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La primera actitud que he tenido como presentador de la Revista Teatral Chilena 3 ha sido, naturalmente, analizar el contenido de cada uno de los 10 artículos y tratar de sintetizar lo más relevante de cada uno de ellos. Tarea grata y muy estimulante porque todos son excelentes, con mirada moderna y desarrollados en forma muy rigurosa en el pensamiento. En realidad no son 10 artículos de una revista de teatro, sino  10 ponencias presentadas en el Primer Coloquio sobre teoría y dirección teatral en Chile, organizado por el Programa de Magister en Dirección Teatral  que se realizó en octubre del año 2002, lo que los convierte en un libro sobre Teoría Teatral. La publicación de estos ensayos tiene un interés que sobrepasa los tiempos, tienen plena vigencia y son un aporte de teorización necesaria sobre el arte del teatro. Mucho sucede que el atractivo de las experimentaciones en el escenario, con toda su fuerza  creativa y el gozo hasta físico que produce, haga olvidar el indispensable grado de reflexión que debe acompañar a la acción intuitiva, que es la más propia del arte, pero que en alguna etapa, debe incluir  un grado suficiente de reflexión. Es cierto que los lenguajes del arte y de la teoría o de la expresión racional son distintos.Corresponden la mayoría de las veces a personas distintas, o por lo menos a actividades actitudes que es difícil hacer coincidir, pero en esta revista esos dos campos se han acercado.


No pierdo de vista que este acto es centralmente una celebración y que los discursos en lo posible no deben exceder unas dos o tres páginas escritas, para no dejarse llevar por los imprevisibles de una improvisación.


Por respeto a los autores de los ensayos he intentado decir al menos un párrafo sobre sus escritos,  y por respeto a quienes han venido a celebrar el lanzamiento de esta revista y esperan ver el espectáculo “Rizoma”, voy a llegar sólo hasta donde sea posible en unos diez o quince minutos.

Todos los artículos son notables, algunos son difíciles de leer porque hay densidad de pensamiento y se intenta enfocar el teatro desde puntos de vista no habituales, por lo que les recomiendo una lectura atenta y reflexiva, abierta, para captar el aporte que en cada uno de ellos se encuentra. 

Aunque es el último de la serie, quiero comenzar por el ensayo del dueño de casa, “El director como autor de teatro” de Abel Carrizo. Abel plantea un punto de partida: la consideración del teatro como una disciplina artística. “Esta aclaración no es menor teniendo en cuenta que en nuestro actual panorama socio-cultural el teatro ha sido circunscrito predominantemente al campo de la entretención y el ocio, o en relación a lo político, o a lo educacional, o a las terapias asistenciales o al crecimiento personal”  hoy se hace teatro con cualquier motivo o cualquier finalidad.”  No es un “acto fundacional y autosuficiente, un acontecimiento irreemplazable con valor propio como creo que es o debe ser el Arte” (105). Explica luego las razones para considerar que el teatro está en crisis,  y ella es por “la enfermiza dependencia de la dramaturgia, y de las sociedades y corporaciones de administrativos, leyes, reglamentos y escuelas de teatro que se dedican a preservar este sistema de poder y autoritarismo creativo que se funda a partir del texto escrito y de los derechos de autor” Esta visión se relaciona con una observación que hizo ya cuando era niño, que en el mundo casi no existían espacios de libertad. De allí pasa con naturalidad a considerar la libertad como esencial, y a aspirar para el director teatral disponer de la libertad de crear a partir de un propio texto. Liberarse del poder opresivo de los dramaturgos ha sido una de las formas de practicar su libertad, y el éxito que ha tenido como director se debe fundamentalmente a la novedad que en un momento tuvo esa posición en el ejercicio de papel de director. La forma en que se realiza la “dramaturgia escénica” es algo que podrán leer y estudiar al leer su ensayo.
Claudio Pueller se acerca a una teorización sobre el quehacer teatral a partir de un muy claro y bien fundamentado ensayo sobre “El legado arcaico y la modernidad”. Parte de su experiencia al ser invitado por la compañía araucana de teatro ADMAPU para que colaborara en la parte final de la puesta en escena de “El Cautiverio Feliz” de Francisco Pineda y Bascuñán. Desde su mentalidad huinca, como él dice, intentó corregir lo que le parecían errores estéticos del montaje, Pero pronto advirtió que sus observaciones habían desorientado a la compañía. Por esos días el volcán Villarrica entró en erupción después de mucho tiempo y para los miembros del grupo teatral este suceso fue el comienzo de grandes certezas y verdades profundas. Y por ahí comenzó “un descalabre de mis verdades racionales” Los invito a leer esta ponencia de Claudio Pueller para que vean cómo fundamenta su visión de la identidad y las proyecciones que eso tiene para la concreción de un teatro que respete el legado arcaico y vean lo que nos propone ante la pregunta ¿qué queda por hacer?.

Néstor Bravo, en su artículo “La máquina sintetética y el hic et nunc teatral”, nos plantea una inquietante pregunta central ¿es condición esencial del teatro que actores y espectadores coincidan en un aquí y ahora?  A partir del hecho de que lo audivisual tiene participación cada vez mayor en los espectáculos teatrales, se llega naturalmente a observar que la innovación tecnológica ha llegado a tener en el computador una máquina que sintetiza imágenes y que ha llegado a producir un teatro digital. Las imágenes digitales permiten actuar sobre ellas, actuar con ellas y crear una interacción virtual que cada uno puede desarrollar desde puntos diferentes. Hay en su estudio una afirmación inquietante y verdadera, “los medios dominan el universo del hombre moderno” Estas tecnologías permitirán encuentros e interacciones de actores y espectadores en espacios virtuales. El espectador no será un depositario pasivo de la acción dramática, será también personaje del drama.. La confusión calderoniana entre vida y sueño, cobrará  aquí una nueva dimensión” Sus palabras anuncian una realidad teatral que ya comienza a vivirse, las imágenes del cine entraron al teatro hace tiempo y una de sus concreciones mejores las dio La Troppa, ahora se concretan de un modo más total en “Sin sangre”, donde toda la escenografía es proyectada y la actuación de los personajes es real en el escenario, pero en el futuro podría ser digital y producirse en una pantalla de computador. 

Francisco Javier Alvear, al presentar su posición sobre “Nuevas tendencias teatrales”, plantea que un hecho central de la modernidad es la aceleración, aceleración en todos los procesos desde los económicos hasta los estéticos. La simultaneidad de aconteceres conduce a la exaltación expresiva de lo efímero, lo que conduce a la fragmentación, a una polifonía de voces que extravían toda concepción temporal y espacial posible. Con estos y otros puntos de vista, analiza la obra “Notas de Cocina”, del dramaturgo argentino español Rodrigo García.

José Luis Olivari, en su ensayo “Los hablantes del tiempo, memoria, teatro y cultura”. Nos señala  que no hay propiamente una estética del arte popular. Es necesario analizarlo con mayor cuidado porque en su base está la  identidad nacional. Hay en lo popular una solidaridad y comunión que han impulsado la creatividad social. Desde la época precolombina ha partido una espiral evolutiva, que ha creado una fuerza basal que asoma en la fiesta, en las ceremonias rituales, en las prácticas sociales cotidianas. Por otra parte los desplazamientos del campo a la ciudad, han contribuido a crear nuevos estilos, nuevos modos de habitar, nuevos modos de sentir y de narrar. Es una memoria que intenta comunicarse con el hilo permanente de nuestra historia común.


El médico psiquiatra Pedro Torres en su ensayo “Psicodrama y teatro espontáneo”, nos expresa su experiencia como director teatral y docente de este Magister en Dirección teatral. Los directores deben asumir el desafío de un manejo sicológico de los grupos humanos y una comprensión del universo sistémico de las interrelaciones íntimas que suceden en el escenario. Eso “permite acercarnos a la magnificencia de los sistemas sociales” Una de sus conclusiones es que “Las herramientas y métodos para conocer en forma práctica estas temáticas derivan del psicodrama y teatro espontáneo.Ambos pueden definirse como procedimientos de acción para el trabajo con grupos humanos”.

El Prof. Héctor Ponce de la Fuente nos presenta un contundente ensayo sobre semiótica. En él se refiere a tres puntos básicos: la comunicación teatral, el paso de la semiología del texto dramático a la semiología del texto espectacular y una concepción crítica del espacio escénico. Son temas fundamentales de la semiología teatral. La complejidad de los signos teatrales, las interacciones cambiantes que se producen entre ellos han hecho que el teatro sea uno de los más complejos objetos semióticos. En lo que él, con modestia, considera como notas provisorias, encontramos interesantísimas observaciones sobre este tema fundamental para el estudio del teatro.

En una línea próxima a la del semiólogo está la tarea del lingüista y del teórico que estudia la estructura y las diferentes lecturas del texto dramático. En el estudio del Prof. Jorge Sánchez Villarroel “Lectura del texto dramático hacia la representación”  hay un punto de encuentro semiótico de los dos niveles fundamentales, el agencial y el acotacional en el texto dramático. Su punto de vista surge desde la literatura, desde la teoría del drama. Es un interesante contrapunto con el ensayo del Prof. Héctor Ponce.
Abraham Padilla en su ensayo “La forma del tiempo. De la Música al teatro” presenta los rasgos distintivos que caracterizan a las diferentes categorías musicales,  con el fin de acceder a las estructuras profundas de la música y ver cómo ellas viven en nuestro mundo interior, cómo se relacionan o corresponden con las estructuras del teatro. El ritmo, la forma que toma el tiempo en el actuar es lo que nos da nuestro estilo en el mundo, y es lo que estará implícito en toda estructura teatral.
El último ensayo, el del Prof. Giulio Ferreto, presenta un concepto que llama Rizoma, y que se refiere a un teatro anatómico, es decir, a un teatro principalmente gestual, para posibilitar una mirada compartida simultánea en la construcción de emociones y sensaciones y arraigarlas en la memoria del espectador. El Rizoma es lo contrario a la raíz, el rizoma es un tallo horizontal, subterráneo o superficial del que parten plantas o ramas nuevas. Acción rizoma es lo que acabamos de ver. Seguramente nos ha dejado preguntas sobre su sentido y estructura, y esas preguntas podrán ser respondidas al leer el ensayo del Profesor Ferreto.

El tercer número de la Revista Teatral Chilena es una reanudación de la tarea de publicar interpretaciones fundadas sobre el quehacer teatral. Es una tarea necesaria, que le corresponde asumir a un Magister en Dirección Teatral y que debiera ser bien acogida por la gente de teatro en Chile y en otros países.
Al asumir mi tarea de presentador de esta importante revista, me pareció que la única manera que yo tenía para incitarlos a la lectura era intentar dar una primera pista acerca de los contenidos de los artículos. Ojalá les sirva de orientación inicial.
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