Historia de la Cultura y el Teatro Universales II

Unidad VIII. Realismo - Naturalismo

Realismo: 1850/1890. Movimiento que abarca todas las artes (pintura, literatura, escultura, etc)

· Suceden a los románticos

· Verosimilitud

· Objetividad 

· Efecto de realidad (tajada de realidad)

· Temas cotidianos

· Prosa coloquial

· Hombre común (burgués/proletario)

Distinguir el realismo del siglo XIX y el realismo del siglo XX

El desarrollo del teatro europeo burgués desde la Revolución Francesa hasta 1848 se redujo a liberarse de los convencionalismos tanto en la dramaturgia como en el arte de interpretar (En realidad, esto es una proclama y no una verdad porque, en el teatro, todo es convención y el Realismo está tan sujeto a convencionalismo como cualquier otro movimiento. Sus convencionalismos son otros). Los dramaturgos y actores de esta primera mitad del siglo XIX tratan de afirmar el realismo que convive con el romanticismo (las “obras bien hechas”, el melodrama, el vaudeville). Con el Romanticismo, las teorías sobre el arte dramático cierran un ciclo e inician otro que, con cambios paulatinos lleva hasta la situación actual: el teatro como espectáculo integral, la superación de la división texto-representación, la teatralogía hasta la filosofía del teatro.


Distintos factores influyen en la aparición del Realismo, entre los que hay que destacar los avances técnicos:

1. Transformación de la escenografía (recordar que ya el romanticismo le había dado el sentido actual) y aparición de la escenotecnia. Se impone la escenografía cerrada, limitadora de ámbitos. Se sustituyen las bambalinas por techos.

2. Transformación de la platea: eliminación de los bancos de privilegio por el patio de mosqueteros.

3. Cambios en el sistema de iluminación. El uso del gas permitió la gradación de la intensidad y permitió crear climas. Se pudo oscurecer totalmente la platea para crear mayor intimidad y el silencio necesario para la representación.

4. Se empezó a merituar la precisión y la adecuación en la confección de los vestuarios.

Actuación:
Paulatinamente, se comprende la necesidad de coordinar el trabajo de los actores con el movimiento escénico. Adquiere sentido la figura del director de escena.

Los actores abandonan el engolamiento y lo declamatorio y hay una búsqueda de nuevas temáticas, en torno al hombre común y sus problemas cotidianos. Como culminación y síntesis de todo este proceso van a aparecer las primeras obras realistas, cuya característica general es: que las obras parezcan naturales. (Abandono del sentimentalismo y los “convencionalismos”). Hay  que lograr “una clase especial de naturalidad”. Tal propuesta, por supuesto, adhiere a una concepción del arte como imitación de la naturaleza. Pero hay que situarlo en la situación de la época y la necesidad de abandonar lo ampuloso, exagerado, declamado, etc.

Podemos marcar en el realismo dos niveles:

· Formal expositivo: técnicas literarias, escenográficas e interpretativas destinadas a crear ilusión de realidad.

· Social y crítico: análisis de problemas conflictivos de la sociedad contemporánea, de neto predominio burgués: desajustes familiares, conflictos de clase, querellas por dinero o prestigio.

El drama burgués:

Es un teatro burgués porque es el producto de artistas que pertenecen a esa clase, con un afán más reformador que revolucionario. 

Manifiesta en el escenario la crisis personal del protagonista, que ha empezado antes de que el telón se levantara; del estudio de una psicología a través de sus movimientos y reacciones, de su conducta; de la presentación de problemas sociales, de la dramatización de “trozos de vida” cotidiana, con una técnica mesurada y escueta y un lenguaje propio a los burgueses y proletarios. El hombre ya no es visto como tipo psicológico inmutable sino enmarcado en una circunstancia económica social. Enfrentamiento del hombre y la sociedad, individuo presionado por el medio.

El teatro moderno nace con el realismo, del que el naturalismo es su inevitable acentuación.

Llevamos más de un siglo de teatro realista y todavía mantienen su vigencia determinados autores y obras.

Ya en plena exaltación romántica se propugnó la necesidad de una representación más acorde con la realidad (Talma)

Durante los años de transición al realismo-naturalismo, Europa volvió la vista a Francia.

El realismo en Francia

En Francia, el más grande representante es HONORATO de BALZAC (1799-1850). Si bien al principio, cultiva el melodrama, pronto se desvía y se separa definitivamente en La madrastra, su última pieza que es también la más importante. Es un drama, en el que la tragedia familiar se estructura sobre la base de la tragedia social, producto de la desintegración de la sociedad capitalista. Traslada su habilidad de novelista realista (La condición humana). Zola considera a Balzac precursor del naturalismo; sin embargo, no ejerció gran influencia teatral. Lo mismo puede decirse de MUSSET. Produce en pleno auge del Romanticismo, pero está más cerca de Balzac. Fueron reconocidos tardíamente.

Fueron reconocidos también AUGIER ( El casamiento de Olimpia) y ALEJANDRO DUMAS (h)(La dama de las camelias, El hijo natural) pero son autores limitados.

Durante el Segundo Imperio (1852-1870), se origina en Francia el naturalismo. Gran influencia ejerció Hipólito Taine, quien procuró comunicar a la crítica literaria el carácter de ciencia y promovió su teoría del influjo de la raza, del medio y del momento. (El vicio y la virtud son productos del mismo carácter que el ácido sulfúrico y el azúcar”).

Al considerar la sociedad como algo orgánico, EMILE  ZOLA proponía una literatura que incorporará problemas de patologías, de fisiología y problemas de la herencia. Teatralmente, Zola fue más importante como teórico que como dramaturgo. En 1881 publica “El naturalismo en el teatro” y “Nuestros dramaturgos”. Sus postulados se conocen gracias a las propuestas del Teatro Libre de Antoine.

El dramaturgo naturalista más importante fue ENRIQUE BECQUE (1837-1899), muy ligado al Teatro Libre. En “Los cuervos” hace ver con claridad el poder del dinero en la sociedad burguesa.

EUGENE SCRIBE (1791-1861), un maestro en enredos y peripecias, escribió la piece bien faite. Orientó la escena hacia la comedia de costumbres

EMILE AUGIER (1820/1889) se inicia en la comedia burguesa. El yerno del señor Poirier (1854)

ALEXANDRE DUMAS (1824/1895) La Dama de las camelias (drama postromántico); El hijo natural

VICTORIEN SARDOU (1831-1908) 

1857- GUSTAVE FLAUBERT. Madame Bovary, aparece en Francia la máxima novela realista.
BAUDELAIRE. Las flores del mal. Anuncia el simbolismo y profetiza el surrealismo del siglo XX

1862 – VICTOR HUGO. Los miserables. Se adelanta al socialismo naturalista de fin de siglo. Historia melodramática.

Naturalismo y simbolismo influirán en la mayoría de las tendencias dramáticas del siglo XX.

EMILE ZOLA

Naturalismo: Término que aplicó Zola en 1868. 

1. Su naturalismo era producto de las teorías científicas de la herencia y de la evolución. 

2. En un plano filosófico, todos los hombres están regidos por las leyes de la herencia y por la influencia del medio. 

3. Privados de su libre albedrío, la mayoría de los hombres están condenados. 

4. Visión pesimista de la realidad. 

5. Escribir consistía en observar y registrar los hechos. Eran innecesarias la imaginación y la invención. Una obra era un documento científico.

6.  Las personas y acciones debían ser presentadas como verdad y no organizadas como arte.

El teatro naturalista ocurre con evidente retraso respecto de la novela. Zolá: “El teatro será naturalista o no será”.

Influencia de Hipólito Taine, que le dio a la crítica literaria carácter de ciencia y promovió su teoría del influjo de la raza y del medio.

Al considerar la sociedad como algo orgánico, aparece una nueva temática: problemas de patología, fisiología, trabajo profesional y los referidos a la herencia.

El escritor ha de ser completamente impasible en su calidad de espectador. El ideal del artista es ser idéntico a una placa fotográfica.

Los naturalistas buscaban la explicación del desarrollo social en la biología. 

Estudio psicológico y fisiológico de los personajes.

El naturalismo en el teatro: fiel a la idea aplicada en la novela de que el medio determina el comportamiento. En el teatro representan ese medio el decorado, el vestuario y los accesorios.

En la actuación había que desterrar los tonos declamatorios grandilocuentes y cambiar los gestos.

Criterios dramáticos:

1. Análisis sintéticos a través de la acción y la palabra
2. Supresión de intrigas divertidas y enredos caprichosos
3. Supresión del monólogo por inverosímil
4. Estudio de antecedentes y causas de los hechos
5. Uso de decorados que se relacionen con la naturaleza de la acción
6. Lenguaje no oratorio sino sencillo y natural
7. Olvido de temas y personajes simpáticos convencionales que distraen al espectador
8. Teatro de observación, no de invención
Aciertos y desaciertos de Zolá:

Aciertos: poner en entredichos la moral burguesa


Objetividad

Desaciertos: querer suprimir radicalmente las convenciones del género dramático



Querer aplicar a la escena las recetas de la novela

Actores:

El siglo XIX fue el siglo de los actores, el siglo XX es el siglo de los directores

Sara Bernhardt: culto a la vedette que denunciaría Stanislavski. Los mejores intentos naturalistas (los Meininger, Antoine) borrarán estos individualismos para insistir sobre la representación como un acto colectivo.

Coquelin

El teatro libre de Antoine 

André Antoine (1858/1943)

Las ideas de Becque reflejaban la insatisfacción acerca del teatro de la época. Los teatros, en general, trabajaban con modalidades tradicionales y convencionales, relacionados con la Comedia Francesa, que seguía siendo el teatro de la aristocracia y la alta burguesía. De la insatisfacción y el descontento, surgió el Teatro Libre de Antoine. Desde joven trabajó en una librería lo que le permitió una formación intelectual. Se vinculó al teatro como integrante de la claque de la Compañía Francesa de la que después fue figurinista. Estudió teatro pero no lo aceptan en el Conservatorio. Se conecta con Zola y los jóvenes literatos. Desea representar a autores ignorados o rechazados en los teatros oficiales y por eso funda su Teatro, en el que plantea trasponer los postulados naturalistas. En 1887, reúne abonados y realiza representaciones para un público restringido. Empieza a conocerse su propuesta y es invitado a Bruselas a representar. Al mismo tiempo, su local de ensayos se transforma en un centro artístico importante en París. En 1888, cuando se representa “El poder de las tinieblas” de Tolstoi ya es reconocido por el gran público. Fue el gran éxito de la temporada. La segunda temporada (1888-1889) se consolidó su posición. Estrenó “Espectros” de Ibsen y fue atacado. La tercera temporada fue un déficit económico y, entonces, publica un libro en el que se refería a por qué era necesario el Teatro Libre, que se había hecho en esos tres años y por qué necesitaban un nuevo local. Antoine concibió determinados principios teatrales que expuso en ese libro, criticando al teatro de su época. Explicaba por qué las piezas de la nueva dramaturgia no podían ser representadas de la misma manera que las del teatro clásico o romántico. Expresaba: “Los personajes del nuevo drama poseen la misma voz que nosotros; su lenguaje es el nuestro de todos los días, con sus giros y deformaciones habituales, sin que tengan que ver, de manera alguna, con la retórica y el estilo noble de nuestros clásicos”.

Principios en que se basa su labor: volver a la verdad sin concesiones. La estética de Antoine se apoya en el naturalismo: lanzar al público la realidad cruda. De aquí nace una comicidad amarga. Intenta renovar el arte dramático tomando como punto de partida el trabajo escénico. El arte del actor tenía que “vivir con la verdad, reposar en la observación y en el estudio directo de las costumbres”. Sometía los actores al texto; no admitía ni la menor modificación. Les prohibió acercarse al público o al apuntador en la representación y elaboró un sistema que se volvió célebre; trabajar de espaldas. Prestó atención al vestuario y a la escenografía, atendiendo a Zola que decía que el decorado era lo mismo que la descripción de una novela.

El Teatro Libre hizo escuela:

1. respecto de los autores, mostrándoles la conveniencia de ampliar el campo de estudio en base a la observación, induciéndolos a rechazar la charla inútil, el virtuosismo, el juego de palabras, la falsa elegancia.

2. respecto de los actores, obligándolos a actuar en comunicación con sus compañeros, prohibiendo la gesticulación y obligándolos a un estudio profundo de los personajes.

3. respecto de los directores, al hacer que se preocupasen por “sugerir” la atmósfera con las miradas, los silencios, las actitudes, la iluminación; eliminando lo accesorio, ordenado los movimientos en relación a un centro de interés, ubicado en la escenografía y no, en los personajes, manteniendo la sala en oscuridad.

4. respecto al público, sacudiendo su apatía, abriéndoles horizontes nuevos (a través del teatro extranjero), mostrándole ciertas llagas sociales, inspirándoles una idea alta acerca de la función del teatro.

Después de las representaciones de gran repercusión: “El poder de las tinieblas”, “Espectros”, “Freken Iulin” de Strimberg, “Los tejedores” de Hauptman, “La quiebra” de Björson, Antoine se alejó de la posición originaria, tal vez porque no encontraba un repertorio de esa envergadura y por necesidades económicas. Entrega la dirección del teatro a Larochelle y viaja por distintos países europeos con las representaciones que le habían dado fama. Escribió en sus memorias: “Aquí termina la odisea del Teatro Libre. Habiendo comenzado hace siete años, con cuarenta céntimos en el bolsillo, me veo ahora en Roma, en posesión aproximadamente de una suma semejante, rodeado de quince camaradas en el mismo estado de confusión que yo, con una deuda de cien mil francos que me espera en París y sin saber qué haré el día de mañana”.

Años más tarde es convocado para dirigir el Teatro Odeón, en donde prosigue su tarea de dar a conocer nuevos valores pero incorpora a los clásicos: los griegos, Shakespeare, Calderón, Goethe y Shiller…

A pesar de que desempeñó muy bien su tarea, es indudable que la fama le viene de su actuación al frente del Teatro Libre, cuya influencia se sintió en los distintos países europeos. Finalmente, se manifestó en el Teatro de Arte de Moscú y en la labor de Stanislavski.

Realismo en países escandinavos: Ibsen y Strindberg (ver apuntes)

Realismo en Alemania
Teatro de Meiningen.

Este teatro surge en 1831 cuando se construye el primer edificio teatral en esa ciudad alemana. En 1860 se convierte en teatro de la corte debido a la influencia del Duque de Meiningen, el futuro Jorge II En 1870, el futuro rey asume la dirección del teatro junto a una actriz que luego sería su esposa. A diferencia de otros teatros palaciegos que cultivaban sólo la ópera y el ballet, en este teatro se prefería el drama. El hecho de que la misma persona fuera director del teatro y jefe del Estado facilitó las tareas.

La preparación de cada espectáculo era sumamente prolija. Entrenaba a los actores con férrea disciplina. Buen manejo de las masas. Prodigaba todos los detalles del decorado. Fidelidad histórica. Uno de sus espectáculos más importantes, “Julio César” de Shakespeare, estuvo en preparación durante más de dos años. Los actores no estaban acostumbrados a trabajar con rigor y, al principio, se resistieron. Barnay, un actor de compañía, dice que se prestaba “atención a cosas que eran absolutamente insignificantes carentes de valor. Se prestaba atención a la elevación y descenso del trono, al comportamiento y a la posición en el escenario de un personaje mudo cualquiera, a la ubicación de un árbol o de un arbusto. Se leían a los actores largas conferencias sobre el humor y el estado de ánimo reinantes o que debían reinar en ciertas escenas, sobre el significado de tal o cual episodio dramático, inclusive sobre la acentuación de tal o cual palabra y, de esta manera, los ensayos se prolongaban hasta el infinito”. Representó a Shakespeare, Moliere, Schiler, Bjornson, Ibsen.

En 15 años el número de salas pasa de 200 a 600.

Al haberse establecido una disciplina tan rígida y someter el espectáculo a la voluntad única del director, robusteciendo con ello la unidad artística. El Teatro de Meiningen trasladó el centro de gravedad desde el actor al regisseur. A partir de 1878, el teatro empezó a viajar por otros países. En 1890 dan sus últimos espectáculos en Rusia y Odesa, Kronenger, el regisseur, organizador de las giras estaba muy enfermo y pronto murió y la intuición les indicó que el ciclo estaba cumplido.

A pesar de lo innovador que fue en su momento, resultó limitado ideológicamente. En 1890 seguía siendo el mismo que en 1874, con el mismo repertorio. El enorme movimiento operado por la literatura dramática realista no lo tocó.

El teatro de Meiningen influyó en El Teatro Libre de Antoine en Francia. A su vez este Teatro influyó en la Escena Libre.

En 1889, el movimiento naturalista alemán funda la Escena Libre, dirigida por Otto Brahn, quien reclama la misma verdad que Antoine en el teatro. Reclutó actores profesionales. Representó Ibsen, Tolstoi, Zola, Becque y Strindberg.

Antecedentes:

Pero el cauce definitivo sólo habría de encontrarse a través de los procedimientos del Realismo que permitieron explorar los conflictos de la sociedad burguesa con intensidad y verosimilitud. Los alemanes Büchner y Hebbel abrieron el camino.

GEORG BÚCHNER (1813-1837) fue un autor olvidado en su época hasta que lo desenterraron los naturalistas de fines del siglo XIX. Luego, los expresionistas lo celebraron. Esta contradicción se aplica porque sus dramas dan margen a distintas especulaciones. Parece que fue un espíritu fogoso lo cual lo acerca al Romanticismo, pero era hijo de médico y estaba cerca de las ciencias naturales y le interesaban los problemas de la gente pobre. B. estudió la realidad social e histórica pero la reprodujo con elementos que pueden considerarse de un drama épico temprano. Trabaja episodios. Mantiene la fuerza romántica y usa un lenguaje que parece natural, aunque es un realismo estilizado. Para él, el hombre es un solitario frente a los grandes arcanos de la existencia. Padece problemas sociales pero también está metido en una cárcel metafísica. En “La muerte de Danton” presenta un fresco histórico de la Revolución Francesa, que finalmente se devora a sus hijos. Luego escribe una comedia “Leonce y Lena” y su obra póstuma: “Woyseck”. Son episodios sueltos acerca de la vida de un pobre soldado, un antihéroe, que aguanta todos los atropellos por amor  a una mujer y su hijo hasta que termina asesinándola. Se dice también que la ajusticiaron. Seguramente no es la versión definitiva. Murió antes de hacerla.

Solitaria fue también la actuación de HEBBEL (1813-1863) Tiene una cosmovisión trágica. Interpreta las disonancias de la existencia del individuo por una “culpa primitiva”. Previó la crisis del siglo y, en su momento, pareció chocante y exagerado. Escribió “Judith”, “Genoveva”,”María Magdalena”, una tragedia dentro de la pequeña burguesía. Creía que lo trágico podía darse en cualquier parte no sólo como choque de clases. (Una joven embarazada es empujada al suicidio por incomprensión).

En la época está apareciendo la propuesta del drama musical de WAGNER, obra de arte universal, con cosmovisión shopenaueriana y romántica.

El desarrollo del naturalismo en Alemania comenzó algo más tarde que en Francia y se realizó bajo la influencia de Zola y el Teatro Libre. Se relaciona también con la actividad desarrollada por el Teatro de Meiningen.

Principal representante dramaturgia: GERHART HAUPTMANN (1862-1946). Análisis de problemas sociales. Los tejedores (1892) pone en escena la miseria de los trabajadores textiles, hambreados por la aparición de los telares mecánicos puestos al servicio exclusivo de los propietarios capitalistas. Drama socialista. La piel de castor.

Realismo en Rusia: 

Catalina II, gran admiradora de la cultura francesa, alentó durante todo su reinado (1762-1796)el desarrollo del teatro. Rusia disponía ya por entonces de una escuela de arte dramático, con un gran teatro y habían aparecido rasgos de costumbrismo en algunos autores, como Denis Fonvizin.

ALEJANDRO PUSHKIN (1790-1837) se destaca en las primeras décadas del siglo XIX, al que se considera el padre de la literatura rusa. Sus primeras obras fueron escritas en francés y adhiriendo a los modelos neoclásicos. Luego fue atrapado por el liberalismo romántico de Byron hasta que descubrió a Shakespeare que fue su gran inspiración. En esta línea se inscriben sus piezas breves: “Mozart y Salieri”, “El Convidado de piedra” y “Boris Gudonov”, tragedia con firmes raíces en lo ruso, que se manifiestan en escena un costumbrismo satírico y burlón. Entre sus obras, están: “El inspector”, “El matrimonio”,”A la salida del teatro”,”Los jugadores”,”El proceso” y una comedia inconclusa “El Vladimiro del tercer grado”.

El tema de “El inspector” lo toma de Pushkin. Es una sátira dura y grotesca a ala burocracia zarista. A pesar de que no le hizo gracia a las autoridades imperiales, se representó gracias a Nicolás, el grande.

En el orden ideológico, el surgimiento del realismo ruso debe ubicarse en consonancia con la difusión del racionalismo dieciochesco y, más tarde, con el lento avance de las ideas socialistas y positivistas, a la par que el materialismo. En el plano estético, gran influencia de Balzac.

Otros nombres: IVÁN TURGUENIEV (“El pan ajeno”, “Un mes en el campo”), FEDOR DOSTOIEVSKI, célebre en la novelística por “Crimen y castigo” y “Los hermanos Karamazov” (haciendo adaptaciones de novelas de otros autores) y LEÓN TOLSTOI (1828-1910). También famoso por sus novelas: “Ana Karenina” y “La guerra y la paz”, escribió para la escena: “El poder de las tinieblas”,”Los frutos de la instrucción y “El cadáver viviente”, que no llegó a representarse en vida del autor. El otro gran nombre del siglo es ANTON CHEJOV (1860-1904), al que se considera iniciador del teatro del siglo XX, junto con MÁXIMO GORKI( 1868-1936),padre de la literatura de avanzada social.(“Los pequeños burgueses”,“Los bajos fondos”, “Los hijos del sol”,etc.)
Anton Chejov: ver apuntes
Stanislavski (1863/1938)

El teatro realista ruso hunde sus raíces en el teatro de siervos. La nobleza era propietaria de la tierra y de los campesinos que la trabajaban. Emulando a los reyes europeos, la nobleza organizaba sus propias cortes ilustradas. En 1861 fue abolido este régimen de servidumbre y Rusia se encontró con un elenco impresionante de actores, bailarines, músicos y pintores provenientes de la servidumbre. 

1898 – Teatro de Arte de Moscú. La gaviota, símbolo del Teatro de Arte de Moscú y del teatro ruso moderno.

Rusia: Tolstoi, Chejov, Gorki, todos ligados al Teatro de Arte de Moscú

Stanislavski construyó un teatro de troncos en su propiedad de campo y otro teatro en su casa de Moscú. En 1888 colaboró con la Sociedad de Literatura y Arte y a los 25 años comenzó a dirigir obras. Realismo psicológico.

La riqueza de la alta burguesía hizo posible ese teatro.

Danchenko se ocupaba de las cuestiones financieras y literarias. Elegía las obras y convenció a Chejov de que volviera a escribir teatro e hizo fortuna con la reposición de La gaviota.
Stanislavski se ocupaba de la producción y la puesta en escena.

Fue un teatro de actores y creó el arte interpretativo en Rusia

Máximo Gorki: (1868-1936) . Los problemas y las reivindicaciones sociales lo acercan a lo revolucionario. Los pequeños burgueses (1901) y Los bajos fondos (1902) tomó el material de los años q tuvo q pasar en las casas p/fracasados en Rusia, con “criaturas q alguna vez fueron hombres”

 Gorki luchó por la revolución. Dejó Rusia en 1921.

Escribió obras teatrales de 1902 a 1934.

Dramas socialistas. Sigue siendo realista aun cuando en el teatro ya se había terminado ese gran ciclo. 
Tolstoi: El poder de las tinieblas es una tragedia sórdida y horrenda q trata de un campesinado envilecido. 

Nicolai Gogol (1809-1852): El inspector (1836). Sátira de la Rusia zarista

Realismo en Inglaterra:

La creación del Teatro Independiente de Londres, 1891, fue un intento de trasladar a Inglaterra la experiencia del Teatro Libre. Empresa de J.T. Grein.

Un holandés llevó la idea del Teatro Libre a Londres. Grein había sido crítico teatral y traductor. La Sociedad de Teatro Independiente presentaba obras en las matinés con actores voluntarios. Terminó en fracaso financiero pero influyó enormemente en la escena inglesa.

En Inglaterra, hacia 1880 influye JACK GREIN, un crítico teatral holandés que se radicó en Inglaterra y armó (por influencia del Teatro Libre de Antoine) el Teatro Independiente Londinense a comienzos de 1891. Inauguró con la representación de “Espectros” de Ibsen, que causó escándalo en la sociedad victoriana. A pesar de todo, estrena obras de Zola y, luego, las primeras obras de GEORGE BERNARD SHAW “Los tugurios”, “El mujeriego” y “La profesión de la señora Warren”, en las que pone al desnudo las bases de la sociedad burguesa. Provocó indignación y censura. En sus obras posteriores cambia el rumbo, luego de su vinculación con la Sociedad Fabiana y su teoría reformista (buscar las bases del socialismo por leves modificaciones y a través de la misma burguesía y el parlamento). “Piezas gratas”, “El soldadito de chocolate”, “Cándida”, “El hombre del destino”, “Usted jamás lo diría” evoluciona al Romanticismo.

Luego aparecen, en Inglaterra, las corrientes denominadas modernistas o esteticistas, cuyo máximo representante es OSCAR WILDE (1854-1900). En sus obras se entrelazan diversas tendencias. Reunía los rasgos característicos del realismo con los del arte “puro” en el que imperaba sólo la ley de la forma (la singularidad del modernismo inglés es que nunca se apartó de la vida) (El fundador del esteticismo inglés, J. RUSKIN, desarrolló la teoría del “socialismo estético”: provocar la revolución social mediante la educación estética del proletariado. El esteticismo d Wilde es aristocrático. Al mismo tiempo que desprecia a la muchedumbre, odia a la Inglaterra capitalista. En “El retrato de Dorian Grey” hay un vivo cuadro de la sociedad con toda su falsía y otros vicios. Escribe un drama “estético”:”Salomé” pero sus otras obras son comedias satíricas que pintan con agudeza la sociedad inglesa:”El abanico de Lady Windermere”, “Una mujer sin importancia”,”El marido ideal” y “La importancia de llamarse Ernesto”.

Bernard Shaw (1856-1950). Comedias realistas. Crítica hacia las injusticias, hipocresías y tabúes de la burguesía inglesa. Pigmalion (1913). Ironía y comicidad. Teatro de tesis (presentación de problemas)

Oscar Wilde: poeta maldito para la sociedad puritana de Londres. Alterna escritura simbolista y comedia de costumbres. 

Realismo en EEUU

A principios del siglo XX hay 5000 salas de teatro. El tren une geografía. En las ciudades más importantes había de 15 a 20 locales de teatro. El prof. George Baker da clases sobre teatro y dramaturgia en la universidad.

El teatro realista se desarrolló mucho más tarde en EEUU. Después de 1915 se importaron ejemplos de las obras europeas

Muchos directores excelentes formados en 1930 y casi todos los actores se dedicaron al cine de Hollywood.

Después de 1915 aparecieron dos teatros aficionados y pequeños, receptivos para los autores nuevos : Washington Square y los Provincetown Players que expusieron el talento de Eugene O Neill. De un humilde teatro se trasladaron a un establo.

Antes de 1915, el prof. Baker comenzó a enseñar dramaturgia en la universidad. Esto fue imitado por otras universidades que crearon cursos de dramaturgia de los que tomaron parte Arthur Miller y Tennessee Williams

Eugene O Neill: (1888-1953): el emperador Jones, El mono peludo.

Tenesse Williams: Un tranvía llamado deseo (1947), La gata sobre el tejado de cinc caliente (1955)

Arthur Miller: La muerte de un viajante (1949), Las brujas de Salem (1953)

1947 – Actors Studio de Lee Strasberg.

Diferencia entre Realismo y Naturalismo

Naturalismo: imposibilidad del individuo de escapar del condicionamiento impuesto por el medio social y por algo más terrible y poderoso: las leyes de la herencia. Fatalismo.

Cuando la observación fría se vuelve atención a la crudeza y a los aspectos más deplorables de la realidad, pretensión experimental y tesis científica, bajo la orientación de Zolá, el realismo se convertirá en naturalismo.

REALISMO: 

· Reacción antirromántica. 

· Profundización en el positivismo comteano.

· Cree en cambios que podían llevarse a cabo dentro del orden burgués a través de la tolerancia liberal.

· Acento en el aspecto enjuiciatorio

· Presentación de la sociedad de la época, planteos críticos y respuestas

· Desemboca en planteos morales vigentes de un orden injusto

· Visión general de los problemas

NATURALISMO: 

· Inspirado en la Escuela francesa de Emile Zolá. 
· Exasperación del realismo.
· Apoyado en teorías evolucionistas y en las nuevas concepciones sobre la herencia biológica y determinismo social.
· Más pesimista. Niega posible evolución del sistema social imperante. Muestra males pero no cree en soluciones posibles.
· Acento  sólo en los aspectos negativos
· Descripción científica y minuciosa de tipos y ambientes.
· Desemboca en derrumbe y destrucción. Falta de salida
· Visión focalizada y parcializada de lo social.
El teatro del siglo XX

Movimiento pendular del teatro en todo el siglo XX desde Antoine. Se es clásico o se es barroco, entendidos como manera de enfrentarse poéticamente al arte.

A partir de fines del siglo XIX y principios del XX, oposición acelerada de distintos estilos. Antes, los estilos duraban siglos; en el XX, los estilos duran años. Además, superpuestos y mezclándose.

Antoine es impensable sin la luz eléctrica. El gran viraje de la dramaturgia con Ibsen, Strindberg, Chejov, Meterlink, que traen otros mundos, otra manera de proponer el signo teatral a través del texto. Encontraron eco inmediato con el surgimiento de la figura del director.

Strindberg se encuentra con Antoine, duetos de trabajo.

Centro: Francia, Alemania. Fuerte reflejo de la dirección

Regisseur: alguien que organizaba los procesos

Naturalismo – simbolismo – expresionismo, se abren para el director. Gordon Craig: dibujante de la escena, del espacio, de la escenografía. Craig: teorizaciones sobre las poéticas: Appia, Craig.

Stanislavski: clásico

Mejerhold: barroco. Buscar teatralidad en el teatro. Un cuerpo no convencional.

La vanguardia simbolista:

Rebelión contra Antoine: Theatre d Art, dirigido por un joven poeta simbolista: Paul Fort. Puso obras de Maeterlinck. Contra el teatro villano (burgués) y la trivialidad de la dramaturgia de boulevard, opone el “teatro de los poetas”. El espectáculo era la encarnación del sueño de los poetas, separado de la realidad social. Duró dos años. Su continuación fue el Teatro Creación de Poé

Theatre de l Oeuvre, 1893, Lugné-Poé, perduraría varias décadas.

Simbolistas: Maeterlinck, Claudel.

La primera contestación al realismo: Alfred Jarry (1873-1907)

A los 16 años escribe Ubú rey. Era un teatro de marionetas, carga caricaturesca y carácter de farsa de los pnjes. Inicia el surrealismo y absurdo. Ironiza el teatro trágico, con sus héroes, reyes, intrigas, conflictos ridículos, ambiciones e incultura. Ruptura. Sorprender y provocar. 

1896 estreno en teatro de Lugné-Poe. El escándalo fue inenarrable

Rostand, reaparición del héroe romántico. Cyrano de Bergerac (1897)

Adolphe Appia y Gordon Craig

No todos los grandes hombres de teatro durante el realismo fueron realistas. El suizo Appia y el inglés Craig, buscaron un teatro con teatralidad.

Appia (1862-1928): gran renovador del teatro. Música escénica, espacios rítmicos, diseños de ópera. Su estética refuerza la escena simbolista, apartándose totalmente del naturalismo. Manejo de la luminotecnia. Rompió con el escenario a la italiana, coloca a los actores en distintos lugares. Integración de la música.

Pintó con luz el escenario, reconoció este elemento como lazo vital entre los actores y los objetos.

Craig (1872-1966) : director, escenógrafo y teórico. Escena imaginativa y antinaturalista. El Arte en el Teatro (1905). Aspectos rituales de la escena. Espacio, luces y ritmo. Estructuras tridimensionales. Relación artística y sentimental con Isadora Duncan. Encuentro con Appia en 1914. 

Appia y Craig colaboraron con Max Reinhardt, surgido del teatro realista alemán y superador de todas las formas. Actor, dirigió espectáculos cortos en cabaret literario y llegó a poseer al mismo tiempo 5 teatros, en c/u aplicaba técnicas distintas, desde el t íntimo al gran espectáculo. Teatro como espectáculo festival.

Meyerhold: creó en Rusia un teatro donde los actores debían servir a la totalidad del espectáculo con el dominio absoluto de su cuerpo. Actores – marionetas, actores acróbatas que se movían entre decorados abstractos, fuera de época y lugar, cuyo objetivo era el efecto plástico. Teatro teatral, convención. Sus actores vestidos con overoll corrían y saltaban sobre decorados geométricos de madrea, vidrio y metal, que dieron el nombre de contructivista a su teatro.

Nace el expresionismo
Strindberg. Períodos alucinatorios. Período terrible y tormentoso, en que su neurosis se agudiza, sus manías de persecución se intensifican y se cree perseguido por sus enemigos, a los que pretende combatir con recursos de magia negra y ocultismo, desemboca en un vuelco místico hacia la creencia de Dios.  El camino de Damasco (1898) forma innovadora. Cuadros que se relacionan por un azar poético sin que una acción externa los conduzca. Mezcla de lo natural y la fantasía como si fueran producto de un sueño. Acción fantasmagórica e irracional, ignorando las relaciones de espacio y tiempo y siguiendo los caprichos del sueños.

El sueño

Sonata de los espectros (1907). La obra se puebla con seres que semejan fantasmas, momias, hombres muertos, seres vivientes. Pnjes distorsionados, retorcidos. La vida es una maldad.

El impresionismo. El teatro en vísperas de la Primera Guerra Mundial

Al alejarse de la vida y observarla desde lejos el observador transmite no la misma realidad, sino sus propias impresiones acerca de ella. Surge el impresionismo que sustituía la objetividad del naturalismo por el extremo subjetivismo.

Conclusión:

La influencia nórdica de Ibsen y Strindberg oriente por nuevas sendas el realismo en lo filosófico y psicológico, preanunciando formas más modernas del teatro,

Se sumarán los rusos: Tolstoi, Chejov, Gorki y la dirección de Stanislavski en el Teatro de Arte de Moscú.

Con bases del realismo naturalismo:

Antoine: afirma la funcionalidad de la dirección escénica

Strindberg: traza perspectiva para autores (prefacio de La señorita Julia)

Stanislavski: renueva la disponibilidad del actor

El crecimiento de los oficios teatrales determina el oscurecimiento del autor.

Un nuevo discurso estético:

De Diderot a Antoine se da la concreción de una nueva concepción estética. Con el realismo nace la puesta en escena y la aparición de un nuevo discurso estético: los directores de escena.

A partir de 1880, pensar el teatro será pensar el texto y la puesta en escena. Ahora existirán varios discursos. 

A partir de Antoine, poner en escena no es solo coordinar, organizar y dirigir sino imaginar, interpretar, imprimirle al texto una visión de mundo. Redefinición del teatro en tanto que arte y no como actividad literaria, sino como práctica artística que comprende texto y escena.
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