer un texto teatral y estás de acuerdo en que, este, el texto teatral, solo es texto teatral completo cuando sube al escenario. Esperemos que cuando termines el libro también puedas decir que te ha aportado la suficiente perspectiva como para seguir explorando este camino de experimentación, hasta el punto de elegir entre todos los mundos y perfiles que vamos a dibujar y profundizar en alguno de ellos. Porque este pretende ser tan solo un retrato múltiple, breve e introductorio de todo lo que pasa cuando se monta una obra de teatro, así como un reconocimiento de los elementos técnicos y artísticos básicos de las artes escénicas.

			Intentaremos analizar el proceso de producción de las representaciones escénicas identificando y describiendo los equipos que intervienen en una puesta en escena típica, examinando sus funciones y relaciones. También estudiaremos los materiales y el equipamiento utilizado y nos detendremos a descubrir los códigos característicos de la dramaturgia. De lo que se trata es de recorrer el camino que realizaría cualquier compañía, ya sea profesional o de aficionados, para poner en pie un texto cualquiera y llevarlo ante el público.

			El estudio de las artes escénicas engloba todo lo que interviene en el espectáculo, desde su origen, el texto —nuestra herramienta principal—, hasta la venta del espectáculo y su llegada al público, que es la distribución, pasando además por la dramaturgia y dirección, la producción, el diseño y la interpretación. De un tiempo a esta parte, cada vez son más las iniciativas profesionales, empresariales y educativas vinculadas a este campo. En los últimos años, el sector se ha ido transformando; se han rehabilitado teatros, construido espacios nuevos, consolidado compañías y se ha dado forma a distintos circuitos de exhibición en todas las comunidades autónomas. Todo ello ha dado como resultado cierto tejido profesional en todo el país y un público cada vez más fiel y variado. También que, a pesar de las dificultades por la que se atraviesa, la producción teatral todavía pueda considerarse como una opción de futuro. Lo confirma el hecho de que la formación reglada se ha transformado. Ya existen ciclos formativos especializados, además de másteres universitarios, que se han unido a los centros ya existentes, lo que demuestra el interés actual por el sector, su profesionalización y renovación.

			Tu primera pregunta y nuestra primera respuesta en este tema debería estar dirigida a entender qué son las artes escénicas y qué las distingue de otro tipo de actuaciones culturales. La palabra arte ya incluye la intención y el ejercicio de crear. Como ejercicio artístico lleva implícito, por tanto, el sentido de la creación. En un concierto, un ballet, una ópera, un musical, una obra de teatro... se ejecuta una interpretación, la interpretación de un libreto, de un texto, de una partitura, una coreografía... Pero lo original y lo distinto de esa actuación artística es que se realiza delante de un público, en un espacio concreto que condiciona toda la representación —de ahí lo de escénicas—; que público e intérpretes se reúnen para compartir ese momento. Es el directo y la convocatoria efímera de la celebración del espectáculo lo que hace distinta esta forma de producción. Es solo la conjunción de ejecución artística y de público lo que da lugar a las artes escénicas en cualquiera de sus ramas. Pero entremos en materia.

			 

		

	
		
			Capítulo I

			Los elementos del espectáculo

			CRIADO: Señor.DIRECTOR: ¿Qué?CRIADO: Ahí está el público.DIRECTOR: Que pase.

			El público, Cuadro primero. Federico García Lorca.

			
1.	Definir un espectáculo

			Entendemos lo que es un espectáculo. Es raro que en algún momento no hayamos asistido a alguno. Somos asiduos quizá de conciertos o festivales, nos gusta el teatro, la ópera, nos sorprendemos en el circo y tal vez nos reconocemos como aficionados a la danza, el flamenco... Sin embargo, ¿podríamos definir definitivamente qué es un espectáculo? Tal vez detallando en primer lugar qué características comunes tienen todos esos tipos de espectáculo seamos capaces de construir una definición apropiada.

			Podemos preguntarnos también qué significa representar y qué entendemos por arte dramático, porque ambas cuestiones están relacionadas con todo lo aquí enumerado. En lo que se refiere a espectáculos, representar es ejecutar o interpretar en público una obra. Dramatizar, sin embargo, significa poner en acción un texto. El prefijo drama proviene del griego y significa ‘hacer’ o ‘actuar’. Así, arte dramático incluiría todas las acciones derivadas de la actuación. Cuando hablamos de representar nos referimos a hacer presente una narración, ya sea con imágenes, palabras o acciones. Por ejemplo, quienes actúan en una representación escénica se hacen pasar por los personajes poniendo en acción el libreto por y para el público presente. Esa representación tendrá lugar en un espacio real que, durante la representación, pasará por el lugar que designe la obra. Ese espacio de representación es la escena, para nosotros el lugar de ejecución de esa representación. Quizá esa representación sea una representación teatral, una obra de teatro, pero debemos tener en cuenta algo: cuando pronunciamos la palabra teatro nos podemos referir tanto al género literario como a la actividad de poner en pie el texto; y por teatro también designamos al edificio destinado a la representación, el lugar donde se realiza el acto escénico y donde confluyen dramatización y espectadores. Llegados a este punto, volvemos a acudir a la etimología. Porque la palabra teatro procede del término griego theátron, lugar desde el que ver o mirar, derivado de theáomai, mirar. Y era así como se empezó a designar al koilon, las gradas situadas sobre la confluencia de dos colinas desde las que el público contemplaba la representación.

			Podemos señalar entonces que para que exista espectáculo debe haber un ejercicio de exhibición en la representación dramática o interpretación artística de la pieza escogida y un público que acuda a contemplar esa demostración. Concluimos que nos sirven todavía las más directas y sencillas definiciones que dicen aquello de que para que exista espectáculo debe haber una persona que se exhiba y otra que la contemple, alguien que se deje ver y alguien que lo vea. La verdad es que incluso añadiendo todos los ingredientes que queramos, el espectáculo más sencillo, por ejemplo un monólogo, se basa en lo mismo que el más complicado, una sofisticada ópera de Wagner, pues siempre necesitamos una escena y un público que se relacionen en un tiempo y un espacio. Entonces, diremos que para que exista un espectáculo necesitaremos la intervención de un actor, un espectador y un espacio de representación. En definitiva, alguien que represente, alguien que observe y un lugar donde esta relación se lleve a cabo. Además de todo esto, podemos necesitar la integración de códigos y elementos expresivos que apoyen todo lo que se quiere transmitir en la puesta en escena. ¿Y cuáles son estos códigos? Por ejemplo, todo lo que queramos añadir, todo lo que tenga que ver con la iluminación, el sonido, la escenografía, la tramoya, el vestuario, la caracterización. O lo que es lo mismo, todo lo que arropa a una representación y construye el espectáculo.

			Ahora bien, no podríamos explicar qué es el teatro sin contar más cosas. Para Federico García Lorca, el teatro «es uno de los más expresivos y útiles instrumentos para la edificación de un país y el barómetro que marca su grandeza o su descenso. Un teatro sensible y bien orientado en todas sus ramas, desde la tragedia al vodevil, puede cambiar en pocos años la sensibilidad del pueblo; y un teatro destrozado, donde las pezuñas sustituyen a las alas, puede achabacanar y adormecer a una nación entera». Para su contemporáneo Bertolt Brecht, el teatro es entretenimiento, pero también una manifestación pública que sirve a autores y hombres del oficio para plantear ideas y opiniones o interpretaciones del mundo pasado y presente que por el simple hecho de ser representadas tienen una oportunidad ante el público. De nuevo, en cualquiera de sus definiciones, encontramos la representación, el público y el espectáculo, un tejido de relaciones sin las que es imposible explicar el resto.

			
1.1.	Tipos de espectáculo

			La forma de representación escénica más claramente definida es el teatro. Como hemos visto, la palabra presenta distintas acepciones. Por un lado, responde a toda obra adscrita a lo que conocemos como literatura dramática. Por otro, señala el «edificio o sitio destinado a la representación de obras dramáticas o a otros espectáculos públicos propios de la escena». Pero sabemos que el teatro es solo una de las muchas formas de representación escénica.

			La distinta relación entre los tres elementos que definen a un espectáculo, es decir, la relación entre intérpretes, espectadores y escena o lugar de representación, da lugar a espectáculos diferentes y de características peculiares. Hay espectáculos con aspecto de carnaval, como los pasacalles, los desfiles, las cabalgatas, las fiestas populares y otras celebraciones que suponen una forma muy específica de espectáculo. Todos estos ejemplos están caracterizados por una escena muy abierta —puede ocupar un espacio tan extenso como la propia ciudad—, un espacio que además puede ser móvil, lo mismo que el punto de vista del espectador, a quien no le suele corresponder un sitio fijo. En este caso, el papel de quien interpreta y el de quien ve el espectáculo son intercambiables, y a veces se fuerza o invita a este último a que intervenga de forma activa en el espectáculo. Sin embargo, hay ciertos eventos que se desarrollan en espacios concretos que normalmente tienen forma circular, elíptica o rectangular. En el centro de esta forma tiene lugar la acción. En estos casos, el espectáculo queda limitado a una zona, la zona de representación, que se acota incluso con vallas, tras las cuales se colocan los espectadores. Otros espectáculos utilizan lo que se conoce como escena a la italiana. Con el teatro a la italiana cambia la relación entre los intérpretes y los espectadores, pues el público pasa a tener una visión privilegiada de la representación. Mientras que antes el punto de vista de la escena era pasajero o difícil, pues en ocasiones el intérprete podía  dar la espalda al público, con el cambio de modelo la escena se sitúa completamente frente al espectador, proporcionándole la mejor disposición posible. No obstante, encontramos espectáculos en los que la tecnología ofrece a quienes van a verlos una relación distinta con la obra, es el caso de proyecciones, espectáculos de luz y sonido, mapping, etc. Aquí se nos presenta una escena fragmentada y llena de puntos de vista distintos. Es entonces cuando nuestros ojos se convierten en los ojos de la cámara y se apela abiertamente a los sentidos en busca de una reacción directa que tiene que ver fundamentalmente con lo estético.

			
2.	Libretos y guiones

			Los textos dramáticos son distintos al resto de narraciones. La diferencia entre un texto dramático y uno narrativo es que el primero deja espacio a la interpretación y está escrito para ser representado. Así, una reproducción fiel y exacta del texto teatral o dramático no tiene interés, puesto que no se trata de reproducir lo escrito, sino de interpretarlo a través de una puesta en escena determinada.

			Llamamos libreto al texto de la obra en las artes escénicas. Por extensión, suele referirse a una obra teatral y se aplica a todo tipo de espectáculos, aunque antes era una palabra exclusiva para definir los guiones y partituras de ópera, ballet y demás géneros musicales. El libreto posee un formato característico que incluye una serie de elementos indispensables que actúan como orientación. Así, contiene los diálogos que conforman la historia, precedidos siempre por el nombre del personaje —normalmente en mayúscula—, y las indicaciones para llevar a cabo la representación. Esas directrices se conocen como acotaciones o didascalias.1

			Las acotaciones indican tanto la escenografía y condiciones de la obra en general como las acciones que los personajes realizan en cada momento. Las descripciones más amplias suelen hacerse al comienzo de la obra y de cada cuadro, acto o escena, dependiendo de si va cambiando o se mantiene fija. No suele presentar una tipografía especial, aunque muchas ediciones de obras dramáticas las ponen en cursiva o entre paréntesis. La finalidad de estos apartados es servir de guía para la puesta en pie de la obra. Debieran, por ello, tener un carácter objetivo, señalando los elementos imprescindibles para el desarrollo de la escena. Entre las acotaciones más habituales están las personales, las referidas al espacio, las temporales y las sonoras. En el primer caso, hacemos referencia al nombre de quien habla, entonación o posición corporal, detalles de apariencia o acciones concretas. Sobre el segundo apartado, las acotaciones espaciales son aquellas que describen el decorado, la iluminación y los accesorios necesarios para la puesta en escena. En lo que respecta a las temporales, son los detalles sobre ritmo, pausa, etc., mientras que en el apartado de acotaciones sonoras nos referimos a la música y ruidos que se oyen durante la acción o que se recomienda introducir para dotar de detalle y atmósfera a la representación.

			A veces, la preocupación de los dramaturgos les lleva a convertirse casi en escenógrafos. La precisión y minuciosidad de algunos contrasta con la parquedad de otros, y en ocasiones las acotaciones superan su primer fin para convertirse en textos propiamente literarios. Es curioso cómo la distinta forma de describir las circunstancias de la acción, las reacciones de los personajes y demás observaciones nos permite conocer tanto el tiempo en el que fue escrita la pieza como si pertenece a un movimiento artístico concreto. Así, mientras que los textos clásicos prácticamente introducen únicamente las acotaciones básicas, estas se hacen más elaboradas a partir del siglo XIX, precisamente cuando las labores de dramaturgo y dirección están ya completamente separadas. En esta línea, es fácil encontrar textos de los años cuarenta o cincuenta del siglo XX con descripciones muy largas, pues pertenecen a una forma de entender la representación mucho más realista, donde las directrices de lugar son exhaustivas y muy precisas. Actualmente, la escritura dramática, por regla general, se limita a describir someramente el lugar, si es que se describe,  pues la puesta en escena es mucho más particular: suele romper las unidades de tiempo y espacio y, en muchas ocasiones, optar por escenarios conceptuales y simbólicos. Unos ejemplos. En Las brujas de Salem (1953), Arthur Miller realiza una acotación introductoria de casi cinco páginas. En ella no solo describe el lugar y la acción, sino también el momento histórico, las costumbres e incluso su misma opinión sobre la América de finales del siglo XVII y el porqué de la reacción de sus habitantes a aquel contagio de acusaciones, tan parecido al que sufrían entonces quienes eran convocados ante el Comité de Actividades Antiamericanas. Sin embargo, un texto más cercano en el tiempo como Arte (1994), de Yazmina Reza, se inicia con una acotación tan austera como el apartamento que describe o el cuadro blanco que uno de los protagonistas acaba de comprar. Las acotaciones, como decimos, también dejan entrever al mismo autor. Podríamos destacar las explicaciones iniciales de los textos de Lorca o Ionesco, que no serán pronunciadas en voz alta, pero reseñan la escena de una forma muy particular. Así, el primero realiza una descripción poética de La casa de Bernarda Alba (1936) al detallar el ambiente diciendo: «Un gran silencio umbroso se extiende por la escena»; el segundo, sin embargo, nos embarca ya en el absurdo al abrir La cantante calva (1950) con la frase: «Interior burgués inglés, con sillones ingleses. Velada inglesa». Esta y otras cuestiones nos llevan a decir que quien sea responsable de la dirección deberá establecer el valor de las acotaciones atendiendo tanto a la posibilidad o imposibilidad de representación como a su valor dramatúrgico.

			Por otra parte, no todo lo que dicen los personajes sobre el escenario puede definirse estrictamente como diálogo. Todo texto que forma parte del diálogo, de lo que los personajes se dicen, y da forma a la conversación podemos llamarlo parlamento. El parlamento puede estar expresado mediante un diálogo, una relación de dos personas en la que una de ellas habla y la otra le escucha —y viceversa—, o mediante un monólogo o soliloquio, en el que una persona habla a solas o para sí misma.2 Por otro lado, un aparte es cuando un personaje, acompañado por otros sobre el escenario, habla y oímos sus pensamientos sin que el resto de los personajes en escena se percate de ello. Según las funciones del diálogo dramático, podemos encontrar, entre otros, los que delatan o construyen al personaje, los que proporcionan información sobre las circunstancias de la obra, los que transmiten o resumen ideas constantes y orientan al público sobre el tema que trata el espectáculo y los llamados metadramáticos, aquellos que son de autoreferencia, cuando los personajes se refieren a la propia obra.

			Además de los diálogos y las acotaciones, es necesario hacer notar la importancia de los silencios a la hora de montar la obra. Comas, puntos, pausas... deben trabajarse como parte del diálogo para la interpretación y puesta en escena. Especialmente en conjunción con el movimiento.

			Como hemos advertido, el texto dramático está escrito para ser representado. Así, el libreto siempre debe considerarse como un texto literario «inacabado» que solo se entiende para ser dicho, y no leído, por los actores que encarnan a los personajes, cuya circunstancia representa la obra. También es un texto «abierto» que queda completado con una serie de elementos que conforman la puesta en escena, como la escenografía, el vestuario, la iluminación, etc. Algunos estudiosos incluso consideran que la obra no es el texto escrito, sino el texto representado y, por tanto, recreado en la escena. En ocasiones, el texto tal y como lo concebimos deja de ser imprescindible y encontramos piezas creadas a partir de textos no literarios, de creación colectiva, desarrolladas a partir de ejercicios planteados, que evitan la palabra o que, eliminando a los actores, se basan en acciones de luz y sonido.3 Entonces, si podemos encontrarnos con representaciones que no tengan texto o que su base textual sea mínima, ¿por qué decimos que toda representación parte de un texto? Porque hasta en el mimo, en la improvisación, en la performance o en las apuestas más experimentales existen personajes y situaciones, excusas argumentales fabricadas para la representación y siempre anteriores al acto de representar.

			Según la terminología de Carmen Bobes, tenemos, por un lado, el texto escrito o literario —formalizado en diálogo y acotaciones—; por otro, el texto representado o espectacular —la puesta en escena que rellena esos huecos que deben ser interpretados. Y nunca pueden ser equiparados, porque empezando por la responsabilidad del autor, máxima en el primero y solo dependiente en el segundo —aunque según los casos—, hay siempre grandes diferencias.

			
2.1.	La estructura externa del texto dramático

			La estructura externa del texto dramático nos lleva a una división en actos, y en ocasiones a subdividir estos en cuadros y escenas.

			El acto es la subdivisión más importante y típica del texto dramático. Para Barrientos, este término designa tradicionalmente a cada una de las unidades mayores en las que se segmenta o puede segmentarse la acción dramática. Normalmente, está marcado por el cierre o caída del telón, un salto temporal o un momento clave dentro de la historia.4 El cuadro es la división del texto en función de la ambientación física en la que transcurre cada momento de la historia que se cuenta. Así, la división en cuadros se genera cuando muta la escenografía y cambia el lugar de la acción; es, por tanto, una unidad espacio-temporal. Por otro lado, la escena es la división interna de un acto o de un cuadro. Dependerá de quienes intervienen en esa parte de la obra, que queda entonces segmentada por la entrada y salida de los personajes.5

			Las divisiones estrictas del libreto en actos, escenas y cuadros no son obligatorias en ningún género ni en ninguna época. Hay textos escritos en un único acto y otros en los que no están señalados ni los comienzos de las escenas ni los cuadros, especialmente si se trata de obras actuales.

			En el caso de obras de género musical, como puede ser una ópera, un ballet o un musical, el libreto incluye las letras de las canciones, aunque no la partitura, que tendrá un documento específico. En el caso de la ópera, en la que los equipos de trabajo suelen hablar distintos idiomas, es habitual encontrar guiones bilingües que facilitan la labor de los equipos técnicos. En el caso del ballet o en otro tipo de espectáculo sin diálogo, el guion detalla la narración con una completa descripción de las acciones que tienen lugar y su relación con el argumento.

			
2.2.	La estructura interna del texto dramático

			Todo estudio del texto nos lleva al análisis de su estructura interna, lo que Aristóteles llamó Poética. En este caso nos referimos fundamentalmente al desarrollo de la trama, a la relación, motivación y conflicto de los personajes, a la sucesión de acontecimientos, su orden y presentación al público, al conflicto, al argumento y su planteamiento, etc. Precisamente, para Alonso de Santos (2002, pág. 6), «la estructura teatral no es la mera división de una trama en escenas, cuadros o actos (estructura superficial), sino la relación funcional y causal (estructura profunda) entre las partes que constituyen la obra, en especial entre la trama y los personajes, y sus formas de manifestarse (el lenguaje)».

			Lo más habitual es distinguir entre tres formas de estructura: la clásica, construida bajo el esquema de planteamiento, nudo y desenlace; la minimalista, que empieza con una base clásica y luego se va reduciendo para plantear juegos narrativos; y la antiestructura, aquella que rompe con lo considerado comúnmente como estructura clásica para explorar otras formas de representación. En los tres casos, el tratamiento del tiempo cambia, lo mismo que los personajes y sus conflictos.

			Para reconocer una estructura, analicemos por ejemplo la estructura clásica. Pero antes: ¿qué es una estructura? La estructura del libreto es su columna vertebral, su esqueleto. La estructura mantiene unida la trama —es como un mapa de carreteras que nos guía a través de ella— y resulta vital especialmente en ciertas narraciones. Siguiendo el esquema clásico de planteamiento, nudo y desenlace, veremos que la mayor parte de los argumentos se organizan siguiendo el mismo sistema. Un ejemplo aplicado a las obras teatrales fue el desarrollado por Gustav Freytag en el siglo XIX, quien a partir del estudio de los trabajos de Shakespeare diseñó una pirámide de acciones que se correspondían con situaciones de: exposición, tensión dramática creciente, clímax, acción dramática decreciente y desenlace. En la exposición se nos ofrece la información básica para seguir la trama y se expone el desencadenante de la acción. En la acción ascendente, el conflicto se complica, los personajes y lugares se multiplican, se suceden las subtramas y aparecen elementos que impiden una rápida solución del problema. El clímax corresponde a un punto de giro donde la tensión se eleva y sucede un cambio importante para el o los protagonistas, que son empujados a tomar decisiones para alcanzar de nuevo el equilibrio perdido al principio. Por último, el desenlace resuelve la historia y proporciona un final. Es el momento en el que el problema se resuelve y la cuestión central se soluciona, la tensión se termina y se alcanza un nuevo equilibrio.6

			Tanto la estructura minimalista como la antiestructura subvierten esta disposición tradicional de las historias. La primera no solo reduce «los elementos de la estructura clásica a su mínima expresión» (De Santos, 2002, pág. 9), sino que no propone un final cerrado que conteste a las preguntas formuladas por el espectador y ni tan siquiera expone un conflicto como tal, hasta el punto de que el tiempo parece detenido.7 La segunda le da la vuelta a todos los elementos de la historia haciendo de la multiplicidad uno de sus sellos principales. Así, los protagonistas y sus roles se multiplican, lo mismo que los finales, los tiempos en los que transcurre la historia, la exposición de los conflictos y sucesos, espacios, lugares, etc.8

			Al final, todo espectáculo contemporáneo queda contaminado por esta nueva expresión, una puesta en escena en la que la multiplicidad, el espectador maduro y las nuevas tecnologías hacen posible que todas estas disposiciones de abstracción y experimentación convoquen una nueva expresión, un espectáculo completo acorde con el momento actual.

			
2.3.	Los géneros teatrales

			Podemos diferenciar los espectáculos, especialmente los teatrales, por el género al que pertenecen. En el caso de los géneros dramáticos o teatrales, seguimos las definiciones que dieron los griegos, concretamente la clasificación que hizo Aristóteles, y distinguimos entre tragedia, comedia y drama, a los que se suele añadir la sátira y la pantomima. En etapas posteriores, se fueron añadiendo géneros, como los dramas litúrgicos y los misterios en la edad media; los entremeses, la tragicomedia y el melodrama en el Renacimiento; la ópera en el Barroco y así hasta nuestros días. Si sumamos a esto las definiciones que ciertos dramaturgos dan a sus obras, la lista de géneros teatrales sería interminable, e incluiría el esperpento, la comedia romántica, el teatro del absurdo... Por eso los resumimos en tres categorías diferenciadas: obras mayores o géneros clásicos, obras menores o subgéneros y géneros dramáticos musicales.

			
2.3.1.	Obras mayores (o géneros clásicos)

			Los géneros clásicos son tres:

			•	Tragedia. Los personajes están manipulados de forma fatal por el destino. Aunque luchan por obtener la felicidad, nunca la consiguen y se ven derrotados en el camino. El diccionario la define como una narración que mueve a la compasión y al espanto con el fin de purificar estas pasiones y llevar al espectador a considerar el enigma del destino humano, donde la pugna entre libertad y necesidad termina generalmente en un desenlace funesto. Al final de todas las tragedias, el personaje principal se ve destruido por otros, se destruye a sí mismo o sufre un profundo cambio en su persona.

			•	Drama o tragicomedia. Se encuentra a medio camino entre la tragedia y la comedia. Es un texto con conflictos menos trascendentes que los de la tragedia, pero en el que igualmente prevalecen acciones y situaciones tensas.

			•	Comedia. Es un género que nos invita a la distracción y la risa. En su acción predominan los aspectos placenteros, festivos y humorísticos, y su desenlace suele ser feliz y desenfadado. Es fácil encontrar escenas de la vida cotidiana y personajes que ridiculizan o ironizan sobre la realidad social destapando el lado grotesco de la existencia.

			
2.3.2.	Obras menores (o subgéneros)

			Entre las obras menores encontramos:

			•	Farsa. Comedia radical que exagera la acción hasta hacerla grotesca. Aquí los personajes actúan de forma extravagante y normalmente representan una lectura crítica de la realidad social.

			•	Melodrama. Obra en la que se exageran los aspectos sentimentales y patéticos de la historia. Son argumentos de carácter tremendista que explotan la causalidad en las relaciones entre los personajes, que normalmente se presentan como maniqueos y con propósitos frecuentemente incompatibles.

			•	Sainete. Pieza cómica, en ocasiones breve, de ambiente y personajes populares.

			•	Entremés. Obra corta de carácter cómico y personajes populares que en el Siglo de Oro se representaba durante los entreactos de una comedia mayor.

			•	Auto sacramental. Representación de tema religioso en la que suelen intervenir personajes alegóricos.

			•	Vodevil. Comedia ligera que basa su acción en equívocos y cierta intriga.

			•	Music-hall. Espectáculo de variedades formado por actuaciones independientes o sketches en los que pueden intervenir todo tipo de artistas.9

			•	Mimo o pantomima. Representación en la que no se utiliza la palabra y la expresión queda marcada por gestos. Puede realizarse con útiles de apoyo.

			•	Monólogo. Espectáculo de un solo intérprete que o bien pronuncia todos los parlamentos o bien estructura un discurso de comentarios y narraciones sobre temas cotidianos.

			
2.3.3.	Géneros dramáticos musicales

			Entre los dramas musicales encontramos:

			•	Ópera. Obra teatral cuyo texto es cantado con el acompañamiento de una orquesta.

			•	Danza. Toda representación donde la interpretación venga dada por el baile y la expresión corporal.10

			•	Zarzuela. Obra musical en la que se suceden partes cantadas y dialogadas y en la que se actúa junto con una orquesta. Es un género surgido en España y cuyo nombre procede del Palacio de la Zarzuela, un pabellón de caza cercano a Madrid donde se hallaba el teatro que albergó las primeras representaciones del género.

			•	Opereta. Es una ópera de asunto frívolo y carácter alegre en la que predomina la sátira.

			•	Musical. Género en el que la acción se desarrolla con partes cantadas y bailadas.

			•	Revista. Espectáculo teatral cómico donde se alternan elementos dialogados y números musicales.

			A pesar de toda esta clasificación, hay que recordar que una de las características de los espectáculos contemporáneos es la hibridación de géneros. Esto quiere decir que no podemos tomar estas definiciones como compartimentos estancos, ya que lo más normal en la actualidad es encontrar proyectos que reúnan varias características de diferentes géneros.

			
2.4.	Dramaturgos y dramaturgias

			La labor del dramaturgo es la de redactar el texto dramático, aquella herramienta que servirá de punto de referencia para levantar el espectáculo. La dramaturgia abarca mucho más. Es el estudio de ese texto dramático con objeto de ser representado. Tal cometido corresponde a dirección, que deberá rellenar aquellos elementos que decíamos estaban sin terminar en el texto y quedaban a la interpretación de quien realizara su puesta en pie. Comprende no solo el análisis, sino también todas las decisiones que configurarán una apuesta escénica determinada que traduzca cada uno de los elementos que conforman el texto.

			
3.	Características de los espectáculos contemporáneos

			A partir del siglo XX, se produjo una incesante y rápida proliferación de tendencias artísticas que se han sumado al mundo de las artes escénicas, proporcionando un panorama múltiple, extenso y lleno de propuestas diferentes. Las causas las podemos encontrar en el avance tecnológico y técnico aplicado a los géneros teatrales. En concreto, la aparición de luminotecnia regulada y efectista, escenarios móviles o la posibilidad de proyecciones dan lugar a una nueva forma de puesta en escena. Además, la popularidad adquirida por el cine y su representación realista deja libertad a los espectáculos en directo para adentrarse en caminos más variados y experimentales. Así, algunos de los rasgos esenciales de las representaciones escénicas contemporáneas son, por ejemplo:

			•	Libertad a la hora de acercarse a los textos. El texto dramático es más flexible. Se admiten adaptaciones y versiones de todo tipo. La dramaturgia trabaja nuevas lecturas, especialmente de los clásicos. Se proponen relecturas, mezclas de géneros, remezclas, anclar las historias en tiempos y espacios distintos a los originales y combinar personajes y argumentos para presentar una puesta en escena que desarrolle una visión acorde al proyecto y la idea a transmitir. Son muchas las compañías que parten de textos propios, otras que revisan textos clásicos, pero también hay adaptaciones cinematográficas, proyectos surgidos en sesiones de improvisación y por supuesto nuevos e importantes dramaturgos que reinventan la tragedia, la sátira y la comedia desde las preocupaciones contemporáneas.

			•	No existen o se pretenden crear nuevas reglas de representación. Buena parte de los espectáculos tienden a romper la llamada cuarta pared, toman conciencia de la representación, buscan la experimentación con el público, etc. El concepto de espacio escénico, marcado por la escena frontal y un público que contempla el escenario desde una única dirección, muta. La convención de escena a la italiana se mezcla con otras apuestas. Cualquier espacio puede convertirse en espacio escénico y la escena queda ampliada en distintas direcciones, que incluyen el uso del patio de butacas y los palcos. La ciudad queda abierta a la representación. El espectáculo escapa del edificio teatral y se representa en azoteas, metros, barcos atracados a puerto... en la calle.11

			•	La escena se abre a las nuevas tecnologías y a otros medios expresivos. Es común ver producciones en las que se incluyen proyecciones de vídeo o efectos especiales. Igualmente, las mejoras técnicas y la construcción de nuevos teatros y auditorios permiten la introducción de varas mecanizadas y suelos practicables que consiguen cambios de decorado más rápidos y efectistas. Las mejoras en iluminación y las posibilidades de la videoescenografía logran la puesta en escena de nuevos textos, cambios de escena automáticos y una relación con el público más próxima.

			•	El modelo empresarial de producción y autoría es múltiple y cambiante. Conviven todo tipo de modelos de negocio. La autoría puede ser individual o compartida por la compañía, y la dirección de escena suele quedar delegada en una figura, que tiene las riendas de la puesta en escena. La ampliación de circuitos públicos, construcción de espacios, nuevas iniciativas y el uso del marketing 2.0 proporciona un nuevo horizonte de futuro.12
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					1  En la antigua Grecia, la didascalia era la instrucción o enseñanza al coro y actores para la representación, pero también el registro donde constaban las obras teatrales representadas, con datos relevantes como la fecha o los premios obtenidos. En la actualidad, didascalia (del griego, enseñanza) puede referirse a cuestiones más amplias que las acotaciones e incluir, por ejemplo, el listado de personajes o dramatis personae, la división de actos, escenas y cuadros, además de otras consignas sobre recomendaciones de representación generales o específicas para la compañía.

				

				
					2  Monólogo y soliloquio a veces se toman como sinónimos, pero se diferencian en que en el primero el personaje se dirige al público, mientras que en el segundo habla a solas. Además, en el primero el discurso puede construirse en virtud de muchas cuestiones, mientras que el segundo remite siempre al interior y la verdad de lo que piensa el personaje.

				

				
					3  Esto no es nuevo. Un ejemplo es la pieza de Samuel Beckett Breath, una cortísima performance estrenada en 1969 donde solo se escucha el llanto de un recién nacido y se ven algunos efectos de luz. No hay nadie sobre un escenario donde se acumula la basura.

				

				
					4  Tradicionalmente esas divisiones han sido de tres o cinco actos. Durante el Siglo de Oro, a los actos se les denominaba jornadas, pues cada uno de ellos transcurría aparentemente en un día. Fue a partir de las obras de Lope de Vega que la norma de tres actos se impuso. Después pasó a dos, una costumbre que casi ha llegado al teatro contemporáneo.

				

				
					5  Para distinguirla y no confundirla con la escena del guion cinematográfico, cuya descripción es totalmente diferente, podemos llamarla escena francesa.

				

				
					6  Estos puntos siguen el esquema original, aunque en la actualidad entendemos por clímax uno de los elementos del último tramo de la historia: enfrentamientos, decisiones, parlamentos o situaciones claves retardadas hasta el último tramo de la obra y que conducen al final.

				

				
					7  Es lo que pasa, por ejemplo, en Esperando a Godot (1953), de Samuel Beckett.

				

				
					8  El espectáculo Cervantina (2016), de la compañía Ron LaLá, mezcla la vida y obra de Cervantes haciendo transformarse en escena a sus personajes y dando cuenta de todas sus características, retratando a la vez tanto el proceso creativo como la condición humana. Asimismo, autores contemporáneos como Wajdi Mouawad, capaz de reunir el pasado, pasado reciente y presente de un mismo personaje —por ejemplo, en Incendios (2003)— o Juan Mayorga, con obras de tiempos desestructurados, personajes históricos y estructuras complejas, se alejan del planteamiento convencional y confirman la actualidad de las nuevas estructuras.

				

				
					9  Puede relacionarse con el cabaret, si bien este nombre tiene distintas acepciones y fórmulas dependiendo del país.

				

				
					10  El ballet es una forma de danza clásica, pero hay tantos géneros de danza como estilos de baile.

				

				
					11  Una compañía histórica que ejemplifica este concepto es La Fura dels Baus, pioneros desde finales de los setenta en redefinir el espacio de actuación usando lugares no convencionales y rompiendo esa pared imaginaria que separa público y escena, llamada cuarta pared.

				

				
					12  Para Liuba Cid y Ramón Nieto, los rasgos esenciales del teatro del siglo XX —del que somos directamente herederos— pueden resumirse en: la presencia del director de escena como eje de la representación desde una nueva visión creadora, la puesta en escena como punto central del hecho teatral, abrir nuevas perspectivas para el texto dramático, la creación de nuevas leyes teatrológicas para la representación, la ampliación de la posibilidades técnicas de la actuación, la ruptura total de la cuarta pared, la apertura de la escena a las nuevas tecnologías y otros medios expresivos y artísticos, el cambio del concepto del espacio escénico desde la formalidad del espacio a la italiana a la expansión a todo tipo de espacios y la creación de nuevos géneros teatrales (1999, pág. 41).
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