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Fotos de izquierda a derecha  ]
1] Artistas del contorsionismo aéreo en aro del circo La Tarumba,

Lima. Foto: http://www.latarumba.com.
2] Niñas y niños interactuando en el espectáculo de teatro «La

Caravana de los Valores» de producciones Ayni, Apurimac.
Foto: Archivo Sara Paredes.

3] Pasacalle afroperuano del Son de los Diablos, en el festival
Magdelanarte de Magdalena del Mar, Lima. Foto: Rocío
Corcuera.

4] Yoshin Xatan, personaje de la tradición oral Shipibo en la
Semana de la Leyenda y el Cuento; Yarinacocha, Ucayali. Foto:
Mariska van Dalfsen.
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Fotos de izquierda a derecha  ]
1] Niños de la I.E. San Juan de Chamis aprendiendo acrobacias;

Chamis, Cajamarca. Foto: Sara Paredes.
2] Maqta, personaje cómico de la fiesta tradicional de la Virgen

del Carmen; Paucartambo, Cuzco. Foto: Paloma Carpio.
3] Jorge Acuña primer mimo peruano, presentando su espectá-

culo «La Sopita» en las calles de Huamanga, Ayacucho. Foto:
Alex Arone.

4] Taller de teatro de sombras para docentes de Ventanilla con el
grupo El Cantar del Cárabo. Foto: Sara Paredes.
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    El Arte Dramático desde un enfoque intercultural ]
[ Donde la vida y el arte se fusionan

Este es un viaje a la frontera, un cruce de caminos donde se fusiona
 el arte con la vida y se encuentra nuestra memoria personal y colectiva.

Miguel Rubio Zapata1.

res de todas las culturas, convirtiéndose en sustento y origen de
este lenguaje artístico. La producción dramática de un colectivo o
un pueblo se relaciona íntimamente con su modo particular de ver
el mundo en una época determinada.

El arte dramático es corporal y vocal, cognitivo y emocional.
Es un lenguaje en el que se manifiestan el cuerpo, el gesto y la
voz, creando una escena particular que se realiza en un determinado
tiempo y espacio expresando ideas y sentimientos. El arte dramático
integra  muchos lenguajes artísticos2. Recurre a la pintura, a la
composición en las escenografías, al diseño del espacio y la
volumetría; usa el ritmo y la coreografía; recrea historias; utiliza
máscaras, vestuarios, música y recursos audiovisuales.

El enfoque intercultural de esta guía nos invita a ampliar la
mirada y considerar que el arte dramático no se reduce al teatro y
los títeres. En el Perú y en el mundo hay otras manifestaciones del
arte dramático y creemos importante explorarlas e investigarlas,
por ejemplo: la narración oral, el circo, el pasacalle, las danzas
tradicionales, entre otras. Nuestro propósito es fomentar que, desde
la escuela, el docente, los estudiantes, los padres y madres de familia

1 Miguel Rubio Zapata. El Cuerpo Ausente. Didi de Arteta S.A., Lima 2006.
2 En muchos casos se habla de modo general de artes escénicas y no se distingue

entre arte dramático y danza, pues pueden estar totalmente fusionadas.

Todos jugamos desde nuestra infancia y disfrutamos
imitando, representando y simbolizando el mundo que nos rodea.
Cuando jugamos con un niño pequeño que mueve una cajita como
si fuera un carro o aceptamos lo que «prepara» cuando juega a la
comidita, nos volvemos cómplices de su juego simbólico, juego
«dramático» o de representación. La imaginación, el arte y el
juego, comparten la facultad mágica de modificar la realidad y
tejerla con la fantasía. Los niños suelen jugar cotidianamente
siguiendo reglas muy claras y asumiendo roles. Juegan al papá y la
mamá, a la maestra y los alumnos, al vendedor y comprador, etc.,
y llevan a la escuela muchas historias, reales o imaginarias, referidas
a su experiencia de vida. Con el juego dramático el niño goza,
piensa, simboliza, se comunica consigo mismo y con los demás. Así
mismo, utiliza modos de hablar, ritmos, movimientos y crea historias
donde se evidencian rasgos de su cultura y de su memoria colectiva.

Siendo jóvenes o adultos, en algunas ocasiones de nuestra
vida cotidiana seguimos jugando así, «dramatizando»
intencionalmente. Todos vivimos historias. El drama es parte de la
vida humana y muchas veces la vida cotidiana y el «arte dramáti-
co» pierden la línea divisoria y se fusionan. A través del arte dra-
mático se representan las relaciones entre individuos, las alegrías,
los conflictos, las formas de celebrar, los delirios, las dudas, la
esperanza, la angustia y las reflexiones de los hombres y las muje-
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conozcan, disfruten, valoren y se expresen a través de las
manifestaciones del arte dramático que se practican en su localidad
y que se aproximen a manifestaciones provenientes de otros lugares.

La importancia de trabajar el arte dramático
en la escuela

El arte dramático comparte los beneficios que brinda la
vivencia del arte en general: favorece el desarrollo de la percepción,
la sensibilidad, la creatividad, la expresividad, el pensamiento crítico,
el autoconocimiento y el conocimiento de los demás; asimismo,
fortalece la identidad personal y cultural. De modo particular permite
desarrollar las capacidades para la expresión oral y la organización,
la conciencia del cuerpo, la seguridad en sí mismo, la empatía, la
espontaneidad y la disposición para el trabajo en equipo.

Hay ciertos aprendizajes que parecen ser particularmente
promovidos por la práctica del arte dramático. Por ejemplo,
representando las experiencias propias y ajenas, los niños y niñas
pueden constatar la existencia de distintos puntos de vista y explorar
de forma analítica las emociones y razones que orientan la conducta
de distintas personas agudizando su sensibilidad y pensamiento
crítico. La alternancia de roles y los acuerdos son indispensables
para la representación de arte dramático, promueven el aprendizaje
del trabajo en equipo y la práctica de la cooperación solidaria. Por
último, la construcción de historias y el diseño de soluciones para la
representación estimulan la imaginación individual y la capacidad
de creación colectiva, haciendo posible que el niño desarrolle un
sentido de pertenencia a su entorno social y experimente el goce
del trabajo grupal.

Recordamos nuestros juegos
· Nos imaginamos dentro de una máquina del tiempo y recordamos

a qué jugábamos cuando éramos niños. Contamos cómo nos
organizábamos para jugar, qué representábamos en esos juegos.

· Elegimos uno de los juegos de roles que hemos recordado y nos
organizamos para jugarlo. Conversamos y reflexionamos sobre
el juego de roles y sus posibilidades.

· Esta actividad se puede desarrollar con docentes o con niños.

Recordamos cuándo dramatizamos en la vida diaria
· ¿En que momentos de nuestra vida diaria exageramos o

dramatizamos para que nos crean o para salvarnos de una
situación? Por ejemplo: «me hago la dormida para no levantarme
de la cama», «al jugar fútbol finjo un foul». Contamos y
representamos uno de esos momentos improvisando gestos y
diálogos. ¿Hemos observado algo similar en la calle, el mercado,
la combi, etc?.

Identificamos manifestaciones de arte dramático
· Observamos las láminas ArtePerú, identificamos aquellas que se

relacionan con el arte dramático y conversamos.

Ideas para trabajar
en la escuela
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En el arte dramático es posible explorar e integrar todos
los lenguajes artísticos brindando así la posibilidad de favorecer las
múltiples inteligencias del ser humano:

· Lingüística: Trabajo con argumentos, relatos y textos.
· Lógica: Análisis y reflexión de las causas y las motivaciones de

las acciones.
· Espacial: Creación y uso del espacio escénico, escenografías y

utilerías.
· Cinestésico-corporal: Expresión corporal, conciencia de los

desplazamientos, coreografías, representación.
· Musical: Expresión vocal, trabajo del ritmo.
· Interpersonal: Comprensión del otro, aprendizaje intercultural.
· Intrapersonal: Conocimiento de uno mismo y conducción de la

propia creatividad y sensibilidad.
· Naturalístico: Reconocimiento y creación de personajes y sus

características; maquillaje, máscaras y vestuario.
· Existencial: Planteamiento y reflexión de ideas, temas y

valores  tratados en la representación.

Cuando se trabaja el arte dramático desde el enfoque
intercultural, los niños aprenden acerca de las diferentes vivencias
y condiciones humanas. Así, este lenguaje permite contrarrestar
actitudes individualistas y fortalece la identidad personal y colectiva.
Este proceso de afirmación nos hace concientes de nuestra diversidad
y genera las condiciones para el diálogo con otras culturas;
consecuentemente, fomenta la integración y la convivencia en
diversidad que nos permite enfrentar la tendencia a la homogeneidad
que trae la globalización.

Juego simbólico de un niño de Cajamarca. Docentes recuerdan y juegan a
«Que pase el rey» en Taller de lenguajes artísticos, Lima. Estudiantes de la
I.E.S.P.B. de Andahuaylas dramatizando en la semana de la leyenda y el cuento,
en la I.E. de Anccaraylla.
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El lenguaje del arte dramático

Por la variedad de sus manifestaciones (como el circo, el
teatro, el mimo, el claun, las danzas tradicionales, etc.), los
elementos, conceptos y aspectos propios del lenguaje del arte
dramático son numerosos y amplios; por lo tanto, sería complejo
abarcar todos aquí.

Así mismo, como dijimos anteriormente, el arte dramático
integra otros lenguajes artísticos, por lo tanto, comparte sus
elementos; por ejemplo: comparte el ritmo con la música y la
danza, la luz y  el color con las artes manuales plásticas, etc.

En esta Guía consideramos aquellos elementos, conceptos
y aspectos básicos de este lenguaje que es necesario tomar en
cuenta para conocerlo y vivenciarlo. Estos son: el movimiento, el
gesto, la acción, la voz, el espacio, el tiempo, el guión, los
personajes, el espectador, la escenografía y los elementos de
representación.

El movimiento

El movimiento es la vida del espacio. El espacio vacío no existe,
entonces no hay espacio sin movimiento ni movimiento sin espacio.

Rudolf Von Laban3

El principal instrumento con el que trabaja el arte dramático
es el cuerpo con sus posibilidades de movimiento; por eso, es
necesaria su exploración aguda (el movimiento de las extremidades,
de cada articulación, el cabello, etc.) y el reconocimiento de todas

las posibilidades sensoriales: visuales, auditivas, táctiles, olfativas,
gustativas.

Esto implica un trabajo corporal para observar y apreciar
las diferentes calidades de movimiento, conjugando el peso (el
equilibrio, la fuerza y la densidad);  el tiempo, que es el organizador
del movimiento (la duración y el ritmo, de lento a rápido); el
trayecto (desplazamiento recto o curvo); y la relación del cuerpo
con el espacio y en el espacio con movimientos de diferentes
amplitudes   (imperceptibles, pequeños y grandes), direcciones
(atrás, adelante, lateral y diagonal), y niveles (alto, medio, bajo);
no olvidando que involucramos nuestra capacidad de acción y
reacción, la conciencia de la respiración y la conciencia de cada
parte del cuerpo (los músculos, las posturas, gestos y la mirada). Al
combinar estas posibilidades logramos dar expresividad a los
movimientos y también podemos transmitir ideas, imágenes,
emociones y sentimientos a otras personas. Por ejemplo, un
movimiento ligero, rápido y curvo es como un chicotazo, mientras
que un movimiento pesado, lento y en un nivel bajo puede significar
tristeza.

Hay movimientos y gestos que son motivados por emociones
y sentimientos, de los que mayormente no somos conscientes pero
que, a través del arte dramático, podemos conocer y explorar.

Tomemos en cuenta que el cuerpo tiene memoria. Nosotros
nos movemos según las características de nuestra cultura o lugar
donde hemos nacido y vivido. Es decir, las diversas maneras de
expresarse corporalmente tienen que ver con procesos históricos,
experiencias individuales y colectivas y la transferencia de esa
memoria cinética de generación a generación.

3 http://www.luciernaga-clap.com.ar/articulosrevistas/3_danzalaban.htm
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Caminata con imágenes
· Caminamos por un espacio despejado y definido (el aula o

un patio). Continuamente elegimos un punto en el espacio
(en cualquier dirección) y nos dirigimos hacia él. Al toque de
un tambor cambiamos de velocidades. Primero podemos ir
tan despacio, que nadie perciba que nos movemos; luego,
como paseando en el campo o, como si fuéramos a llegar
tarde a la escuela.

· Caminamos imaginando que el piso está lleno de barro,
nuestros zapatos resbalan, luchamos por mantener el equilibrio
y avanzar. Luego, estamos en una playa con arena caliente,
no tenemos zapatos y tenemos que llegar a la toalla. Después,
estamos en un bosque muy tupido, para avanzar tenemos
que evitar ramas, troncos, arrastrarnos y saltar para sortear
obstáculos. Finalmente, imaginamos que nos encontramos
en una piscina llena de pelotas de diferentes tamaños; para
avanzar, debemos pasar entre ellas.

· Caminamos imaginando que somos seres de agua, de tierra,
de aire y de fuego, dejamos un tiempo prudencial para
explorar cada una de las imágenes. Pensamos cómo es cada
uno de estos elementos y tratamos de representarlos en
nuestros movimientos. Al golpe de un tambor, quedamos
inmóviles y tomamos conciencia de nuestra respiración y de
la postura en que se quedó nuestro cuerpo. Observamos qué
direcciones indican nuestros brazos y piernas, hacia dónde
se dirige nuestra mirada, cómo está nuestra columna, en
qué nivel estamos. Con dos golpes de tambor seguimos
caminando. Podemos acompañar este juego con música de
diferentes ritmos.

Ideas para trabajar
en la escuela
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El gesto

En nuestra vida cotidiana realizamos muchos gestos de
forma voluntaria o involuntaria. Los hacemos por que son una
manera de expresarnos y de comunicarnos, a esto le llamamos
lenguaje gestual.

El movimiento es el elemento básico del que arranca el
gesto y puede comprometer al cuerpo en general: las extremidades,
la cabeza, la cara, los ojos, las cejas, la mirada, etc. Para que un
gesto sea comprendido o leído adecuadamente los movimientos
deben ser realizados de forma precisa (como en el caso del lenguaje
de señas para sordomudos).

En el arte dramático los gestos complementan la
representación, por medio de ellos podemos transmitir al espectador
mensajes, ideas, estados de ánimo, sensaciones, sentimientos o
emociones sin necesidad de utilizar las palabras.

Los gestos son como un alfabeto de signos ya aceptados
por todos, aunque algunos tienen significados específicos que solo
se entienden en ciertas culturas, no todos son universales, por
ejemplo: un  gesto puede ser elogioso en una cultura y ofensivo en
otra.

Existen muchos usos y tipos de gestos, como los ritualizados
(signos de oración), religiosos, políticos, sexualizados, de poder,
de triunfo, de saludo, etc.

Las manifestaciones de arte dramático que hacen más
uso de este lenguaje son el mimo y la pantomima.

Observa y repite los gestos que muestran las fotos y describe los
sentimientos o ideas que transmiten. ]]
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La acción

En el arte dramático la acción es el movimiento codificado,
donde el que actúa está consciente de que cada acción tiene un
impulso, un inicio, desarrollo y fin.

La creación de una acción vincula lo físico con lo cognitivo,
es decir, obedece a una intención por manifestar con el cuerpo, un
deseo, una idea, una aspiración, una finalidad.

Existen dos tipos: las acciones cotidianas, en las que no se
realizan mayores esfuerzos y que representan movimientos comunes
como la acción de peinarse o de lanzar una piedra; y las acciones

Jugamos con nuestros gestos
· Nos ponemos de pie con gesto neutro y los brazos al

costado. Elevamos lentamente los brazos y las facciones
del rostro (cejas, ojos, boca).  Preguntamos: ¿qué expresa
el cuerpo cuando las líneas van hacia arriba? (alegría).
Luego, hacemos lo mismo con las líneas hacia abajo,
flexionando ligeramente las rodillas. En este movimiento
se lee tristeza. Luego llevamos las líneas del cuerpo hacia
atrás (rechazo, miedo) y hacia adelante (deseo, afán).

Ideas para trabajar
en la escuela

extra-cotidianas, como el pararse en un solo pie, que comprometen
aspectos como la fuerza y el equilibrio.

Lo que hace que una acción capture la atención del
espectador es el drama que está contenido en la oposición. Todo
el movimiento del personaje, su ritmo y composición de acciones
debe contener oposiciones. Ir arriba antes de ir abajo, ir abajo
antes de ir arriba, realizar un movimiento rápido, detenerse,
realizar un movimiento lento, ir a la izquierda antes de a la
derecha, usar un nivel alto, luego uno bajo y así sucesivamente4.

Al crear una acción el que actúa explora niveles, fuerzas,
energías, tensiones, direcciones, ritmos, velocidades, etc.
Compone utilizando estas posibilidades y utiliza la memoria del
cuerpo para realizar sus acciones de forma precisa. A esto le
llamamos «codificar una acción», como cuando un niño memoriza
una letra del alfabeto. La suma de varias acciones forma una
secuencia (como crear una frase).

En el caso de la improvisación o juego dramático, la acción
no es ensayada previamente, pero sí se busca precisión y limpieza
en el movimiento; para que el espectador pueda leer la acción sin
dificultad.

4 CORREA, Ana. Tirulato, Teatro peruano para niñas y niños, Pág. 26. Editorial San
Marcos E.I.R.L. Lima, 2009.
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Observamos las acciones que nos muestran las fotos e intentamos realizarlas con nuestro cuerpo. Identificamos las oposiciones, los niveles, las
direcciones, las tensiones, el equilibrio y el desequilibrio en el cuerpo de la actriz. Acciones de la obra «Rosa Cuchillo». Unipersonal de la actriz Ana
Correa del Grupo Yuyachkani, fotos: Pablo Delano, Sara Paredes.
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Canchita de football de la comunidad de Ñuñunhuayku, Apurimac; obra «El telar mágico» (Ayni Producciones). Espacio de circo, espectáculo «Love»
(Cirque du Soleil de Canadá). Memorial «ojo que llora» Lima, Obra «Adiós Ayacucho» (Grupo Yuyachkani). Monumento a la Batalla de Ayacucho en la
Pampa de Quinua; acción escénica  (Grupo Estirpe Teatro). Atrio de la catedral de Huamanga, Ayacucho; pasacalle (Grupo Odín Teatret de Dinamarca).
Parque de Milán, Italia; espectáculo «Leyendas y malabares» (Grupo Arena y Esteras de Villa el Salvador). Playa Hermosa de Ventanilla, Lima,
Dramatización (IV Encuentro Intercultural de Warmayllu). Auditorio Municipal de Concepción, Uruguay, Obra «Rever» (Grupo Verdenuevo de Argentina).
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Ideas para trabajar
en la escuela

Conociendo el espacio personal5
· Formamos un círculo y nos preguntamos: ¿Por qué no nos

gusta cuando la gente nos empuja, aun cuando no nos
lastimen? Conversamos sobre la incomodidad que sentimos
cuando la gente se acerca demasiado.

· Hacemos un experimento: nos colocamos en parejas,
frente a frente, mirándonos a los ojos y vamos percibiendo
cómo nos sentimos cuando el compañero está a diferentes
distancias.

· Formamos un círculo y fingimos inflar una burbuja de jabón
(mímica de soplar). Cuando la burbuja sea más grande
que nosotros nos metemos en ella. Tocamos todo el interior
de las paredes de la burbuja. Cerramos los ojos. ¿Podemos
sentir las paredes de la burbuja?

Conociendo el espacio colectivo6

· Continuamos experimentando: nuestra burbuja toca la
burbuja de otra persona. ¿Qué sucede cuando las burbujas
se tocan?. Miramos alrededor. Pensamos que podemos andar
por el salón sin hacer estallar nuestra burbuja o la de
algún compañero?

· El profesor señala el movimiento y la velocidad con algún
instrumento de ritmo, experimentando con patrones de
sonido rápido y lento. Verifica periódicamente si la burbuja
de cada estudiante sigue intacta.

5y 6 Pascale, Louise. Multi artes, Guía Práctica. VSA Arts Of Massachusetts, 1999. Pág. 35.

Intervención escénica en un puesto del mercado de Huamanga, Ayacucho.
Grupo Estirpe Teatro de Ayacucho. ]]

El espacio escénico

Es el lugar donde sucede la acción dramática y tiene
determinadas características de tamaño, delimitación, división y
geografía. El espacio escénico es donde se realiza la escenificación
de una creación de arte dramático, y se confronta con el público.
Adquiere diversas formas: frontal, circular, en herradura o disperso,
dependiendo de la relación que se desee tener con el espectador.
Puede ser el espacio de un escenario de teatro convencional o un
espacio no convencional, es decir, que no fue pensado para
representaciones dramáticas, como el patio de un colegio, la calle
o una plaza, que puede ser adaptado de acuerdo a los requerimientos
de la obra o puede ser usado tal cual es. Aquí la escenografía juega
un papel importante.

Así mismo, podemos hablar del espacio como «espacio
personal» y «espacio colectivo». Desarrollaremos esto mediante la
actividad que presentamos a continuación.
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Creamos un personaje
· Identificamos en espacios públicos (la calle, la plaza, el

mercado) personas y situaciones que nos llamen la atención,
por ejemplo: el lustrador de zapatos, la vendedora de
verduras, un anciano, etc.

Observamos todos los detalles de la persona que elegimos y
los exploramos con nuestro cuerpo: ¿cómo son sus
movimientos?, ¿cómo se viste?, ¿qué características físicas
tiene?, ¿cómo lleva la espalda?, ¿cómo camina?, ¿cómo es su
voz y su mirada?, ¿cómo son sus gestos con el rostro y con
las manos?, ¿cómo es su manera de hablar?, el color de sus
ojos, y de su cabello, si lleva objetos, ¿cómo los carga?, etc.

· Comentamos nuestras observaciones y realizamos un
identikit del personaje completando con nuestra imaginación
los datos que no tenemos, como: nombre y apellido, cuál
es su edad, de dónde viene, hacia dónde va, qué le preocupa,
cómo vive, cómo es su familia, cómo es su carácter, cuál
es su posición social, su religión, cuáles sus ideas políticas,
etc. Le agregamos detalles como tics, manías y obsesiones.

· Representamos ese personaje en la situación en que lo
observamos. Podemos usar vestuarios y objetos, e inventar
diálogos tomando en cuenta todas nuestras observaciones.
Hacemos que los personajes que hemos creado se relacionen.
Inventamos una situación, por ejemplo: se encuentran en
el mercado, se cruzan en una calle, se conocen en una
fiesta, etc.

Ideas para trabajar
en la escuela

El  personaje

La obra de arte dramático no existe sin el personaje. A
través de él y de sus acciones en la representación se transmite la
idea, el mensaje, los sentimientos.

Puede ser cómico o trágico, real o fantástico, y para existir
depende del que actúa, quien lo construye, le da sentido y
personalidad, le presta su cuerpo. En situaciones de representqación
el actor asume su personaje, es decir, que entra en «presencia
escénica»7 y asume totalmente su papel.

Muchas veces la construcción de un personaje se basa en
la observación de personas y de situaciones cotidianas, como un
panadero en la plaza, la abuela que cuenta historias, los personajes
de las fiestas tradicionales, etc. El proceso de construcción de los
personajes se determina por algunos principios básicos tales como:
las característica físicas, su psicología y su rol social. A partir de
esta información el actor trabaja sus caracterizaciones llevándolas
a un plano estético (no una copia de la realidad).

7 Cuando el actor está concentrado en la representación, consciente de su cuerpo, y
su respiración, su energía y su mente está enfocada. Así se conecta con el espectador,
es decir, captura su atención.
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Personajes: Cargadores de una procesión, San Agustín, Lima. Un señor elegante en el parque, Miraflores, Lima.  Mayordomos de una fiesta patronal,
Ayacucho. Don Quijote y Sancho Panza, obra «El quijote en quechua» de Ayni producciones, Lima, foto: Jorge Baldeón.  Vladimiro y la madre patria,
obra «Hecho en el Perú» del Grupo Yuyachkani, Lima, foto: Elsa Estremadoyro. Amiel Billete y Zoila Encarnación de la Trafa, obra «Partido Perú partido»
del colectivo Tránsito, foto: Paloma Carpio. Personajes del espectáculo «Varekay» del Cirque du Soleil, Canadá, foto: www.cirquedusoleil.com.
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8 y 9 Ralli, Teresa. En El Escenario Del Mundo Interior, Talleres de Autoestima. Grupo Cultu-
ral Yuchakani. Lima, 2003. p. 23.

Creamos atmósferas sonoras
· Luego de calentar nuestras voces (ver pág. 217), todos nos

ubicamos en el lugar que más nos agrade del espacio de
trabajo. Es preferible sentarse o echarse en el piso y cerrar
los ojos. Nos concentramos en nuestra respiración y, luego,
en los ruidos que nos rodean. Con voz muy tranquila llevamos
a los niños a viajar por diversas atmósferas naturales. Por
ejemplo, si trabajamos con la atmósfera, «la selva en un
día soleado», hablamos de sus características: hace calor,
hay plantas y árboles por todos lados, viven muchos animales
e insectos, hay comunidades de indígenas. Los niños
responden, intentando hacer el sonido que corresponde a
cada ser que habita la selva en un día caluroso: ¿cómo suena
la selva en un día soleado?, ¿qué ruidos hacen los animales,
los árboles?. Les pedimos que escojan ser uno de los seres
que habita la selva. ¿Cómo sonará ese ser?, cada uno hace el
sonido que escogió; primero, bajito; luego, vamos levantando
el volumen; finalmente, volvemos al silencio.

· Mientras realizamos el ejercicio, indicamos a los niños que
se escuchen entre sí para formar la atmósfera completa, de
modo que sintamos que realmente estamos allí.

· Podemos proponer otras atmósferas: el mar embravecido,
el campo en un día de lluvia, el pueblo de noche, el patio de
la escuela en la hora de recreo, etc.

Ideas para trabajar
en la escuela

La voz

En el arte dramático es muy importante la exploración y
el trabajo con la voz. El modo como la usemos, como la proyectemos,
como articulemos las palabras, el ritmo y el tono que apliquemos a
lo que decimos y cómo usemos los silencios jugará un papel muy
importante en la expresividad de nuestra acción escénica.

Ponerse en contacto con la fuente de la voz hace que uno
se reconozca a sí mismo. Para lograrlo, necesitamos trabajar, en
primer lugar, el control de nuestra respiración y la conciencia de
nuestra postura corporal para no obstaculizar la emisión del sonido.

Debemos tomar conciencia de que por medio de la voz
también nos relacionamos con el espacio que nos rodea y con los
demás, «es vibración que se proyecta fuera del cuerpo, por lo
tanto toca y se transforma en acción»9.

En las diversas manifestaciones del arte dramático, la voz
está generalmente presente (Ver orientaciones en las pág. 215 y
217).

En el instante del nacimiento el primer acto que realizamos es aspirar una
gran bocanada de aire. El aire es vida. De inmediato soltamos un grito

que nos instala en este mundo. El aire es sonido,
el sonido es vida, el sonido es voz8.
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Las historias

Generalmente las creaciones de arte dramático cuentan
historias. Estas pueden ser muy evidentes o pueden estar escondidas
para que el espectador las desentrañe. Muchas veces la historia de
una obra de Arte Dramático se construye dentro del proceso de
exploración y creación o a partir de una improvisación, y también
una historia ya publicada puede ser el punto de partida de una
puesta en escena.

Los creadores de una obra de arte dramático se remiten a
diversas fuentes de acuerdo al tema sobre el que quieren expresarse,
por ejemplo: historias inventadas por ellos mismos, las historias de
los abuelos, los mitos urbanos, historias de vida, problemáticas,
anécdotas, observación del entorno, historias publicadas, etc.

Al trabajar arte dramático en la escuela es importante
partir de las historias y la memoria que los niños y padres traen
consigo. De esta manera logramos que la creación sea más
significativa para los estudiantes y para el público de la localidad.

El texto dramático

Es la forma escrita de una obra de arte dramático; también
se le llama libreto, texto o partitura de imágenes, dependiendo de
la manifestación de arte dramático, como: teatro, mimo, danza,
performance, etc. Es donde aparecen las escenas, las acciones y
diálogos de los personajes de la obra junto con indicaciones sobre
el funcionamiento escénico10.

Los guiones pueden ser muy simples (esquemas generales
que describen las imágenes o las escenas en secuencia) o pueden

Ideas para trabajar
en la escuela

llegar a ser muy complejos y detallados, donde aparecen los textos
de los personajes, especificaciones técnicas para el director, los
actores y la escenografía, vestuario, sonido e iluminación, etc.

Hay muchos caminos para aproximarse al texto dramático.
Puede aparecer al final o durante el proceso de creación. Esta
manera de crear se conoce como «creación colectiva», donde todos
los que actúan son libres de construir sus diálogos e incluir poemas,
historias, canciones, imágenes, etc. En el juego dramático o la
improvisación no se necesita guión.

También existe otro camino para llegar al texto dramático
(el más común), que es el de estudiar e interpretar un texto ya
publicado por algún autor.

10 Basado en Salgado, Carlos. Teatro, literatura y espectáculo. Apóstrofe, UNSA 2001.

Improvisamos un cuento colectivo
· Para esta improvisación, es muy importante escuchar con

atención. Pedimos a los niños que formen una fila y nos
colocamos al inicio para dirigir. Inventamos el comienzo de
un cuento con características fantásticas. Por ejemplo: «era
una vez un fósforo con poderes mágicos que estaba muy
aburrido y decidió que se iba al espacio en una cáscara de
huevo rosada…» Nos detenemos para dar la palabra al
primero de la fila, quien, por espacio de un minuto, debe
seguir inventando la historia retomándola desde donde la
dejamos (controlamos el tiempo con un cronómetro).Cuando
termina su tiempo, el niño corre al final de la fila dejando
la palabra al siguiente compañero, quien seguirá inventando
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la historia, y así sucesivamente hasta que todos hayan tomado
la palabra.

· Es importante no detenernos a pensar, solo dejamos salir
las palabras sin preocuparnos de que el cuento parezca lógico,
podemos crear conflictos, situaciones muy descabelladas y
desenlaces. Si en el proceso, los personajes se pierden o la
historia no sigue la hilación, entonces, volvemos a comenzar.

· Podemos realizar este juego como simple ejercicio de
creatividad y agilidad mental, o en el proceso de creación
de una historia para nuestra puesta en escena.

Escribimos el texto dramático basado en el cuento colectivo

· Elegimos a un niño que será el cronista, quién estará muy
atento durante el juego del cuento colectivo y escribirá en
líneas generales las imágenes que se crearon. Con su ayuda,
recordamos juntos cada situación del cuento y escribimos
su secuencia en un papelote. Las situaciones se convierten
en escenas, podemos aumentar o quitar situaciones para
redondear la historia. Es recomendable que no sean muchas
al inicio.

· Repartimos las escenas por grupos y las representamos
usando gestos e inventando diálogos.

· Escribimos estas representaciones añadiendo lo que los
personajes dicen y cómo se ubican en el espacio. También
podemos dibujar cada escena a manera de historieta. (Ver
pág.196 y 220 de la guía de artes audiovisuales).

Elementos de representación

En las puestas en escena o en la exploración del arte
dramático están presentes elementos que generalmente son parte
importante de la creación y la complementan o los usamos para
provocar sensaciones y transmitir sentimientos e intenciones.
Pueden ser parte de la caracterización de un personaje, como el
vestuario, las máscaras y los zancos, o del espacio escenico como
es el caso de la iluminación y los efectos sonoros, entre otros.

La máscara

Es un elemento mágico y lúdico que atrae y sorprende
siempre. Quien usa una máscara se transforma completamente y
se siente en libertad de asumir actitudes diferentes a la propia,
experimentando placer y diversión. El uso de la máscara implica
una relación de préstamos, nosotros le damos nuestro cuerpo para
que ella encuentre el suyo y ella nos da un rostro distinto. Es
necesaria gran expresividad y dominio corporal para dar vida a
una máscara y que exprese emociones, ideas o sentimientos.

Niño de la comunidad de Sarhua, en Ayacucho, dibujando las escenas
de la historia oral «El condenado».

]]
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Para encontrar el cuerpo de la máscara, debemos observarla
con atención, reconocer cuál es su expresión, qué sentimiento
transmite, hacia dónde mira, cuál es su edad, de dónde viene,
cómo es su columna. Cuando usamos máscaras de rostro completo
no podemos hablar, pero sí podemos emitir sonidos guturales u
onomatopeyas. Si llevamos una máscara de medio rostro sí podemos
hablar y darle una voz caracterizando al personaje. La más pequeña
es la que se usa en el Claun; que sólo cubre la nariz.

En el Perú, se elaboran y utilizan máscaras desde tiempos
precolombinos. Podemos verlas, entre otras manifestaciones, en
muchas danzas y tradiciones con carácter dramático o cumpliendo
una función ritual. Se construyen con diversos materiales: madera,
yeso, papel prensado, mallas metálicas, oro, plata, piel de animal,
etc. A veces son simples, como las de metal o tela que se usan en el
baile de La Chonguinada del departamento de Junín, o muy
elaboradas, como las usadas en La Diablada de Puno.

El uso de la pintura en el rostro y en el cuerpo también se
considera una forma de enmascaramiento. En nuestro país se
observa esto con mayor frecuencia en comunidades de la selva,
como una práctica tradicional ancestral, por ejemplo: los Awajún
se pintan con achiote cuando van de caza para entrar al mundo de
los animales, y los Shipibo en la fiesta de anixiati11, usan huito para
dibujar en sus rostros los laberintos que simbolizan sus ríos y los
caminos de vida.

11 Anixiati: Fiesta más importante del pueblo Shipibo que integra todos los as-
pectos de su cultura, en la que las niñas pasan a la vida adulta a través del
corte del cerquillo.

Ideas para trabajar
en la escuela

Observación de máscaras
· Observamos en la lámina ArtePerú N°8: los personajes

Cápac Chuncho de la fiesta tradicional del señor de Qoyllur
Riti; en Ocongate, Cusco.

· Observamos en secuencia los ojos de las máscaras; nos
preguntamos, hacia dónde miran, qué expresan sus
miradas, cuál es la forma y el color de los ojos; cuál es la
forma de las cejas, qué expresan; luego observamos las
mejillas, el color de la piel, los labios y la forma de las
bocas. Finalmente: ¿qué expresan las caras de las
máscaras?, ¿qué incoherencias hay?. Si es un Cápac
Chuncho, ¿corresponden las plumas con las características
de la máscara?. Luego, imaginamos cómo es el cuerpo de
estas máscaras y cómo serán sus movimientos. Los
representamos en el aula.

· Complementamos este ejercicio observando el video de
danzas de Cusco en el DVD ArtePerú.

Elaboramos nuestras máscaras
· Existen muchas maneras de elaborar máscaras con diversos

materiales. Elige algunos materiales para hacer tus propias
máscaras. (Ver pág. 40 y 59 de la guía de artes manuales
plásticas)



<178

Máscara de oro de la cultura Chimú, Perú, foto: Enrique Salazar. Máscara esquimal de madera y plumas, Alaska. Máscara de teatro tradicional, hecha
de oro e incrustaciones de piedras, Tailandia. Máscara de tierra pintada y cocida con arena, cultura Teotihuacán, México. Pintura tradicional de rostro
con pigmentos naturales, arte Kené Shipibo - Konibo, Ucayali, foto: Belaunde, Luisa Elvira. Kené, arte, ciencia y tradición en diseño, pág. 47. Pintura
de rostro y tocado de las tribus del Omo, África. Máscara de la diablada puneña, Perú. Máscara tradicional de los Negritos de Moquegua, Perú.
Máscara en el carnaval tradicional de Venecia, Italia.
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Mascarones de fibra de vidrio: «El Ekeko» personaje andino, producciones Ayni. «La chinita» personaje extraído de las caricaturas del pintor Jorge
Vinatea Reynoso, productora Hologram. Maquillaje de rostro: personaje del Cirque du Soleil, foto: www.cirquedusoleil.com. Máscara de rostro completo
hechas de papel: De la danza tradicional afroperuana «El son de los diablos». Mascarón hecho de huingo: Yoshin Xatan personaje de la tradición oral
shipibo, Ucayali. Máscara de rostro completo de papel y cartón: taller con niños de Jamcate, Cajamarca. Mascara de lana tejida: personaje Weraqo,
Grupo Estirpe. Máscara de cabeza hecha de fibra de vidrio: personaje de picaflor, Ayni producciones.
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Los objetos

Es común que en arte dramático incorporemos algún objeto
asimilándolo a nuestro trabajo corporal, por ejemplo: una silla,
una cartera, una escoba, una canasta, un palo, bolsas, telas, etc.
Al acompañarnos de un objeto se amplían nuestras posibilidades de
expresión dramática, el objeto se convierte en una prolongación
de nuestro cuerpo y desarrollamos otra relación con el espacio y
con el cuerpo de los compañeros. El uso de los objetos, en el arte
dramático, pasa por un proceso de exploración, que implica no
solo manipularlos sino redescubrirlos, olvidando que tienen usos
utilitarios, viéndolos como material con el que podemos jugar,
como los niños, quienes transforman una escoba en una guitarra o
una silla en un automóvil.

En primer lugar, establecemos una relación física o táctil,
sentimos el objeto descubriendo y viviendo sus cualidades: su peso,
su textura, de qué material está hecho, su olor, sabor, forma, sonido,
su fragilidad o resistencia, flexibilidad, etc.; y entablamos con ellos
una relación sensorial o emocional, como indiferencia, rechazo o
agrado. En segundo lugar, exploramos todas las posibilidades de
movimiento que da el objeto y observamos su comportamiento en
diferentes maneras de trasladarlo, llevarlo o cargarlo, sacudirlo,

12 RALLI, Teresa. En el Escenario del Mundo Interior, Talleres de Autoestima: un manual.
Grupo Cultural Yuyachkani, Lima 2003, Pág. 26.

«…son los juguetes nuestros primeros objetos utilitarios: nos
producen placer y a la vez incitan y estimulan la imaginación y las

habilidades motrices»12

arrastrarlo, tirarlo, doblarlo, etc., involucrando en ello todo nuestro
cuerpo. En tercer lugar, llegamos a la valoración múltiple: cuando el
objeto cobra otros significados, lo transformamos en algo más por
medio de nuestra imaginación y creamos acciones dramáticas, usando
los principios de limpieza y precisión de movimientos.

Si queremos trabajar con objetos como los zancos o el
monociclo requerimos de un entrenamiento especial en el que
desarrollamos el equilibrio, fuerza en las extremidades inferiores y
nos acostumbramos a habitar alturas distintas a la cotidiana.
También tenemos el malabarismo, que es un arte que explora los
objetos hasta dominarlos y usa los principios que ya mencionamos.

Cuento con palos, grupo estirpe teatro, presentación en  Ayacucho,
foto: http://estirpeteatro.blogspot.com. Grupo Arena y esteras, ta-
ller intercambio con artistas en Europa, foto: www.arenayesteras.org.
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Observa e identifica en las fotos los usos no cotidianos que se da a los objetos. Niños jugando y explorando con la mototaxi y los baldes. Espectáculo «a puro
lomas», Grupo Generarte de Lomas de Carabayllo, Lima. Niños jugando con ponchos, chumpis y escoba en la obra «En los tiempos de los hacendados», I.E. San
Juan de Chamis. Warmayllu, Cajamarca. El cóndor en zancos llevando banderas, espectáculo «La caravana de los valores» de Ayni Producciones, Apurimac.
Secuencia de acciones con ollas de la actriz  Ana Correa, en la obra «Sin Título, técnica mixta» del Grupo Yuyachkani, Lima, foto: Elsa Estremadoyro.
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Ideas para trabajar
en la escuela

Cuento con palos13

· Tenemos una historia que sabemos de memoria (podemos
usar el cuento colectivo del ejercicio de la pág. 175) y un
palo de madera, (puede ser de escoba).

· Nos relacionamos con los palos usando todos nuestros
sentidos, con la vista, con el tacto, con el olfato, con el
gusto, verificando si tiene astillas, su peso, su tamaño, su
olor, qué sonidos produce, su resistencia.

· Trabajamos con verbos activos: explorando acciones con el
palo, buscamos todas las posibilidades de lanzar, cargar,
acariciar, arrastrar, etc. ¿Cómo se comporta el palo si lo
lanzamos al aire?. ¿Qué sucede si me distraigo en el trabajo
con el palo?

· Valoración: Recordamos que en casa a menudo jugamos
con diferentes objetos. Ahora vamos a jugar con el palo
dándole otros usos, por ejemplo: lo convertimos en caballo,
un remo, una herramienta de trabajo, una guitarra, las
hélices de un helicóptero, etc. Cada uno elige un lugar en el
espacio para jugar.

· Utilizando el trabajo con los verbos activos y el juego de
la valoración, creamos un mínimo de siete acciones (ver
pág. 168) que nos ayuden a contar el cuento que hemos
elegido.

· Ensayamos unos minutos contando el cuento junto con las
acciones que hemos creado.

· Al final cada niño cuenta su cuento con el palo.

13 Basado en el taller de Ana Correa: Trabajo con objetos.

La escenografía

Llamamos escenografía al diseño del espacio escénico que
complementa la obra de arte dramático. Ayuda a contar la historia
y nos sitúa en el espacio imaginario en el que se desarrolla. Formas
y colores pueden dar un discurso; por ello, la escenografía posee
códigos propios donde nada es gratuito, todo lo que se pone en el
escenario tiene un propósito específico.

A veces las características del espacio son de por sí
escenográficas y la acción escénica se crea en él, por ejemplo: el
atrio de una iglesia, una plazuela, la calle, la canchita de futbol o el
patio de recreo; otras veces es necesario intervenir utilizando
elementos como: telones, tarimas, telas, pinturas, estructuras,
luces, etc.

También se pueden hacer usos innovadores del espacio,
como cuando se coloca una tela que se ilumina desde atrás para
proyectar sombras, con todas las posibilidades de tamaños y
acciones que ello implica. En la realización de una escenografía
puede confluir la pintura, la escultura, la arquitectura, el diseño
de interiores, la decoración, el diseño industrial, etc. Para un
buen diseño de escenografía se debe tomar en cuenta algunos
aspectos del espacio escénico, como: la acústica del lugar, si es
un espacio cerrado o abierto (asoleamiento, iluminación natural),
público o privado, las dimensiones y configuración, entre otros.

No todas las manifestaciones de arte dramático usan
escenografía. Algunas se sustentan solo en quién actúa y los
elementos que usa. En ese sentido, incluso hasta la nada es
simbólica.
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Escenografías: Rosana Reátegui, narradora oral peruana, grupo Los Tapetes, Brasil. Espacio publico abierto, fiesta tradicional de las cruces en Porcón,
Cajamarca. Teatro en espacio cerrado realizada por Luis Longhi, centro cultural de la Universidad Católica, obra «Edipo Rey» dirigida por Edgar Saba.
Performance en espacio cerrado. Obra «Cuídate», Colectivo Tránsito, Lima.
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Ideas para trabajar
en la escuela

Creamos un vestuario de papel reciclado.
· Para esta actividad podemos usar los personajes que hemos

creado en el ejercicio de la pág. 172. También podemos
observar las láminas ArtePerú para ubicar algún personaje
que nos guste o los personajes de alguna historia de nuestra
preferencia.

· Hacemos una lista detallada de implementos del vestuario
de nuestro personaje, especificando tipos, modelos y colores
de ropa y accesorios.

· Recolectamos bolsas de azúcar (son de papel resistente) y
las envolturas de dulces (de colores y brillosos). También
podemos usar las envolturas del papa pan y de la leche del
desayuno escolar.

· Con ayuda de los padres de familia tomamos medidas,
creamos los patrones de la ropa y pegamos las piezas con
cinta maskingtape o con la máquina de coser. Con los
papeles de colores y las envolturas realizamos apliques en
la ropa, y también podemos pintarla previamente.

El vestuario

Es un elemento estético que forma parte de la puesta en
escena, ayuda a construir el personaje y lo resalta visualmente.

Comunica no solamente si el personaje es masculino o
femenino sino también otras características: si es vistoso u opacado,
grave o gracioso, humilde o poderoso, joven o anciano, cuál es su
origen, etc.

Según el caso, el vestuario puede ser muy simple o muy
complejo, similar a lo usado en la vida cotidiana, muy sofisticado o
fantasioso; también puede remitirnos a épocas antiguas o futuras.
El vestuario se puede hacer de diversos materiales, inclusive de
materiales reutilizables; todo depende de la intención, la situación
de la puesta en escena, las posibilidades económicas y la creatividad.

En el Perú se ha desarrollado una rica variedad expresiva
en el vestuario de los singulares personajes que pueblan las danzas
y fiestas tradicionales.

Las danzas y las fiestas tradicionales peruanas están
pobladas de personajes con una rica variedad expresiva en sus
vestuarios, los cuales, en muchos casos son vistosos, coloridos, de
distintos materiales y su elaboración requiere de los conocimientos
de maestros en el arte de confeccionarlos. Por ejemplo: el Ukuku,
la representación del oso de anteojos, es un personaje presente en
las danzas y celebraciones cuzqueñas. Su vestuario es voluminoso
por las lanas de colores (negro, blanco, rojo, verde) que cubren
todo su cuerpo, incluso con un penacho en la cabeza; usa una
máscara de lana tejida que deja ver los ojos y la boca del actor; en

la espalda carga banderitas del Perú, y dos huaracas cruzan su
pecho; también carga un muñeco vestido como un Ukuku en
miniatura, al que suele llamar con nombres graciosos.
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Observamos los vestuarios que muestran las fotos: textura, materiales y colores. ¿De que época y origen son los personajes que usan estos vestuarios?.
«Ukuku» personaje tradicional, Cuzco. Producciones Ayni. Personaje fantástico del bosque. Espectáculo «Varekai» del Cirque du Soleil, Canadá. Vestuarios
del espectáculo «Boeing boeing», dirigida por Rocío Tovar, Lima. Creación de Robert Wilson para la obra «El Martirio de San Sebastian», Ballet de la opera
de Paris, Francia 1988. Representación del cuento «La yaku mama», teatro escolar, Ucayali. Grupo Corpo, Brasil. Foto Julieta Cervantes.
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La iluminación

En las creaciones de arte dramático se utilizan los recursos
de la luz y la sombra, creando juegos de atmósferas y climas,
definiendo espacios, haciendo brillar u opacando colores, detallando
o difuminando contornos, dando sensaciones de volumen o de
profundidad, resaltando u ocultando de acuerdo a lo que la obra
necesita. Esta iluminación es controlada, en su aplicación, en
intensidad, color, magnitud; y se pueden seleccionar las fuentes de
luz, lo que nos dará diferente percepción de las cosas (mayor calidez
o frialdad): con lámparas, con reflectores, con velas, con fogatas,
alrededor de una hoguera, a plena luz del sol, etc. Dependiendo del
tipo de fuente de luz que escojamos, podemos jugar para sugerir
fantasías o realidades, de acuerdo a lo que queremos que el
espectador perciba o sienta, por ejemplo: se puede crear sensación
de calor, de frialdad o de soledad.

La luz y la sombra también pueden sostener todo el
espectáculo (ver Teatro de Sombras pág. 201). La luz también
puede estar presente en los objetos que usa el que actúa, como las
pelotas y las clavas fosforescentes para malabarismo.Creamos efectos sonoros para un cuento

· Elegimos una historia o un cuento conocido en donde el
sonido sea muy importante.

· Sobre algunas mesas, colocamos una serie de objetos
sonoros: un saco de arroz, unas piedras, una botella de
vidrio, varios palos, una cartulina, periódicos, botellas de
plástico con piedritas, un par de latas, entre otros.
Exploramos los objetos buscando sonidos que puedan ser
utilizados en la representación de la historia.

· Nos dividimos en dos grupos. Unos serán actores y
representarán la escena, otros realizan los efectos de sonido.
Si es necesario puede haber un narrador.

Ideas para trabajar
en la escuela

Sonido

El sonido es una sensación auditiva que se percibe por
medio del oído y también a través de la piel, porque las ondas
sonoras pueden hacernos resonar como un tambor. Muchas veces
el sonido es parte importante de la creación escénica, otras veces
se complementa con «pinceladas» de silencio. En todos estos casos
es un lenguaje con el que se puede crear o transmitir ideas,
sentimientos y emociones. Se teje en una composición con la luz,
la imagen y el movimiento, para lograr que las acciones escénicas
se impregnen en la memoria del espectador. Puede estar presente,
en forma de efectos sonoros (con objetos o grabaciones) con los
que se puede puntualizar, separar o acentuar momentos, en las
voces de los que actúan o mediante la música (ejecutada en vivo o
grabada). Todo ello ayuda a crear un clima en el espacio escénico.
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Observamos las fotos de la página anterior e identificamos la ubicación de las fuentes de luz.
Observamos las fotos de esta página e identificamos qué sensaciones creemos que se puede provocar en el espectador con los colores de luz que se utilizan en cada escena.
KELLER, Max. DuMonst´s Handbuch der Bühnenbeleuchtung. Germany 1991.
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Roles en el arte dramático

En los montajes de las obras de arte dramático intervienen
diferentes roles creativos, necesarios para trabajar en equipo. Las
denominaciones de estos roles pueden variar dependiendo del tipo
de manifestación de arte dramático. Aquí mencionamos algunos.

La participación de todos estos roles en una puesta en
escena van de acuerdo a la complejidad de la creación. Estos roles
se designan tomando en cuenta las capacidades e intereses  de
cada persona. Las características que aquí mencionamos se pueden
tomar como referencia para el trabajo en la escuela pero no deben
constituir una exigencia.

Director o directora

Es quien conduce el proceso de creación de la obra, se
responsabiliza de su calidad estética y de toda su realización. Es un
tejedor de imágenes. El director toma las ideas y las motivaciones
que le proponen los participantes, la historia y/o el texto; los
entrelaza y compone tomando en cuenta el espacio, el tiempo y el
ritmo, dando al montaje un valor y un significado. Tiene la conciencia
y la capacidad de proyectar y manifestar emociones, sentimientos
e ideas en las creaciones dramáticas, y prevé de qué manera
afectarán al espectador.

También es capaz de valorar de forma crítica su trabajo y
el de sus compañeros. Puede trabajar en constante diálogo con los
miembros del equipo de apoyo y los actores, reconociendo las
capacidades y los roles de cada uno de ellos.

Actor o actriz

Es quien realiza la acción de representación. Esta
denominación se usa cuando hablamos de teatro, pero puede variar
de acuerdo al tipo de arte dramático del que estemos hablando,
como en el caso de la narración oral y el circo.

El actor es el centro de la creación dramática y busca
expresarse usando todas las posibilidades de su cuerpo (ojos, rostro,
manos, dedos, etc.) y de su voz. Explora su equilibrio, energía,
fuerza, el uso del espacio individual y colectivo, la relación con el
cuerpo del otro, etc.

También explora y maneja elementos de representación
como máscaras, objetos, zancos y vestuarios. Es muy observador
de lo que lo rodea porque de allí extrae muchas motivaciones para
la creación de personajes y situaciones.

El actor usa todas sus habilidades en el proceso de creación
escénica. Sus recursos para actuar también se encuentran en la
acumulación sensible de toda su vida: las danzas que conoce, los
instrumentos musicales que ejecuta, las canciones que aprendió
desde pequeño, la acrobacia, etc. Todo le sirve para actuar. Está
en constante búsqueda de enriquecerse aprendiendo más
expresiones artísticas de su cultura y de otras que alimenten sus
posibilidades de creación escénica. En el proceso de creación
construye acciones de acuerdo a una motivación o para interpretar
un personaje, y es capaz de repetirlas porque usa la memoria
corporal. Para esto debe estar muy concentrado, en otras palabras,
«en presencia escénica».



<189

Productor o productora

La tarea del productor es facilitar el trabajo creativo,
coordinando todos los elementos, recursos económicos y humanos
que participan en el montaje de la obra de arte dramático y uniendo
todos los esfuerzos, para garantizar su realización.

Quien se encargue de la producción debe tener la capacidad
de gestionar, planificar, negociar, organizar, vender y trabajar en
equipo.

Además debe conocer bien todos los elementos y aspectos
que intervienen en la realización de un montaje, para que  pueda
luego hacer un seguimiento de cada uno de ellos: el sonido, la
iluminación, la escenografía, vestuario, etc. Es quien gestiona y
consigue los espacios de presentación, permisos, venta de entradas,
propaganda, espacios de ensayo, y si se trata de una gira se encarga
de coordinar las movilizaciones e incluso el hospedaje y la
alimentación de todo el equipo, el buen trato a los artistas y sus
remuneraciones. En el caso de las fiestas patronales, el que se
encarga de organizarla es el «Mayordomo», cumpliendo así el rol
que aquí estamos denominando como productor.

Escritor del texto dramático

Es quien plasma la obra de arte dramático en su forma
escrita. Es decir, crea la historia, el texto, el libreto o el guión. Su
desempeño en el montaje de una puesta en escena puede variar de
acuerdo al tipo de obra que se piense realizar. Puede ser creación
suya o puede adaptar una obra para las necesidades del proyecto.
En los casos de creaciones colectivas, los que actúan también escriben
y crean el texto junto con el director.  En otros casos el escritor

trabaja junto con el que actúa escribiendo textos para las acciones
creadas por el actor. Es decir, su manera de intervenir es variada.

Su función es importante sobre todo porque al plasmar en
el texto una obra de arte dramático, asegura su trascendencia, es
decir, que no se perderá en el tiempo.

Vestuarista

Es quien diseña y realiza el vestuario de los personajes de
una puesta en escena, trabajando en colaboración con los que actúan
y con el director. Cada vestuario que realiza es una composición
artística que comunica aspectos del personaje, como su cultura, su
psicología, estatus socio-económico, época e historia; por lo tanto,
es importante ser consciente de la expresividad de un vestuario
ante la iluminación del espacio escénico y de su contraste sobre
fondos como telones o escenografía. El vestuarista juega con los
recursos del color, sus significados y simbologías, con diversos
materiales y texturas, con detalles y complementos como: maquillaje,
pelucas, postizos, apliques, sombrillas, joyas de fantasía, bastones,
etc. Cuando crea el vestuario trabaja en base al cuerpo del actor,
tomando en cuenta criterios de forma, proporción, movimiento y
lenguaje corporal.

En los ensayos y en los momentos de representación el
vestuarista se asegura de que todos los que actúan se sientan
cómodos y tengan sus vestuarios, accesorios y objetos completos,
en buen estado y en el momento oportuno.

Escenográfo

Su preocupación es el espacio escénico y su buena
disposición para las necesidades de la obra. Se encarga del diseño y
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la realización de la escenografía de una obra, construyendo el espacio
de acuerdo a la visión del director, empleando los recursos que
brindan el color, las texturas, las proporciones, direcciones,
materiales, el humo, los aromas, etc. Su papel es más cercano al
trabajo de un arquitecto y trabaja estrechamente con el
luminotécnico y el técnico de música y sonido para lograr una
composición total y coherente que resalte la puesta en escena.

Es consciente de dos premisas: el centro del espectáculo
es el actor y nada en la escenografía es gratuito.

Lumínico

Es el encargado de diseñar la disposición de las luces, los
colores, la calidad visual, tipo de artefactos lumínicos y efectos. Es
quien crea atmósferas en el espacio escénico, utilizando los recursos
de la luz y la sombra, como: enfatizar, insinuar, esconder, o resaltar
las acciones que suceden en el escenario, de acuerdo al impacto
que se quiera producir en el espectador.

Músico y sonidista

Utiliza los recursos del sonido y el silencio, creando
atmósferas sonoras y musicales, usando efectos sonoros (rayos,
lluvia, viento, etc.).  También se encarga de los ensayos de música
y de canto en vivo y escoge las melodías de la obra, de acuerdo a lo
que el director quiere lograr. Verifica los instrumentos musicales
que usarán los músicos actores, que estén en buen estado y afinados.

El espectador o público

Es quien recibe el mensaje que transmiten las creaciones
de arte dramático. Las obras se confrontan ante el público que las

interpreta haciendo asociaciones con sus propias vivencias y desde
su propia mirada. Para ser un buen espectador es necesario estar
dispuesto a percibir y observar con todos los sentidos y con respeto
al trabajo de los creadores.

De acuerdo a la naturaleza del espectáculo, el rol del
espectador varía. Hay una convención o acuerdo implícito que indica
en qué medida o de qué manera puede participar. En algunos casos
el espectador se convierte en actor y viceversa, como en el
Performance; otras veces, puede caminar dentro del espacio
escénico, o entablar diálogos con el que actúa, como en algunos
espectáculos de títeres.
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Diversas manifestaciones de arte dramático

Cada pueblo y cada etnia, en distintas épocas y zonas
geográficas, configura su propia identidad basada en procesos
históricos culturales que se expresan en su lengua, costumbres,
danzas, pasacalles, mitos y leyendas, modos de relación, producción
y un sinfín de manifestaciones que representan una cultura. Así, el
arte dramático expresa las voluntades distintas y complejas del
grupo humano que crea a través de este lenguaje. En esta Guía
estamos considerando como arte dramático a diversas
manifestaciones en las cuales encontramos al ser humano en
situaciones de representación y que comparten la mayoría de los
elementos y aspectos que anteriormente hemos mencionado.

En el Perú, la vida cotidiana está llena de festividades,
celebraciones y rituales cuyas prácticas promueven la integración
de diferentes lenguajes artísticos. El intenso dramatismo de estas
expresiones se vierte en personajes, situaciones, historias,
narrativas, vestuarios, cantos, danzas, máscaras, escenografías y
elementos variados. Así, la diversidad de nuestras expresiones
tradicionales fortalece la identidad de la comunidad, reanimando
su memoria colectiva.

En las fiestas comunales y patronales se produce una relación
compleja –similar a la contenida en el arte dramático- entre los
personajes y la comunidad. Así, en nuestros pueblos, la representación
dramática está estrechamente relacionada con la vivencia, no
persigue el objetivo de representar la ficción sino que expresa la
historia de la población, sus problemas, sueños, denuncias y utopías,
como nos cuenta el profesor de danzas cuzqueñas Franklin Delgado:

Hay unos bailes en San Roque para satirizar a las personas.
Imitan a una autoridad determinada que ha hecho un acto irregular.

No se lo dice de frente a él pero mediante la danza se le dice…
En la fiesta de la cruz también lo hacen, pero allí termina siendo
como una audiencia ante la cruz. Entonces la queja la llevan a la
cruz, sobre hechos que han ocurrido en la comunidad. Allí uno
expresa todo lo que piensa de esta persona, de la autoridad, de
todo en general. Aprovechan la oportunidad, pero en este caso
están tapados (por la máscara). Fingen la voz y lo dicen todo lo
que han podido observar en el transcurso del tiempo, en esta
época o en el año anterior.

El arte dramático se manifiesta en distintos espacios como
calles, plazas públicas, pampas, así como en centros comunitarios,
en escuelas, centros culturales o auditorios. Quienes realizan estas
expresiones pueden ser miembros de la comunidad, asociaciones
de migrantes, clubes departamentales, sindicatos, grupos de teatro,
colectivos de artistas, etc. Esta expresión permite que la población
se apropie de los espacios y los dinamice, subvierta el orden y
rompa divisiones sociales.

Narración oral

En estos tiempos (…) es posible que revalorizar el arte de narrar
nos devuelva al reencuentro con nosotros y con lo nuestro.

Cucha del Águila

La vasta diversidad cultural del país también se manifiesta
en la riqueza de su tradición oral que forma la base de comunicación
de nuestras culturas. En este contexto, la narración oral es una
manera de dar a conocer la memoria de los pueblos y revelar sus
pensamientos, saberes, cosmovisión y cosmogonía que pasan de
generación en generación. En la amazonía, por ejemplo, la tradición
oral narra sobre personajes y seres de la naturaleza (el hombre
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sajino, la sirena, etc.), describen la unión de las voluntades de
animales, plantas, humanos, espíritus y divinidades, nos hablan de
los valores, de respeto y cuidado recíproco entre los humanos y su
entorno natural.

El espacio en el que se dan estas transmisiones orales varía
de acuerdo al contexto geográfico, socio cultural. Por ejemplo, los
narradores pueden ser los abuelos, las mamás, los vecinos, que
cuentan historias, anécdotas, leyendas, de una manera natural
alrededor del fogón, en el mercado, la chacra, en la orilla del río,
etc.

También hay quienes desarrollan la narración como
espectáculo y se presentan ante un público determinado. Esta forma
de narración está tomando cada vez más espacios en las ciudades,
en teatros, centros culturales y eventos. Lo que estos narradores
tienen en común es que utilizan recursos para captar la atención
de quien escucha, como los gestos, tonos de voz, sonidos
onomatopéyicos, etc.

La escuela es un gran lugar para el encuentro de culturas
distintas, a través del compartir de nuestras historias. Los padres
cuentan a los niños, los niños a la maestra, la maestra cuenta
cuentos a los niños, el señor de la portería puede ser un gran
narrador (sabe todas las historias de «penas» y «alegrías» de la
escuela), la mamá que tiene el turno para cocinar en la escuela
puede contar leyendas y cuentos que le contaban cuando era
pequeña. Entonces, ¿por qué no dar mayor presencia a la narración
oral en la escuela?.

Lorena Best narrando a niños en Carhuaz, Huaraz. Angela Zignago y Briscila
de Gregori narrando en el II Festival nacional de narración oral «Déjame
que te cuente» 2008. Yachaq o sabio contando a los niños sobre la
cosecha del maíz, PRONOEI de Huayllabamba, Andahuaylas.
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Danzas

En nuestro país existe una gran diversidad de danzas, que
se bailan en las fiestas tradicionales o se presentan como espectáculos
en otros espacios. Aunque todas las danzas tienen aspectos y usan
elementos del arte dramático, en algunas esto se hace más evidente
porque cuentan una historia representando y satirizando hechos o
actividades de la vida cotidiana. Las danzas tienen personajes con
roles definidos, usan trajes muy elaborados, máscaras, coreografía
y  movimientos codificados; por ejemplo, la Danza de Tijeras es un
ritual que exige el virtuosismo del danzante-actor quien debe tener
el cuerpo preparado. Otro ejemplo es la danza del Auque chileno de
Cusco, donde los personajes principales son los soldados del ejército
chileno que bailan de una manera rígida. Van acompañados de la
autoridad representada de forma satírica, vestida de terno negro y
con una máscara de narizón, que baila llevando del brazo a su esposa
que es representada por un hombre. Ella luce un traje muy rico,
enjoyado y vanidoso. Otro personaje es el indio que se burla de la
autoridad, el enfermero y la muerte que caminan alrededor de los
danzantes. Esta danza transcurre en la plaza del pueblo, en la fiesta
de Qoyllur Riti, organizando el espacio de manera que el público
rodea a los danzantes.

Hay otro tipo de danza como el ballet o la danza contemporá-
nea, que también tienen mucho contenido dramático y en muchas
ocasiones nos cuentan historias bailadas. Generalmente estas
manifestaciones también están integradas a otros lenguajes artísticos.

Existe gran cantidad de danzas con una fuerte carga de
dramaticidad. Actualmente, la cantidad de manifestaciones
dramáticas en las celebraciones tradicionales es vasta. Algunas de
ellas son: el Son de los Diablos de Lima, La Captura del Inca de
Cajamarca, la Huaconada de Mito de Huancayo, la Karawaska de
Lamas-San Martín, entre otras.14 Del Aguila, Cucha. No se acaban las palabras…: el arte de narrar cuentos. Didi de

Arteta S.A. Lima, 2001.

Ideas para trabajar
en la escuela

· Anunciamos a los niños que llegó «La hora de contarnos
cuentos», para eso organizamos nuestro espacio de la manera
más cómoda y agradable. Contamos a los niños un cuento
de la tradición oral de nuestro pueblo de origen y les pedimos
que nos cuenten uno de su localidad. Luego, les solicitamos
que pidan a sus padres y abuelos que les cuenten otras
historias y relatos. Cada día un niño se encargará de narrar
un cuento.

· Observamos  la lámina ArtePerú nº 13 con la imagen del
cuento «El mono Machín» elaborada con la técnica de la
arpillería. Pedimos a los niños y niñas que imaginen la historia
a partir de la lámina. Luego, comparamos las ideas surgidas
con la versión original. Dramatizamos las dos versiones,
asumiendo cada uno un personaje.

…todos somos capaces de narrar cuentos (…) incluso, casi
todos tenemos experiencias de narración. Contamos anécdotas,
chistes y algunos tenemos habilidad para inventar excusas. Lo
esencial es tener la capacidad de maravillarse con la palabra y
transmitirla con sinceridad, entusiasmo y generosidad14.
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Fiestas tradicionales15.

En un sentido metafórico la fiesta popular, con sus etapas y ritos, es parte
del proceso de recoger la memoria, se cuenta una historia, es donde se
produce el reconocimiento, la reconciliación y el diálogo… allí llega el

abrazo, el darse la mano y el beber juntos…16.

En esta manifestación podemos identificar muchos
elementos y aspectos del arte dramático, en primer lugar, mientras
transcurre la fiesta tradicional se desarrolla una historia en secuencias
de situaciones, momentos, escenas, actos y ritos, los cuales
transcurren en un tiempo y ritmo definidos, con una convención
implícita que todos los participantes conocen y siguen. Es decir que
la fiesta tiene una estructura dramática, con un guión que es
público pero que además tiene un subtexto íntimo, por que cada
quien tiene una razón distinta para estar allí (la fe, una promesa
hecha, para encontrarse con alguien, para danzar, para orar, etc).
Así mismo, es una intervención de espacios públicos y privados en
los cuales los personajes «habitan» y se encuentran en situación de
representación.

En la fiesta tradicional encontramos gran riqueza visual, donde
todos somos espectadores y/o actores asumiendo distintos roles (el
carguyoq, la chichera, el cohetero, la zahumadora, el músico, el
ambulante, etc.). Al participar en una fiesta tradicional, nos
introducimos en una atmósfera que se sitúa en el límite entre la vida
cotidiana y lo extracotidiano, entre la realidad y la fantasía. La energía
de la gente cambia, pudiendo ir de lo ceremonioso y solemne (como
en el ritual del pagapu), hasta lo desbordante (como en una corrida
de toros). En la fiesta suceden situaciones de encuentro y desencuentro,
de alegría y tristeza, de delirio; se dan conflictos y se resuelven.

Tenemos por ejemplo la Fiesta de La Bajada de Reyes de
Cangallo, en Ayacucho, (del 4 al 9 de enero), en la que las familias
«Niñuyoq» (personajes) arman en sus casas un gran nacimiento o
«Belén» artísticamente decorado e iluminado (escenografía), donde

Ideas para trabajar
en la escuela

· ¿Qué celebraciones se realizan o realizaban en nuestra localidad de
origen? ¿Desde cuándo se celebran y cómo?. ¿Cuáles son las historias
que representan?

· Investigamos sobre la historia que hay detrás de la celebración, los
personajes que la representan, su vestuario, etc. Podemos recrear
la celebración a partir de nuestra investigación, utilizando máscaras,
vestuario, canciones, etc.

15 Estamos incluyendo dentro de las manifestaciones del arte dramático a las «fiestas
tradicionales» de carácter ritual que se relacionan con la identidad local y que
presentan los elementos básicos del arte dramático que hemos descrito en esta guía.

16 PAREDES, Sara; CISNEROS, Raúl. «Sinopsis de Nada es Eterno, creación colectiva».
Estirpe Teatro. Ayacucho, 2004. Pág. 1

colocan infinidad de imágenes del niño Jesús, algunas muy antiguas.
Cada familia cuenta con cuadrillas de danzantes conocidos como
pastores o «niños», pastoras o «niñas» y machuq o bufones (sin
límite de edad), quienes enmascarados y ataviados con brillosos
vestuarios visitan, durante la noche, los Belenes de las otras familias
y compiten con los danzantes anfitriones para adorar al niño Jesús
al son de las arpas. Toda la población participa y conoce bien la
secuencia y denominación de cada uno de los 5 días que dura la
fiesta: El Ensayo (día 1), Doce LLuqsiy y atipanakuy (día 2),
Huñukuy y convido (día 3), Caramusa y atipanakuy (día 4), Avío
(día 5). Durante toda la fiesta las comparsas de danzantes pasan
por las calles del pueblo acompañados por el sonido de las sonajas
y de las arpas, los machuq aprovechan para hacer travesuras y
crear situaciones hilarantes o peligrosas. El cuarto día es el más
importante de la fiesta, cuando luego de haber competido durante
tres noches, se define a los mejores danzantes y estos descubren
sus rostros ante el «Belén» y los asistentes, lo cual causa gran
expectativa, (conflicto y desenlace).
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Arriba: Diferentes momentos de la fiesta de Bajada de reyes de Cangallo, llevando los niños (pesebres) a la iglesia, el atipanakuy, el caramusa, y el
huñukuy; Ayacucho. Abajo: Fiesta tradicional de Cruz de Mayo, Cajamarca. Fiesta del Corpus Cristi, Cuzco., foto: http://media.photobucket.com.
Atajo de negritos del Carmen, Chincha. Yawar fiesta en Puquio, Ayacucho, foto: www.santagostino.org.
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Pasacalle de carnaval «Magia austral»; Antofagasta, Chile, foto: http://stgoamil.cl. Pasacalle «Sueño de gigantes» de La gran marcha de los muñecones,
Lima. Pasacalle del III Encuentro intercultural de Warmayllu; Lamas, San Martín. Pasacalle «Los Quinuinos», Grupo Yuyachkani. Foto: archivo Yuyachkani.
Pasacalle de la Semana de la leyenda y el cuento; Warmayllu, Cajamarca. Mujeres cantando Qarawis en pasacalle tradicional de matrimonio; Comunidad
de Chuschi, Ayacucho. Pasacalle cabalgata del Cirque du soleil de Canadá, presentación en España, foto: www.zaragozafoto.com/imagenes. Pasacalle
del Grupo Odín Teatret de Dinamarca, en plaza de armas de Ayacucho.
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El Pasacalle – Comparsa

Es una manifestación popular muy conocida en la que grupos
de personas conformando comparsas pasan por las calles danzando,
cantando y/o desfilando. Derrochan mucha energía, llenan el espacio
público y convocan a las personas a asomarse a las puertas y balcones
para ver lo que sucede o unirse a la fiesta y seguir el pasacalle. En
esta manifestación podemos identificar el uso de elementos y
aspectos del arte dramático, como la relación de los que realizan la
acción con el espacio público abierto. Los participantes pueden
estar caracterizados, usar vestuarios, máscaras y asumir roles,
como el sacerdote, el mayoral, el guía, la zahumera, las lloronas,
danzantes, etc. En esta manifestación el uso de la voz es muy
importante así como los movimientos corporales, los cuales deben
ser amplios, ya que el espacio abierto exige que el sonido y el
cuerpo se proyecten; por eso, también es común que las comparsas
sean acompañadas por bandas de músicos.

Generalmente los pasacalles son parte importante de las
fiestas, por ejemplo, en las procesiones y los desfiles; y son la
forma en que muchas danzas se viven en las calles, como en los
Carnavales de Ayacucho donde comparsas de bailarines acompañados
de músicos pasean por la ciudad cantando, bebiendo, lanzando
serpentinas, pica pica y talco a la gente que se agolpa en las calles
para verlos pasar. El Santiago Wanca de Huancayo es otra danza
pasacalle, en la que los danzantes se toman de las manos haciendo
una interminable fila que baila y canta al son de la música. Además
de este tipo de pasacalles, en las ciudades también se realizan
pasacalles teatrales o temáticos, que pueden incluir personajes en

Ideas para trabajar
en la escuela

· Recordamos si alguna vez hemos  participado en un pasacalle
como parte de las actividades de la escuela o si hemos
visto pasar alguno cerca en nuestro barrio o en alguno de
nuestros paseos o viajes. Comentamos.

· Si trabajamos un tema en especial en nuestra escuela como
por ejemplo la conservación del medio ambiente o el valor
de la tradición oral, podemos organizar un pasacalle para
difundir nuestro trabajo en la escuela. ¿Qué tenemos que
tomar en cuenta para organizar un colorido pasacalle (tema,
fecha, recorrido, permisos, vestimenta, mascaras,
pancartas, banderolas, música)?

zancos, con grandes «muñecones» o «cabezones», títeres
gigantescos, seres míticos, banderolas, carteles y otros elementos,
tocando temas de interés colectivo como: la contaminación, la
identidad cultural, la naturaleza, entre otros, (Ver pag. 253).
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17 Mensaje de Augusto Boal para el día mundial del teatro. 27 de marzo del 2009. http:/
/www.iti-worldwide.org/theatredaymessage.html.

18 El teatro clásico responde a la formación y esquemas del teatro europeo clásico. El
teatro no convencional rompe los esquemas de los textos y las formas de hacer teatro
ya conocidas, se da gran libertad de explorar todos los límites corporales, vocales,
espaciales, etc.

la representación del culto al sol que se realiza el 24 de Junio desde
el año 1928, en la fortaleza de Saksayhuamán durante la fiesta del
Inti Raymi en Cuzco. En estos tres ejemplos las representaciones
se realizan en espacios abiertos y públicos, usando como escenografía
centros arqueológicos o monumentos históricos, los actores son
miembros de la comunidad (profesores, escolares, padres de familia,
artistas, etc), los vestuarios y elementos remiten a la época de los
eventos que se representan, son hechos históricos que el pueblo
conoce y que gusta de ver cada año.

Actualmente en el Perú y el mundo conviven diversas
temáticas, tendencias y maneras de hacer teatro, desde lo tradicional
hasta lo experimental18. Existen muchos géneros como la comedia,
la tragedia, el musical, la opera, el teatro del absurdo, etc.

El teatro
…Inconscientemente, las relaciones humanas se estructuran de

forma teatral: el uso del espacio, el lenguaje del cuerpo,
 la elección de las palabras y la modulación de las voces, la

confrontación de ideas y pasiones, todo lo que hacemos en el escenario lo
hacemos siempre en nuestras vidas: ¡nosotros somos teatro!17.

Esta manifestación de arte dramático se alimenta de las
expresiones humanas y de la vida misma para crear y representar
historias ante los espectadores, combinando: el uso del discurso y del
espacio escénico, gestos, acciones, escenografía, vestuario, máscaras,
música, sonido y elementos de otros lenguajes artísticos, para lograr
una composición estética, una «dramaturgia», es decir, una obra de
teatro estructurada, que cuenta una historia, con personajes, conflictos
y desenlaces. En esta creación participan, entre otros: el director, el
productor, el guionista, el escenógrafo, el vestuarista, el artista plástico
y el actor, quien realiza las acciones escénicas y establece la relación
con el espectador. Estos roles pueden ser compartidos y algunos pueden
ser asumidos por una misma persona.

El origen del teatro se encuentra en los rituales de magia,
guerra, caza y culto a los dioses; los cuales tenían un alto contenido
simbólico y estaban muy ligados a la danza y la música; estas
manifestaciones son comunes en la historia de todas las
civilizaciones, como por ejemplo en las culturas Azteca e Inca. En
el Perú muchas representaciones fueron y son transmitidas a lo
largo de la historia como una manera de conservar la memoria de
los pueblos siendo consideradas tradicionales, por ejemplo: la
dramatización de la Batalla de Ayacucho que se realiza el 9 de
diciembre desde el año 1973, en la localidad de Quinua; y la
representación de la muerte de Huáscar que se realiza en la localidad
de Andamarca, ambas en el departamento de Ayacucho; así mismo,
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Obra «Nada es Eterno», grupo Estirpe Teatro, Ayacucho, foto: Fidel Melquiades. Obra «Sin Título, técnica mixta», grupo Yuyachkani, Lima, foto: Elsa
Estremadoyro. Obra «Nuestra Señora de la Nubes», grupo Mala hierba, Ecuador. Obra «La Fiesta del Chivo», dirigida por Jorge Alí Triana. Obra «Un día una
hora», teatro de Barcelona, III Muestra de teatro internacional de Lima. Obra «Killa, el pájaro y el río oculto», grupo Arena y esteras de Villa el Salvador, Lima.
Obra «Las Aventuras de Fausto», Teatro negro de Praga, presentación en Lima, foto: www.jovenexperu.com. Obra «La lección», Teatro Libre palabra, Lima.
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Representación de ceremonia de matrimonio, fiesta tradicional del Señor de Qoyllurity, Cuzco. Representación tradicional «La muerte de Huáscar» en
Andamarca, Ayacucho, foto: Archivo Hugo Ballenas. Representación tradicional de la Batalla de Ayacucho, Pampa de Quinua. Representación en la
fiesta del Inti Raymi, Cuzco. Representación de sirenas de la tradición oral shipibo, I.E.B. Bena Jema, Yarinacocha Ucayali. Grupo Rayku de Tacna,
Festival nacional de teatro escolar «Tupac Amaru» FESTA. Obra «Mientras no llueva», elenco Tropaugarteatro de Cerro de Pasco, primer lugar en el
FESTA 2008. Dramatización de la historia oral «el hombre que fue atacado por un lagarto», capacitación docente en la UNIA, Ucayali.
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Teatro de sombras

Si intentamos jugar con nuestra sombra proyectada en la
pared nos damos cuenta de que es huidiza, no la podemos palpar y
su forma es siempre cambiante. El trabajar, explorar y jugar con
las sombras estimula nuestra fantasía, nos invita a jugar con la
imaginación y la creatividad, por estas y otras razones en esta
manifestación de Arte dramático las sombras son las principales
herramientas, que protagonizan y cuentan historias usando la
insinuación, la ambigüedad y la posibilidad de deformar la realidad,
como recursos para trasladarnos a un sutil mundo donde se reflejan
pasiones y miedos.

Este arte depende de cómo el sombrista utiliza la luz, ya
que sin ella las sombras no pueden existir, siendo importante la
precisión, el uso de texturas, colores y el movimiento lumínico. La
técnica de este arte consiste en proyectar sombras del cuerpo de
actores, figuras caladas, títeres o cualquier objeto, sobre un lienzo
o telón blanco. El resultado se puede observar al otro lado del telón
donde se ubica el público. Las creaciones del teatro de sombras se
complementan con la música, el video, la danza y la pintura.

Este arte se desarrolló primero en la antigua China, en la
India y después en Indonesia, donde el artista titiritero de sombras
era un sacerdote, «que al representar epopeyas a través de las
sombras entraba en contacto con el mundo superior restableciendo

19 http://www.asombras.com/0022-La%20Sombra-0.html

· Identificamos a los grupos teatrales de la localidad y
visitamos sus locales de trabajo con el objetivo de solicitarles
que nos cuenten sobre su labor creativa. También podemos
proponerles que realicen una presentación o un taller dirigido
a nuestra aula o escuela.

· Si no tenemos grupos de teatro en la localidad podemos
propiciar la observación de la teatralidad existente en las
manifestaciones culturales de la vida diaria. Por ejemplo:
las actividades de siembra y cosecha o los matrimonios.

Ideas para trabajar
en la escuela

Las obras de teatro pueden ser creaciones individuales o
colectivas. Los espacios escénicos pueden ser variados: teatros o
auditorios y también en plazas, calles o canchitas de fútbol. En
algunos casos se fusiona con otras expresiones artísticas como en
la danza teatro o el teatro circo.

En nuestro país hay un desarrollo intenso del Teatro dirigido
a públicos específicos como el teatro para niños. Así mismo existen
colectivos, grupos y artistas con trayectoria sostenida, muchos de
los cuales responden al contexto social, político, histórico y cultural.
También se realizan muchos festivales, encuentros y muestras de
teatro, (ver Pág. 253).

«Hubo un tiempo en que todos los muñecos fueron dioses,
ancestros que vieron el origen del mundo para que se lo comunicaran a

los mortales. Ellos vivieron como sombras y de sus propias sombras nació
el teatro de sombras.»19
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Fotos de arriba: Taller de teatro de sombras para docentes de Pachacutec, Warmayllu y grupo El cantar del Cárabo, Ventanilla 2008. Foto central: obra
«Hay alguien ahí?», grupo Desierto picante, Tacna. Fotos de abajo: «Viento» Cuento y talleres del grupo El cantar del cárabo, Lima, foto. htt://
elcantardelcarabo.blogspot.com.
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el equilibrio entre las fuerzas negativas y positivas de la
comunidad. A su vez, utilizaba los mitos narrados para educar y
transmitir valores al pueblo. Actualmente, en Indonesia esta
tradición se mantiene viva y aún se vincula a los rituales para la
cohesión y comunicación de la comunidad»20.

En diversos contextos culturales la sombra representa el
alma como ente separable del cuerpo, capaz de sobrevivirlo.
Representa la fuerza oculta o espiritual de las cosas, su aura. Para
muchos es una forma equivalente de la magia, los sueños, el
subconsciente, la muerte, el mundo del más allá y el espíritu21. En
nuestro continente este arte no es muy antiguo sin embargo existen
muchos artistas y grupos que trabajan con él, (ver Pág. 253).

20 y 21 Basado en: http://www.asombras.com/0022-La%20Sombra-0.html
22 Basado en el Taller para docentes del Grupo Cantar del Cárabo.

Ideas para trabajar
en la escuela

Una historia con sombras22

· Necesitamos: cartulinas, papel celofán de colores, tijeras,
palitos de anticucho o varitas largas, una sabana colgada
de una cuerda, linternas o lámparas.

· Nos organizamos en grupos de cinco personas.

· Cada grupo elige una historia o cuento para representar.
Identificamos los personajes que intervienen en la historia
y su contexto.

· Hacemos los títeres. Dibujamos y recortamos las figuras
de los personajes y los objetos de su contexto. Las calamos
para colocar papel celofán de colores en los espacios vacíos.
Pegamos a cada silueta los palitos largos.

· Oscurecemos el salón. Para eso retiramos los muebles y
tapamos las ventanas con cartulinas negras (también
podemos usar cortinas o mantas).

· Colocamos las linternas detrás de la sabana, cada grupo
representa su historia haciendo sombras con los títeres.
Los otros grupos observan el teatro de sombras al otro lado
de la sabana.
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Mimo

Somos mimos y mimas toda nuestra vida. Aun sin darnos
cuenta cotidianamente hacemos muecas y gestos, que son
herramientas que el arte del mimo usa: se expresa y comunica,
ideas, emociones, sentimientos, situaciones reales o ficticias por
medio de acciones, actitudes y gestos23. Es decir, juega con el
movimiento y la inmovilidad sin usar la palabra hablada. Su lenguaje
usa un código universal, que no necesita traducción y se entiende
en todas las culturas del mundo, Al ser sin palabras, va directamente
al corazón sin que medie el entendimiento24.

El mimo se desenvuelve sin problema en espacios públicos,
sin importar el ruido callejero. En esas circunstancias la voz pasa a
un segundo plano ya que la expresión corporal mímica es un lenguaje
ideal para contar historias. En diferentes plazas de las ciudades de
nuestro país encontramos mimos que trabajan contando la situación
de los migrantes, los problemas de segregación, de género y las
circunstancias sociales, económicas y políticas. Este movimiento
fue generado en los 60‘s por el mimo peruano Jorge Acuña Paredes,
desde una perspectiva de la urbe y tocando temas de la realidad
de los migrantes, del campesino y del proletariado25.

Uno de los antecedentes del mimo en el Perú se encuentra
durante el Virreinato, cuando se prohibió toda representación de
arte dramático como represalia por la rebelión de Túpac Amaru.
Es cuando aparece el Llamicchu o Llamerito, personaje que hoy es
tradicional en una danza de la Región de Cora Cora, en Ayacucho.
Vestido con una mascara de lana y un casco en la cabeza, poncho
color nogal y pantalones con flecos de lana de colores, se burlaba
de la autoridad militar, religiosa y del gobierno. El privar a un
pueblo de ejercer libremente la palabra oficial hablada y/o escrita

hace que el gesto y el movimiento conviertan al cuerpo en un
espacio y vehículo de resistencia cultural26.

En la época del cine mudo también encontramos artistas
del mimo, como Charles Chaplin, que utilizó esta técnica para
actuar y contar historias.

Trabajar el mimo en la escuela es muy sencillo y
didáctico ya que no se necesita ningún otro elemento, más que el
cuerpo y la libertad de dejarlo hablar hasta por los codos.

· Exploramos formas de comunicarse sin palabras: encogernos
de hombros, colocar el dedo índice en la boca, sacudir las
manos, fruncir el ceño, poner las manos en las caderas y
extender el dedo índice.

 · Luego expresamos diversos estados de ánimo mientras nos
desplazamos: aburrimiento, duda, inquietud, ganas de
comer, de ir al baño o de dormir, molestia, dolor de espalda
o de otras partes del cuerpo, abatimiento, cansancio,
etcétera.

Ideas para trabajar
en la escuela

23 y 24 DE TORRES, Javier. Las Mil Caras Del Mimo, Editora Fundamentos. Caracas, 1999.
pág. 10.

25 y 26 RAMOS, Fernando. Breve Historia Sobre el Mimo en el Perú. Publicado en:
www.arlequinycolombina.com/pagedit/histomimoperu.htm 2007.
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Izquierda: Charles Chaplin (1889-1977) actor que llevó las técnicas del mimo al cine mudo, foto: www.taringa.net. Derecha: Personaje Bip de Marcel
Marceau (1923-2007), Mimo francés considerado el mejor del mundo. Arriba: Obra «La sopita» de Jorge Acuña, considerado el primer mimo peruano,
foto: Alex Arone. Abajo: «Mimagínate» de César Chirinos, mimo peruano, foto: www.cesarchirinos.com.
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Títeres y marionetas

Son muñecos que cobran vida cuando el titiritero o el
marionetero les dan movimiento y voz de acuerdo al personaje
que representan; de esta manera, cuando los títeres y las
marionetas actúan, adquieren una gran capacidad comunicativa.

El títere tiene solo cabeza y manos. Su cuerpo es una
manga por donde pasa la mano del titiritero, como una especie de
guante. El dedo índice maneja la cabeza y los dedos pulgar y anular
mueven las manos.

Las marionetas son muñecos con cuerpos completos
(brazos, piernas, pies, cabeza, ojos, nariz y boca articulados), a
los que el marionetero da movimiento por medio de hilos o
alambres, ubicándose por encima o detrás del muñeco. Pueden
imitar los movimientos de las personas tan bien que parecen estar
vivos y varían en dimensiones desde los más pequeños hasta los
más grandes, llamadas marionetas de vara, que deben ser
manejados por varias personas.

También existen marionetas llamadas «marotes», donde
las manos del muñeco son substituidas por las manos del
manipulador y la cabeza puede estar sostenida por una vara.

En muchos casos los títeres cuentan su historia moviéndose
en retablos que son escenarios pequeños, donde el que los maneja
queda escondido a la mirada del público. La escenografía es
acondicionable de acuerdo a los diferentes momentos de la historia
y fácil de transportar de un lugar a otro.

Ideas para trabajar
en la escuela

· Observamos la lámina ArtePeru nº14. ¿Qué situaciones y
lugares recrean? ¿Cómo son sus personajes, el escenario,
etc.? ¿Cómo habrán construido los títeres?

· Pedimos a los niños que escojan un objeto de uso cotidiano.
Lo observamos atentamente, reconocemos su forma y
características. A partir de lo observado convertimos el
objeto en un personaje que posea un nombre, personalidad
y voz propias. Hacemos hablar a nuestros objetos animados.

· Creamos situaciones entre dos o más personajes.

En el Perú tenemos muchos artistas y grupos de titiriteros
que han abierto un espacio para este arte, logrando su desarrollo y
difusión, (ver pág. 253).

Los títeres se pueden elaborar de diferentes materiales y
elementos, como bolsas de papel, cucharones de madera, calcetines
y materiales reciclados. En las orientaciones metodológicas (ver
pág. 219) encontrarás algunas recomendaciones para el uso de
títeres y cómo elaborarlos.
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La abuela mapuche, marote de la Escuela Taller de Oficios Teatrales Autónoma ETOTA en Festival iberoamericano de teatro de Ovalle, Chile 2008. Nicolaza
y su creador Ángel Calvo, Lima. Marionetas de vara, en el pasacalle del «son de los diablos», clausura del Magdalenarte, Magdalena el Mar, Lima. El amaru,
títere de cartón y tela, Estirpe teatro, comunidad de Saywa, Ancash, 2007. Docentes construyendo el títere «la Yacumama» con papel y cartón, en taller de
arte dramático de Warmayllu, Universidad Nacional Intercultural de la Amazonía - UNIA, Ucayali. Niño y Pompom, de Tárbol teatro de títeres, Lima.
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Performance

¿Alguna vez hemos sentido el impulso de pararnos en una
plaza para expresar en público lo que pensamos o sentimos, pero
no nos atrevimos por miedo al ridículo, a que no nos entiendan, o
que nos ignoren?.

Hacer performance nos da la posibilidad de expresarnos
sobre acontecimientos, vivencias, problemática y cultura del
contexto en el que vivimos. Por medio de esta manifestación
podemos tocar diversos temas como memoria, identidad, religión,
raza, género, sexualidad, entre otros, usando los espacios públicos
(la plaza, la calle o el mercado) como lugares llenos de posibilidades
para intervenir sin previo aviso, creando una relación entre arte y
vida cotidiana.

El performer irrumpe en el espacio público buscando
provocar reacciones y cuestionamientos en el espectador, despertar
conciencias e invitar al accionismo acerca del tema o concepto
que quiere transmitir, usando como territorio de creación su cuerpo,
su voz, objetos, el espacio y herramientas de otros lenguajes
artísticos como los audiovisuales, las artes plásticas o la música,
de manera que el mensaje llegue muy claramente. Es la persona
que desfoga sus cuestiones emocionales y humanas usando al
personaje como pretexto y conectándose con diversas sensibilidades.

El performance es efímero, no se vuelve a repetir por que
está sujeto a variables que dependen de las reacciones, respuestas,
la interacción con el espectador y el tipo de espacio público, o
circunstancias ante las cuales el performer debe tomar decisiones
e improvisar. Por lo tanto crea una dramaturgia personal, en la
que no hay libretos, solo partituras de acciones escénicas. La barrera

entre espectador y actor se rompe y muchas veces los roles cambian
y el espectador se convierte en actor.

El performance es una práctica ligada a la cultura urbana,
aparece en Europa a raíz de la primera guerra mundial (en la
segunda década de 1900) como una forma de manifestación en
contra de los estragos de la guerra. En el Perú una de las
manifestaciones más grandes de performance político fue «Lava la
Bandera» realizado por el Colectivo Sociedad Civil, durante el año
2000, esta acción movilizó a muchos ciudadanos y artistas, tanto
en Lima como en otras ciudades del país.

Performance «Lava la bandera» en la plaza de armas de Lima. Colectivo
Lava la bandera, Lima 2000, foto: http.//arte_nuevo.blogspot.com ]]



<209

Ideas para trabajar
en la escuela

· Leemos este texto: Performance, participación y política al final
de la dictadura. Lima 2000, Colectivo Sociedad Civil «Lava la
bandera» fue una performance que comenzó a desarrollarse
meses antes de la Marcha de los Cuatro Suyos. Su objetivo fue
producir una imagen emocional que pudiera remover la
conciencia colectiva a partir del cuestionamiento de una de las
más estables bases simbólicas de la nación: la bandera peruana.
Como un «ritual participativo de limpieza de la patria» sus
creadores decidieron nada menos que «lavar» la bandera
peruana para poner en escena toda la corrupción a la que el
régimen del gobierno de entonces nos había conducido. Se
trataba de construir un símbolo de protesta… una especie de
vuelta a la vida a partir de un nuevo bautismo ciudadano… era
necesario lavarla -con jabón y batea- …en la plaza mayor de la
ciudad de Lima. Todos los viernes del año, de doce del día a
tres de la tarde, muchos ciudadanos comenzaron a acudir a tal
lugar… en el medio de bateas rojas, agua limpia y «jabón Bolívar»
se procedía públicamente al lavado de la bandera peruana…
Con el pasar del tiempo, las colas fueron incrementándose y
mucha gente de diferentes clases sociales asistió a la plaza...
La ceremonia tenía varios momentos: una vez limpia, la bandera
era meticulosamente exprimida y luego colgada en los grandes
tendederos de ropa que ahí mismo, delante de la sede central
del gobierno, se habían implementado para convertir dicho
espacio en un «gigantesco tendal popular».Adaptación del texto
original de Buntinx, Gustavo en: http://hemi.nyu.edu/journal/
1_1/vich3.html

Performance «cásate con tu región» en la plaza de armas de Huancayo,
2006. Performance para llamar la atención sobre el cambio climático,
Colectivo Tránsito, Pontificia Universidad Católica del Perú, Lima,
fotos: Paloma Carpio.
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El Circo

Es una manifestación de arte dramático que busca
asombrar, divertir, encantar y entretener a chicos y grandes. Muchas
prácticas corporales que se asocian a él son expresiones humanas
que existieron desde hace más de 3000 años, pero fueron los
antiguos romanos los que dieron el nombre de circo a las actividades
de entretenimiento público que; luego, evolucionaron hasta lo que
conocemos hoy como Arte Circense.

Generalmente es un espectáculo itinerante, es decir, que
viaja de un lugar a otro, aunque en la actualidad existen circos
estables geográficamente. Estos espectáculos se muestran dentro
de una carpa colorida, que cuenta con pistas de forma circular y
galerías de asientos para el público. En nuestro país la presencia de
circos extranjeros o nacionales en el mes de julio se ha convertido
en diversión tradicional para las fiestas patrias y las vacaciones de
medio año.

Muchas veces las compañías de circo albergan a una gran
variedad de artistas que se especializan desde muy pequeños, por
eso, a menudo están conformadas por grupos familiares. Estos
artistas cultivan sus cuerpos en el virtuosismo, la precisión y la
limpieza perfecta de movimientos, desarrollando habilidades en
acrobacia, malabarismo, equilibrismo, trapecismo, prestidigitación,
contorsionismo, danza, gimnasia, etc.

Además, los espectáculos de circo incluyen números de
magia, payasos, telas acrobáticas, tragafuegos, zancos, monociclo,
teatro, pantomima, entre otros.

Gracias a campañas por los derechos humanos y los derechos
de los animales, el circo ha dejado atrás los espectáculos que incluyen

animales salvajes y la presentación de personas con deformaciones
físicas, como fenómenos; hoy en día estas prácticas son duramente
criticadas. Aunque todavía existen circos que las realizan es necesario
concientizar y sensibilizar a los niños y a la comunidad para que no
asistan a este tipo de presentaciones.

Muchos circos en el Perú existen gracias a la creatividad y
al ingenio de sus artistas. Los hay para todos los gustos y para
todos los bolsillos; algunos son muy grandes, con mucha
infraestructura, y también están los circos pequeños, los de barrio.

Clown*

Un dicho conocido dice «la risa cura todos los males». El
arte del Clown usa todas las herramientas de la comicidad para
hacer reír al público, como un recurso que divierte y también
sana. El Clown es un personaje bromista, pícaro y travieso. En
muchos casos se le conoce por su maquillaje excesivo, extravagante
indumentaria y pelucas llamativas. Algunos utilizan máscaras o una
nariz roja. Su comicidad puede estar complementada con habilidades
como el equilibrio, los malabares, la acrobacia, la música, la
narración de cuentos, el mimo, la danza, etc.

Este personaje está presente en la mayoría de las culturas
del mundo, cambiando a través de los tiempos en sus
manifestaciones, estilos y denominaciones. La palabra Clown es
de origen inglés. En español lo llamamos Payaso, Asichikuq en la
cultura quechua, Auguste (en Francia Medieval), Buffon (Italia 1500
d.c.), Chou (China), Arlequín (Comedia del arte inglesa), Koyemsi

* Se esta usando la palabra Clown aludiendo no solo al personaje sino a la técnica artística
ya reconocida con este nombre.
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Circo: Malabares en la obra «El telar mágico», Ayni producciones, Apurimac. Contorsionismo aéreo con aro, espectáculo «¡Zuácate!» de La Tarumba teatro,
circo y música, Lima. Taller de teatro en la I.E. San Juan de Chamis, Cajamarca. Contorsionismo sobre pedestal en el espectáculo «Varekai», Cirque du Soleil,
Canadá, foto: www.cirquedusoleil.com. Clown: Maqtas, personajes cómicos de la fiesta tradicional de la Virgen del Carmen, en Paucartambo, Cuzco, foto:
Paloma Carpio. Clowns en el Festival Internacional de teatro de la Universidad Científica del sur UCSUR, Lima 2008. Payasos en la Obra «El quijote sin
mancha», Festival internacional de teatro iberoamericano de Ovalle, Chile 2008. Ukuku médico, bufón en la fiesta tradicional del Señor de Qoylluriti, Cuzco.
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y Newekwe (Tribus Hope y Zuni, nativas de América del Norte),
Prang (Malasia), Vidusaka o Vita (India), entre otros.

No sabemos a qué antigüedad se remonta este arte, pero
sabemos que en el antiguo Egipto un bufón enano actuaba en la
corte del faraón Dadkeri-Assi. También había varios en la corte de
Montezuma, soberano de los aztecas. Los bufones de las cortes
podían criticar las normas sociales, burlarse e imitar a los miembros
de la realeza, y utilizando su humor con tacto y cautela llegaban a
cambiar la política del gobierno.

Los antiguos payasos aparecían en los intermedios o al
final de una obra teatral interpretando una versión cómica de la
misma, como también participaban de las fiestas tradicionales.
Encontramos la versión moderna de esos payasos en: circos, teatros,
televisión, ferias, mercados y plazas; también en los hospitales, a
donde llevan alivio y alegría. Así mismo, en la mayoría de las culturas
de nuestro continente el personaje cómico tiene un importante rol
social y religioso en la vida de las  comunidades, siendo considerados
payasos sagrados, capaces de curar ciertas enfermedades. Entre
los indios Hopi, de América del Norte, los payasos son los únicos
capaces de interpretar el idioma de los dioses, personifican la
fuerza del humor, del grotesco, de todo aquello que nos permite
ver más allá de lo que nos está permitido ver a simple vista27.

En el Perú, podemos identificar una gran variedad de
personajes cómicos, presentes en las manifestaciones culturales
tradicionales y modernas, rurales y urbanas, por ejemplo: el Kichka
Machuq de Huancavelica;  el Kusillo (mono) especie de bufón andino
que pertenece a la danza Waca Waca de Puno; el Weraqo
(mantecoso) de Ayacucho, que aparece en la Navidad acompañando,

27 http://www.luisavalenzuela.com/bibliografia/libros/ppalabras.html

Ideas para trabajar
en la escuela

burlándose e imitando a los danzantes de Waylillas que adoran el
pesebre del niño Jesús. Con la voz en falsete improvisa versos
satíricos. También es un danzarín que realiza proezas al son del
arpa y el violín, usa el uyachucu (máscara de lana que cubre la
cabeza) y sobre su vestuario suele usar otro para imitar a algún
personaje público (militar, bombero, cura, etc.). Es similar al Machu
que aparece en la fiesta de Bajada de Reyes de Cangallo (Ayacucho),
que representa un anciano con joroba, usa una mascara grotesca
y su vestuario es muy colorido, se burla del cura del pueblo y de las
autoridades, es enamorador, travieso y chismoso.

 Uno no actúa como Clown, uno lo es.

· Conversamos sobre las veces que hemos visto payasos,
clowns o cómicos, en las fiestas de nuestro pueblo, en la
televisión, en el circo o en la calle. Cómo era su manera de
hablar, su manera de vestirse.

· Conversamos sobre el ridículo.

· Nos observamos a nosotros mismos, nuestras acciones y
reacciones, las maneras de ser, de caminar y de hablar. Y
nos exageramos a nosotros mismos, tomamos riesgos y
buscamos el ridículo.
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[ Orientaciones metodológicas
                                        para trabajar arte dramático en la escuela]

En la ciudad esta costumbre se plasma en los trabajos colectivos;
por ejemplo, la construcción de locales comunales o comedores
populares. La reciprocidad no sólo se cumple entre seres humanos,
sino también con los elementos de la naturaleza. Las tradiciones
chamánicas de las etnias amazónicas, las cofradías de los
afrodescendientes, las polladas contemporáneas de las ciudades
costeñas, cada vez más extendidas en todo el territorio, son
expresiones de relación social que debemos explorar con el propósito
de articularlas al aprendizaje a través del arte dramático.

También es muy importante conocer los rituales que se
viven en la comunidad para entender sus creencias y modos de
vida. Los rituales ligados a expresiones culturales religiosas poeden
ser muy solemnes como una misa o un pago a la tierra porque
expresan nociones de lo sagrado y lo divino, pero también existen
los rituales cotidianos, como el ritual de lavarse los dientes. Ambos
tipos de rituales son parte de la vida. Podemos identificar elementos
y aspectos que se desarrollan también en el arte dramático como:
el tiempo ritual, el uso de objetos, el trabajo de la voz, acciones
codificadas precisas y secuenciadas, manejo de energías, uso de
vestuarios, simbologías, escenografías; la intervención y la relación
con el espacio que rodea la situación. En el Perú existen rituales de
diversas religiones y creencias de acuerdo a las necesidades y etapas
de la vida. En el mundo andino, al ritual de ofrenda a la Pachamama
se le llama  pagapu, al de llamar el alma se le llama qallapu y al de
cambiarse el luto se le llama lutumuday; también se realizan las

La importancia de conocer al niño y la niña
en su contexto cultural.

Si bien es cierto que las capacidades representativas se
recrean en los juegos de todos los niños y niñas, cada uno de ellos
manifiesta una disposición distinta a la dramatización. Esto hace
necesario reconocer las posibilidades expresivas de cada niño, sobre
todo a nivel corporal. Asimismo, es preciso conocer su ideario,
mitos y arquetipos, su manera de usar la voz en diferentes
momentos, maneras de expresión corporal, relaciones, etc. Todo
ello contextualizado en la  raigambre cultural particular del lugar.

A través del arte dramático es posible presentarse a sí
mismo y a las tradiciones culturales propias. Además, permite
ponerse en el lugar del otro y comprenderlo desde su perspectiva.
Se trata entonces de una herramienta poderosa para la educación
con enfoque intercultural. Conocer los tipos de relaciones sociales
particulares que desarrolla la comunidad a la que pertenecen
nuestros alumnos e investigar los matices de su producción cultural
abre las posibilidades para una mejor aplicación de este lenguaje
artístico. Por ejemplo, un modo fundamental de relación social en
el Perú se establece a través de la reciprocidad, convención que se
mantiene en casi todo el Ande. Es una tradición prehispánica que
se expresa en el intercambio de fuerza laboral. Así, el trabajo de
la tierra o la construcción de una vivienda se realizan con
participación comunal, una mutualidad que propicia la reciprocidad.



<214

· Conversamos: ¿Qué rituales se viven en nuestra
comunidad?, ¿Conocemos personas que han participado
en rituales religiosos o de curación?. ¿Cómo son los rituales?

· Los rituales pueden servir como inspiración para una puesta
en escena en la escuela para difundir el valor de lo sagrado
y ancestral. A partir de la representación podemos dialogar
sobre la razón de los rituales, si siguen siendo importantes
en nuestra época, sobre nuestra conexión con la
naturaleza, etc.

Ideas para trabajar
en la escuela

ceremonias de limpia de los chamanes y curanderos. En estos ritos
están presentes otras artes, como las Artes plásticas –en la
composición de las mesas de pagos- y la música entonada por
pututus, waqrapukus y los cantos de harawis.

Es importante también tener en cuenta las actividades
más cotidianas de los niños: sus juegos, qué ven en televisión, en
el cine, qué lugares frecuentan, qué grupos. A partir de sus historias
y conociendo su probemática podemos pensar en lo que es adecuado
trabajar con ellos y nos permitirá abrir temas de reflexión y vías
de solución desde lo lúdico.

Peregrinación en la fiesta tradicional del Señor de Qoylluriti, Cusco.
Ritual de pago a la tierra en Lamas, San Martín. Sara apaykui, rito
de no dejar caer el maíz, en la ceremonia tradicional de matrimonio
en Chuschi, Ayacucho. Mujeres escogiendo el coca quintu, Apurimac.
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Orientaciones metodológicas generales

· Las sesiones de arte dramático deben empezar con actividades
físicas lúdicas que preparen el cuerpo, la mente y el espíritu. A
esto llamamos «calentamiento corporal». Junto con los niños
podemos crear una rutina de calentamiento considerando
estiramientos musculares y reactivación de las articulaciones, sin
olvidarnos de la respiración y tomando conciencia de cómo va
despertando cada parte del cuerpo.

· Al iniciar toda actividad con los niños, es importante emplear un
momento para que tomen conciencia de su respiración. Cuando
no respiramos bien, nuestro cuerpo no está presente, no se conecta
con su centro de fuerza. Podemos desarrollar junto con los niños,
una rutina para trabajar la respiración intercostal, llenando los
pulmones desde abajo, ejercitando el diafragma que es el músculo
en el que apoyamos la voz. Al respirar bien vamos a sentir que la
zona más arriba de la cintura se expande, los hombros no se
levantan y el cuello no se tensa28. (ver ejercicio en pág. 219).

· Para estimular la actividad grupal y ayudar a crear un clima de
confianza es necesario dar las siguientes premisas: tener libertad
de equivocarse, de hacer el ridículo, de encontrar los propios
límites y romperlos, ser cada uno como es, el no poder y encontrar
la manera de poder29.

· Debemos tener en cuenta las diferencias expresivas corporales
según la edad. Los niños de los dos primeros grados van en camino
a consolidar su crecimiento físico y la noción de su esquema
corporal, mejoran su coordinación y control a nivel motor grueso
y fino, permitiendo el trabajo del equilibrio. Los niños del 3º y 4º
Grado se muestran mucho más seguros; a las habilidades motoras

28 Basado en: RALLI, Teresa. En el escenario del mundo interior, talleres de autoestima.
Grupo cultural  Yuyachkni. Lima 2003.

29 GARCÍA, Luvel. Del niño actor al niño performer, concepciones pedagógicas en la histo-
ria del teatro con los niños. Editorial Caminos, La Habana, Cuba, 2009.

ya adquiridas se les suma la velocidad. Son susceptibles a la
automotivación pero suelen ser más tímidos para exponerse en
público. Los niños de los últimos grados de la Educación Primaria
generalmente poseen un mayor nivel de atención y concentración.
Su proximidad a la adolescencia determina que las niñas empiecen
a crecer y los varones parezcan más pequeños. En esta etapa
aumenta el valor dado a la amistad y la cooperación.

· En lo que respecta al trabajo de historias y argumentos, resulta
favorable partir de la experiencia del niño.

· Cuando nos basamos en las experiencias personales o comunales
de los niños y niñas, es importante tomar en cuenta y valorar su
idioma materno, su propio lenguaje y localismos. En muchas
comunidades los niños y niñas se expresan con más facilidad en
grupo que solos. El aspecto colectivo de su cultura nos ayuda a
trabajar en grupos. Poco a poco crecerá su confianza para
mostrarse de manera individual.

· Para trabajar la voz primero calentamos y soltamos todo el
cuerpo, realizamos nuestra rutina de respiración intercostal y
luego despertamos todas las todas las partes del aparato fonador.
Es importante comenzar por verificar nuestros puntos de
resonancia, como la cabeza, el pecho, el abdomen, etc. (ver
Pág. 217)

· Trabajar las habilidades comunicativas de los alumnos
retroalimentando constantemente sus logros optimiza los
resultados. Podemos comunicar ideas, necesidades, sentimientos,
sueños, experiencias.



<216

· El drama creativo es un proceso. Debemos valorar y alentar las
propuestas de los niños, validándolas como aproximaciones al objetivo
final. Enunciar un juicio negativo limita las posibilidades expresivas.

· Brindemos a todos oportunidades para proponer ideas y desarrollar
habilidades para escuchar las opiniones y planteamientos de los
otros.

· Es importante que dentro de las sesiones podamos alternar las
actividades físicas con momentos de reflexión y diálogo.
Estimulemos la metacognición. Podemos utilizar preguntas similares
a las siguientes: ¿cómo está saliendo?, ¿qué se proponen hacer?,
¿funciona o no?, ¿cómo lo podrían mejorar?, ¿qué contenidos
valorativos tuvo la historia que trabajaron?.

· Si hay niños con necesidades especiales, integrémoslos a los
ejercicios, juegos y roles que son capaces de realizar; no obstante,
todos los niños, sin excepción, deben sentir que participan de las
actividades del grupo.

· Si hemos programado una historia que conlleva el uso de algún
material, alistémoslo previamente. Es de mucha utilidad disponer
de un cajón de utilería desde el inicio del año escolar. Allí se
recolectan vestidos y accesorios, objetos, telas, papeles y
materiales reutilizables.

· Es necesario contar con un espacio amplio y libre de obstáculos.
Si trabajamos en el aula, es preciso retirar las carpetas para
tener donde realizar movimientos en grupo.

· Debe ser nuestro cometido elaborar un archivo con las historias,
danzas y ritos que los niños recolecten o conozcan y que compartirán
en clase. Para realizar este archivo podemos usar diferentes

herramientas de lenguajes artísticos. Como los audiovisuales las
historietas, los textos escritos, la fotografía, etc.

· Debemos recordar que el arte dramático en la escuela no tiene
por finalidad formar niños actores. Se trata de un proceso de
enriquecimiento personal que promueve el desarrollo de las
capacidades expresivas, cognitivas y emocionales del niño. Así
pues, los trabajos que se realizan en clase no deben necesaria-
mente tener por objeto la presentación en las actuaciones. Muchas
veces en ellas los niños enfrentan sentimientos de ansiedad que
anulan sus posibilidades expresivas. Si el grupo siente la necesidad
de presentar en público el trabajo hecho en clase, se debe orientar
y preparar con seriedad y responsabilidad.

· Si trabajamos basándonos en un texto publicado, es importante que
dejemos espacio para interpretarlo desde la vivencia de los niños.

· Debemos tener en cuenta que existen diversas manifestaciones
de arte dramático que podemos explorar y conocer en la escuela;
no se trata siempre de hacer «teatro». Es importante también
acercarnos a lo que se hace en nuestro entorno, participar en un
pasacalle, participar de las fiestas de la localidad, vivir las danzas,
ir a las presentaciones de teatro, títeres, circo, etc. Debemos
propiciar el diálogo a partir de lo observado y vivenciado para
permitir el acercamiento al lenguaje del arte dramático y para
favorecer el pensamiento reflexivo y crítico.

· Podemos integrar ejercicios dramáticos o dinámicas al inicio de
la clase, cuando queremos trabajar algún tema, para promover
proyectos de investigación o en el desarrollo de las diferentes
áreas para captar el interés de los niños y niñas e involucrarlos
activamente en el proceso de aprendizaje.
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· Nuestro trabajo se puede remitir a las historias, costumbres,
cuentos, rituales, artes plásticas, como fuente de inspiración
para el arte dramático, experimentando e investigando en la
escuela. Si bien se debe comenzar con las manifestaciones locales
para facilitar la identificación de los niños y niñas, debemos
considerar la premisa de la diversidad cultural del Perú e incluir
las manifestaciones de otros lugares que nos brindan una
oportunidad valiosa de conocer y entender sus valores y afianzar
el diálogo entre grupos culturales.

· Muchas canciones contienen en sí mismas historias que pueden
servir de base para la representación. La música puede ser
motivo de acción dependiendo de su connotación. Los sicuris,
por ejemplo, marcan el pulso de manera tan intensa que conlleva
una acción enérgica.

· Es mucho más significativo que los mismos niños creen su propio
vestuario involucrando a los padres de familia de manera
simultánea al trabajo de montaje de las obras de arte dramático,
no al final. Así, los que actúan incorporan su vestuario a sus
acciones. Se pueden crear vestuarios usando periódicos, bolsas,
maskingtape y materiales del entorno natural (hojas de árboles,
cortezas, flores, ramas, etc).

· En espacios cerrados, el sonido se contiene y llega más fácilmente
a todos los espectadores; por el contrario, si trabajamos en
espacios abiertos y amplios (como el patio de recreo), el sonido
se propaga a través del aire, en estos casos necesitamos la
ayuda de equipos de micrófonos inalámbricos y amplificadores.
Es recomendable ensayar previamente con estos elementos para
que no obstaculicen las acciones de los que actúan en el momento
de la presentación. También debemos observar la dirección del

viento, que puede ayudarnos a que el sonido viaje directamente
al espectador. Otra cosa importante es poner atención en la
distancia y la ubicación de los espectadores: en círculo, en
herradura, en media luna o frente al espacio escénico.

· Al trabajar arte dramático en la escuela debemos estar
conscientes de la ubicación de las fuentes de luz; sobre todo
cuando se trata de la fuente mayor, el sol, que nunca debe dar
en los ojos del espectador o del que actúa.

· Es conveniente que los profesores tengan experiencias en procesos
de creación de arte dramático y así poder transmitir a sus alumnos
desde su propia vivencia.

Orientaciones particulares para el trabajo de Voz

Previamente realizamos un estiramiento muscular y
despertamos nuestras articulaciones, luego nos paramos con los
pies ligeramente separados y paralelos, sin tensión en las rodillas.

a) La lengua inquieta. Jugamos con nuestra lengua empujando cada
parte de las mejillas, los labios y el resto de la cavidad bucal.

b) Exhalaciones con sonido. Tomamos aire por la nariz y exhalamos
dejando que el sonido salga junto con el aire, sacudiendo nuestro
cuerpo como cuando un perro se sacude el agua.

c) La mosca. Juntamos el dedo índice y pulgar de la mano. Tomamos
aire por la nariz y lo dejamos escapar juntando los dientes
produciendo un zumbido, mientras movemos la mano por el
espacio siguiéndola con la mirada como si fuera una mosca.
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d) La moto. Tomamos aire por la nariz, juntamos los labios sin
tensarlos y los hacemos vibrar a medida que dejamos salir el
aire, produciendo un sonido como el de las motos. Estamos
atentos a como resuenan otras partes de nuestro cuerpo.

e) Soltamos las letras. Repetimos estos ejercicios: «i,e,a,o,u»,
«o,a,x», «arrrrbol», «rrrrey». Poniendo atención a nuestra
respiración y variando de graves  a agudos. Abriendo la boca
para pronunciar bien cada letra o palabra.

f) Trabalenguas. Repetimos estos ejercicios, poniendo atención a
nuestra respiración y variando las tonalidades: «tisibirisi,
teseberese, tasabarasa, tosoboroso, tusuburusu»; «biquidifiji,
bequedefeje, bacadafaja, bocodofojo, bucubufuju», etc.
Podemos inventar e incluir trabalenguas que conozcamos como:

«Kay piña, chay piña, wak piña, Silviryu patachapiña»

g)  Resonando como las campanas. Juntamos los labios sin
tensarlos, como si fuéramos a decir mamá, y soltamos el sonido:
«mmmmmm…». Poco a poco abrimos los labios para completar:
«mmmaaaaaaaaaaaaaaaaaaaaaaaa…». Continuar con las demás
vocales, abriendo la boca para pronunciar bien.

h) Continuamos el ejercicio jugando e inventando sonidos, variando
de agudos a graves o viceversa, subiendo y bajando el volumen,
explorando otras posibilidades.

30 Gastón Aramayo y Vicky Morales. Tomado de «Importancia del teatro de títeres en la
educación»  documento inédito, 2007

Orientaciones particulares para el uso y
elaboración de títeres30

Para cualquier tipo de títere que se elija:

a) Movimiento. El títere solo vive por el movimiento (acción). Sin
él, seguirá siendo solo un objeto inanimado, sin capacidad para
transmitir algo.

b) Imaginación. El títere debe despertar la imaginación del
espectador. Partiendo de un mundo real, gracias a la imaginación
será trasladado al mundo de la fantasía.

c) Estilización. El títere no debe copiar fielmente los trazos humanos
o de cualquier otro ser vivo, sino que tomará de ellos lo esencial
para expresarlo, sin grandes detalles, de un modo simple.

d) Ritmo de forma, color y sonido. La forma es la construcción del
títere. El color no siempre es convencional. El sonido es musical
o a base de golpes, voces o ruido. El ritmo aunará estas tres
cosas en una armonía perfecta.

Se pueden construir de diferentes tipos:

- Títeres de dedo
- Títeres de bolsa: papel o tela
- Títeres de cucharones de madera, vestidos
- Títeres de calcetines de papel o fieltro
- Títeres de materiales reciclados (botellas de plástico u objetos

de poco peso)
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Observamos en las fotos la secuencia de cómo hacer un títere con
materiales reciclados. ¿Qué otros materiales podemos usar?. Escuela
Taller de Oficios Teatrales Autónoma ETOTA, en Festival de teatro
Iberoamericano de Ovalle, Chile 2008

Materiales para efectos:

- Maracas: Con botellas de plástico. Llenarlas de fideos o piedritas.
- Vibrafonos: Con clavos y colgadores de diversos grosores, que

chocan entre sí.
- Tambores: Con base de macetas o plásticos de helados.
- Truenos: Con la vibración de planchas de zinc.
- Pitos: en carrizos

Ejercicios

Recomendamos realizar estos juegos en espacios amplios y con los
niños en ronda, ya sea de pie o sentados. De la claridad con la que
demos las indicaciones dependerá el mejor desarrollo de nuestro juego.

· Inflando un globo en la barriga: Para trabajar la respiración
Intercostal. Cerramos el puño y con el pulgar extendido
presionamos ligeramente el ombligo, cuando tomamos aire por
la nariz nuestra barriga empuja nuestra mano y el puño se abre,
cuando exhalamos el aire la barriga se contrae y el puño se cierra.
Repetimos esta secuencia poniendo atención en no levantar los
hombros.

· El pero, por tanto: Una forma viable de construir historias
interesantes es inventar una acción, ponerle un obstáculo (pero)
y deducir una consecuencia (por tanto). Por ejemplo: una estrella
que cayó del cielo quería volver a su casa. «Pero», era muy
pequeña para hacerlo sola, «por tanto», pidió ayuda a un niño
que pasaba por allí, «pero», la fuerza del niño no era suficiente,
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«por tanto», el niño trató de construir un cohete, etcétera.
Continuar agregando peros y por tantos hasta llegar a un
desenlace; por ejemplo, que la estrella regrese al cielo.

· La charada: Para estimular la expresividad corporal jugamos a
adivinar acciones cotidianas, como sembrar, vender, cuidar un
bebé, etc.

·  Las posibilidades expresivas de la voz: Entonamos las palabras
de acuerdo a  diferentes estados de ánimo.

· Jugamos con los tonos de la voz: Respondiendo a estas
interrogantes: ¿cómo se habla en susurros para no despertar a
alguien?, ¿cómo se llama a los animales?, ¿cómo se habla de una
a otra orilla de un bullicioso río?.

· Diferenciamos tipos de movimientos: Observamos si son
violentos o suaves; ligeros o pesados; tensos o sueltos.

· Cuando me levanto, me lavo: Representamos las acciones que
hacemos al lavarnos la cara haciendo mímicas y ruidos. Sacudimos
y nos  secamos las manos, las orejas, las piernas y todo el resto
del cuerpo.

·  La hora de nuestras historias familiares: Convenimos con los
niños en tener nuestra hora de las historias familiares, durante
la cual cada uno traerá el relato de episodios de la vida de sus
familias. Les solicitamos que pidan a sus padres que les cuenten
historia de cómo se conocieron, cómo se comprometieron, cómo

Niños y niñas de la I.E. de Chilcaloma, representando toros, Cajamarca.] ]

era su escuela cuándo eran niños. Estas serán las narraciones
que compartiremos durante nuestra hora especial.

· ¿Cómo nos podemos saludar?: Pedimos a los niños que se saluden
de diferentes maneras, como si recién se conocieran, como si
se vieran siempre, como si se vieran después de mucho tiempo,
como si fuera su cumpleaños, como si fuera Navidad y otras
situaciones que podamos idear.

· ¿Cómo cogemos un…?: Tomando en cuenta el volumen y peso
del objeto y su manipulación manual y corporal, hacemos la
mímica de coger un vaso, una lampa, una olla, las ubres de la
vaca, un hacha, la mano de nuestro hermanito, la almohada,
etcétera.

· La marioneta: Nos dividimos en parejas y, por turnos, cada
miembro se deja conducir por el otro, cerrando los ojos y
poniendo su cuerpo a disposición de las propuestas de quien
asume el rol de marionetista, este para dirigir, coloca una de
sus manos en el hombro y la otra en la cintura de la marioneta.
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DesarrolloEstrategia

Contamos un cuento

Pedimos que los
padres nos cuenten

Los niños cuentan

Cuéntame un cuento
Componentes y capacidades : III Ciclo
Investigación vivencial : Demuestra interés por escuchar cuentos y leyendas transmitidas por su familia u otras personas.

Contamos a los niños y niñas un cuento que nuestros padres o abuelos nos hayan contado. Mientras
narramos, cuidamos la entonación, los gestos, las pausas y el ritmo de nuestro relato.

Decimos a los niños que les pidan a sus padres o abuelos que les cuenten un relato de su pueblo.

Cada día un niño cuenta una de las historias que oyó, cuidando la entonación de sus voces, las pausas, los
gestos y el ritmo.

Programación de ejercicios, actividades y proyectos de aprendizaje

Actividades con énfasis en la Investigación  Vivencial

Nuestra propuesta está basada en el desarrollo de
capacidades y competencias en los diferentes lenguajes artísticos.
Con la intención de ayudar al desarrollo de estas capacidades, en
esta sección encontrarás actividades que han sido ordenadas de
acuerdo al énfasis que ponen en uno de los tres componentes de la

propuesta: Investigación vivencial, apreciación crítica contextualizada
y expresión creativa. Asimismo, en las actividades se sugiere el ciclo
para el que han sido diseñadas, pero este dato es relativo, pues el
grado de complejidad de cada una depende de la puesta en práctica
que el profesor decida hacer.

Sugerencia: Buscamos que los niños estén cómodos para narrar y para escuchar los cuentos, pueden estar sentados en el piso, sobre
mantas y almohadones. También podemos acompañar la narración con música muy suave.
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Exploración con
la silla

Presentación

Yo me siento en esta silla
Componentes y capacidades : III Ciclo
Investigación vivencial : Juega y descubre que su cuerpo puede adoptar posturas y roles al relacionarse con determinado objeto.

Sugerencia: Podemos variar la intención al momento de decir la frase: llorando, riendo, enojado, con miedo, gritando, susurrando,
cantando, etc.

DesarrolloEstrategia

Relatamos a los niños cómo se celebra el Año Nuevo en nuestros pueblos o casas y les pedimos que nos
cuenten cómo se celebra en sus propias casas y en los pueblos de sus padres y familiares.

Solicitamos a los niños investigar acerca de los roles que asume cada persona durante la celebración de
Año Nuevo en sus casas. Sus relatos deben incorporar la descripción de las actividades de las personas que
participan en esta fiesta.

Compartimos

Investigamos

¿Cómo se celebra el Año Nuevo?
Componentes y capacidades : IV Ciclo
Investigación vivencial : Averigua acerca de las manifestaciones dramáticas (fiestas y celebraciones) de su entorno.

Sugerencia: Podemos pedir a los niños y niñas que averigüen acerca de otras formas de celebrar la llegada del nuevo año. Luego, les
solicitamos que compartan la narración de sus indagaciones. Una alternativa es investigar la fiesta que realizan individuos de las colonias
extranjeras, como los chinos, musulmanes o judíos que viven en nuestro país.

Pedimos a los niños que exploren distintas formas extracotidianas de sentarse en la silla.

Pedimos a los niños que formen una ronda y que coloquen una silla en el centro del espacio. Luego, cada
niño pasa al centro del círculo y presenta una manera extracotidiana de sentarse en la silla mientras dice:
yo me siento en esta silla.
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]]Yo me siento en esta silla. Sin mover la silla, desarrollar y agotar todas las
posibilidades de sentarse, luego, explorar cambiando la posición de la silla.
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Los mitos de origen del mundo
Componentes y capacidades : IV Ciclo
Investigación vivencial : Investiga acerca de los personajes, situaciones, significados y contexto de las narraciones orales que se

transmiten en su localidad.

DesarrolloEstrategia

Preguntamos a los niños si han escuchado alguna narración que explique el origen el mundo. Conversamos
sobre las razones por las que los seres humanos crean historias que revelan el origen de las cosas.

Preguntamos a nuestros padres, abuelos u otras personas de la comunidad sobre las narraciones de los
pueblos ancestrales que explican el origen del mundo. También podemos recurrir a libros o al Internet.

Conversamos acerca de las situaciones de los relatos: ¿qué tienen en común los personajes?, ¿suceden las
mismas cosas en cada relato?, ¿los paisajes descritos se parecen?, etcétera.

Los niños pueden realizar distintos ejercicios para conocer con más profundidad la historia que van a
narrar. Este proceso les permitirá contarla con mayor sentimiento y compromiso. Es recomendable
investigar acerca del pueblo creador del mito de origen que compartiremos, su paisaje, costumbres,
idioma, cosmovisión, manera de vivir, formas de transmitir su memoria, etcétera.

Realizamos una velada de narración de cuentos organizada por el salón.

31 Sugerimos revisar las recomendaciones para narrar cuentos en el manual Nuestras Voces son Eco en la Historia: manual para trabajar la Historia Oral en la Escuela. ArtePerú Warmayllu

Dialogamos

Investigamos

Compartimos los relatos
de origen que hemos
investigado

Nos preparamos para
narrar31

Narramos los mitos de
origen

Sugerencia: Cuando uno de los niños narra, sus compañeros pueden acompañarlo haciendo sonidos con la voz y con instrumentos, para
ambientar la narración, para lograrlo se requiere que todos estén muy atentos a lo que el narrador dice.
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Formamos el equipo Cardumen32

Componentes y capacidades : V Ciclo
Investigación vivencial : Explora las diversas direcciones, movimientos, velocidades, gestualidades y voces que le brinda su cuerpo

para asumir un determinado personaje.

32 Podemos buscar información sobre los cardúmenes en Internet: http://es.wikipedia.org/wiki/Cardumen

Motivamos

Respiramos y nos
estiramos

Imaginamos

Nadamos como en un
cardumen

Preguntamos a los niños y niñas si alguna vez vieron grupos de peces nadando en el mar o en los ríos; si
los vieron en la televisión o si alguno de sus familiares dedicado a la pesca les contó sobre el desplazamiento
de los peces. Contamos a los niños que, para nadar, los peces forman grupos llamados «cardúmenes» o
«escuela de peces», en los que nadan con alta sincronización, es decir, forman un equipo de nado en el
que todos van hacia las mismas direcciones, a las mismas velocidades, con los mismos movimientos,
generalmente siguiendo a los que están adelante y a los costados. Pueden hacer eso porque se observan
y se escuchan con mucha conciencia de trabajo en equipo.

Pedimos a los niños y niñas que formen un círculo para hacer ejercicios de respiración y estiramiento.

Pedimos a todos que cierren los ojos e imaginen que están en una playa, viendo el tranquilo mar. Les dan
muchas ganas de nadar y todos juntos entran en el agua mansa y fresca. En ese momento ven que sus
brazos se convierten en aletas, sus piernas en una cola y pueden respirar bajo el agua. Se miran entre
ellos y se ven convertidos en peces.

Para nadar en grupo debemos estar muy cerca unos de otros, conservando la tranquilidad que permite la
concentración. Repetimos los movimientos que realiza el niño o niña que se encuentra adelante; si hay un
cambio de dirección se cambia de líder, pues siempre debemos seguir los movimientos del que queda
adelante; así, todos pueden guiar el cardumen turnándose. Recalcamos que el cardumen sólo funciona si
todos se observan y escuchan entre sí. El que guía debe cuidar la velocidad de sus movimientos dando
tiempo a que el cardumen lo siga.

Alternativa: También se puede trabajar con la imágen de las bandadas de aves, motivando a los niños  a hacer diferentes tipos de
movimientos, involucrando todo el cuerpo.
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Alternativas: A medida que avanzamos en el ejercicio podemos sugerir nuevas situaciones: nadamos en gelatina, en una piscina de
burbujas, como anguilas. También podemos trasladarnos a otros espacios o situaciones: caminamos en el lodo, volamos entre nubes,
acariciamos la luna, jalamos la cometa, espiamos a un ratón, el gato pasea, etcétera. Una opción para sofisticar la dinámica es incluir
sonidos que todo el cardumen debe repetir siguiendo las propuestas del líder. Para introducir el tema del cardumen podemos recurrir al
mito de Urpi huachaq, que nos relata cómo el mar se pobló de peces. Lo encontramos en el siguiente sitio de Internet: http://
www.unfv.edu.pe/site/fondo_documentario/pachac/urpw.htm

Sugerencias: Dosificamos el tiempo en que se realiza esta dinámica. Inicialmente puede durar 20 minutos; en la medida en que los niños
la practican periódicamente, la duración se puede extender.  Podemos usar el CD Warmayllu Takin como fondo musical. Sugerimos los
temas: 3, 6, 9, 22 y 23. También podemos usar grabaciones de música suave e instrumental: sonidos de caídas de agua, del mar o de ríos.
De esa manera creamos un ambiente armónico que motiva la concentración. Podemos usar instrumentos musicales para crear sonidos
tranquilizadores, como el palo de lluvia o la zampoña.

Regresamos a la playa de donde partimos para volver a nuestra forma humana. Las aletas se transforman
en brazos, la cola en piernas, y respiramos una gran bocanada de aire.

¿Cómo se sintieron al nadar como el Equipo Cardumen?, ¿se sienten orgullosos de su equipo?, ¿que
dificultades encontraron para seguir al líder?, ¿para qué puede servirnos este trabajo, ya sea en el salón o
en la casa, con nuestros compañeros o familiares?

Volvemos a ser
personas

Preguntamos a los
niños
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Actividades con énfasis en la apreciación crítica contextualizada

Escucho y juego a partir de un relato
Componentes y capacidades : III Ciclo
Apreciación crítica contextualizada : Dialoga acerca de los personajes e imágenes de un relato oído.

DesarrolloEstrategia

Leemos a los niños el
fragmento de un texto
de José María Arguedas

Contamos lo que hemos
escuchado

Comentamos

Imitamos a los animales

Sugerencia: Para encontrar el cuerpo del animal primero recordamos cómo lleva su columna, luego gradualmente vamos encontrando las
otras características físicas, pasando por la mirada hasta llegar a la voz del animal.

Leemos y luego dialogamos sobre este cuento: «Carmen le contaba al cura, de quien era criada, cuentos
sin fin de zorros, condenados, osos, culebras, lagartos; imitaba a esos animales con la voz y el cuerpo.
Los imitaba tanto que el salón del curato se convertía en cuevas, en montes, en punas y quebradas
donde sonaban el arrastrarse de la culebra que hace mover despacio las hierbas y charamuscas, el
hablar del zorro entre chistoso y cruel, el del oso que tiene como masa de harina en al boca, el del
ratón que corta con su filo hasta la sombra; y doña Carmen andaba como zorro y como oso, y movía los
brazos como culebra y como puma, hasta el movimiento del rabo lo hacía; y bramaba igual que los
condenados que devoran gente sin saciarse jamás».

Pedimos a los niños que vuelvan a contar el relato que les hemos leído.

Decimos lo que más nos impresionó del relato. Describimos cómo son los animales, cómo los imaginamos,
cómo nos hemos sentido al escuchar el relato, si nos ha gustado, etcétera.

Cada niño escoge qué animal del relato le gusta más y lo imita con su cuerpo, produciendo sonidos y
representando sus acciones cotidianas como dormir, despertar, buscar comida, etc. Al inicio los anima-
les pueden estar solos pero luego ir agrupándose y relacionándose.
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Las historias en títeres
Componentes y capacidades : IV Ciclo
Apreciación crítica contextualizada :  Mantiene la atención ante una situación narrada.

Sugerencias: A partir de esta actividad los niños pueden crear sus propios títeres y escribir sus guiones inspirados en personajes peruanos.

DesarrolloEstrategia

 ¿Cuándo hemos visto títeres?, ¿cómo eran?, ¿qué historias contaban?

Trabajamos con la lámina ArtePerú nº 14 llamada Teatro de títeres Kusi Kusi y conversamos sobre lo que
vemos. Describimos la imagen: cómo son sus personajes, sus colores, trajes y expresiones; si están solos
o acompañados; cómo es el contexto que los rodea, etc.

Creamos una historia para cada una de las imágenes que vemos.

Compartimos con los niños el texto de la lámina.

Conversamos sobre los
títeres

Observamos láminas

Inventamos una historia

Leemos
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Al encuentro del arte dramático
Componentes y capacidades : IV Ciclo
Apreciación crítica contextualizada : Comparte las emociones, sentimientos e ideas que le transmiten las manifestaciones dramáticas

de su localidad.

DesarrolloEstrategia

Revisamos el calendario festivo y cultural de nuestra comunidad y nos organizamos para asistir a una obra
de teatro, una narración de cuentos, o un pasacalle, etc. Antes de ir reunimos información sobre lo que
veremos.

Llevamos un cuaderno para anotar nuestras impresiones, lo que más nos gustó o lo que no, cómo era la
música, las actuaciones, etc.

Armamos un espacio de crítica de la obra que hemos visto. En él cada niño da su opinión sobre diferentes
aspectos de la obra. Al finalizar el diálogo, el grupo decide qué otro tipo de manifestaciones de arte
dramático quisieran ver para conocer más acerca de esta expresión artística.

Nos organizamos

Asistimos a una obra

Intercambiamos
nuestras opiniones

La foto histórica
Componentes y capacidades :  V Ciclo
Apreciación crítica contextualizada : Mantiene la atención, percibe los sentimientos e interpreta la situación narrada al observar manifesta-

ciones dramáticas propias de su localidad o dramatizaciones de sucesos de la historia del país.
Expresión Creativa : Crea personajes a través de gestos y movimientos, representando diversas situaciones de su vida

cotidiana y su mundo imaginario.

DesarrolloEstrategia

Pedimos a los niños y niñas que se pongan de pie para hacer una secuencia de respiración, bostezos,
suspiros y estiramientos similares a los de los gatos.

Respiramos

Alternativa: Podemos observar la dramaticidad de las fiestas tradicionales y otras manifestaciones artísticas.
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Motivamos

Conversamos sobre
las fotos

Ensayamos nuestras
poses

Creamos nuestras fotos
históricas

Observamos las fotos

Observamos fotos e imágenes de fiestas tradicionales locales y nacionales y de eventos históricos del Perú.
Observamos también la lámina ArpePeru nº5. Preguntamos: ¿qué cuenta o representa cada una de esas
imágenes?, ¿dónde se desarrolla la historia que relata esa imagen?, ¿qué personajes se observan?, ¿cuáles
son sus posturas?, ¿cómo son sus rostros?, ¿qué sentimientos expresan?, ¿cómo son sus vestidos?, ¿qué
movimientos expresan las imágenes?.

Dialogamos acerca de cómo esas fotos e imágenes estáticas nos han contado algo de esas fiestas y hechos
históricos.

Hacemos el ejercicio de contener el aire y no movernos. Luego, elegimos una pose, aspiramos y contenemos
el aire permaneciendo quietos. El que se mueve antes de la señal debe cantar o bailar para todos.

Formamos grupos. Cada uno de ellos escoge un tema, puede ser una fiesta conocida de la localidad o de la
historia del Perú. Cada niño asume una postura pensando en los personajes de esa celebración o hecho.
Algunas alternativas temáticas son la corrida de toros, la cosecha, el warmi urquy (ritual del matrimonio
andino), el Inca Atahualpa y Francisco Pizarro se encuentran, la procesión del Señor de los Milagros, la
ejecución de Túpac Amaru, Miguel Grau en el Monitor Huáscar, el Ño Carnavalón se despide en miércoles
de ceniza, etc. Cada equipo tiene cinco minutos para componer su fotografía con sus cuerpos congelados
en posturas emulando una foto.

Los grupos que no están presentando su foto observan la foto de sus compañeros. Dialogan acerca de las
posturas y la composición de las fotos de sus compañeros, y las modifican si lo creen necesario.

Alternativa: Podemos utilizar iconografía de culturas prehispánicas para realizar nuestras composiciones.
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Actividades con énfasis en Expresión creativa

DesarrolloEstrategia

Escuchamos y bailamos el tema nº15 llamado Sara Hallmay del CD Warmayllu Takin. Solicitamos a los
niños que se muevan y bailen en el espacio al ritmo de la música.

Conversamos con los niños sobre la música: ¿de dónde es?, ¿quiénes la bailan?, ¿cómo creen que viven
esas personas?, ¿a qué se dedican?, ¿cómo se visten?.

Imaginamos una de las personas en las que hemos pensado y sugerimos a los niños una situación que
pueda ser representada; por ejemplo, un pastor que va a atrapar a un zorro que quiere comerse a su
ganado, una señora que está tejiendo en su telar a la cual se le enreda la lana, una niña que ordeña la
vaca y luego carga el balde con leche, un campesino que está arando la tierra y una campesina que está
colocando las semillas, etcétera. Podemos utilizar el mismo tema musical.

Conversamos

Sucedió una vez en el campo
Componentes y capacidades : III Ciclo
Expresión creativa : Asume roles sencillos de personajes de su vida diaria y de su imaginario representando situaciones cotidianas

en el juego dramático; anima objetos, títeres y partes de su cuerpo.

DesarrolloEstrategia

¿Qué cosas pueden suceder cuando caminamos por las veredas de la ciudad, cómo se conporta la gente
en ese espacio?. Hacemos una lista de situaciones. Ejemplo: Esperamos el bus, buscamos un taxi,
comienza a llover, nos encontramos con un conocido, etc.

Habitar la vereda

Alternativa: Podemos usar canciones propias de la localidad o de otros lugares.

Componentes y capacidades : IV Ciclo
Expresión creativa : Experimenta las distintas posibilidades que le brinda su cuerpo y el espacio representando situaciones

reales o imaginarias.

Escuchamos y bailamos

Conversamos

Imaginamos y
representamos
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DesarrolloEstrategia

Dialogamos acerca de los mitos de origen: ¿qué son?, ¿de qué época provienen?, ¿sobre qué tratan las
historias de los mitos? Preguntamos a los niños si conocen algún mito y les pedimos que lo cuenten.

Proponemos a los niños que inventen un mito sobre el origen de algún animal, por ejemplo, ¿de dónde
vino el cuy? Compartimos fórmulas narrativas que estimulen su inventiva: Hace mucho tiempo, en la
época en que los animales hablaban, había conejos, llamas, zorros, pero no existía el cuy. Cuentan los
antiguos que el cuy fue creado cuando… dejamos que los niños inventen el mito.

Los niños se organizan en grupos y cada uno asume un personaje del mito inventado, representando sus
acciones, diálogos y gestualidad. Podemos proponer que un niño interprete el personaje del narrador.

Opinamos acerca de lo que hemos visto y realizado.

Reflexionamos sobre la importancia de los mitos y averiguamos si nuestros padres y abuelos conocen
relatos de origen que puedan compartir con nosotros.

Conversamos y narramos

Creamos un mito

Representamos el mito

Comentamos

Reflexionamos

El mito de los animales
Componentes y capacidades : IV Ciclo
Expresión creativa : Crea personajes a través de gestos, movimientos y diálogos, representando diversas situaciones de su

mundo imaginario.

Creamos una vereda

Habitamos la vereda

Delimitamos una zona en el piso, simulando una vereda. Todo aquel que entre en esa zona estará en
situación de representación por el tiempo que consideremos conveniente.

Uno por uno, los participantes deberán asumir una situación de la lista y presentarla en la vereda.
Luego podemos trabajo en parejas. El grupo deberá crecer hasta ser varios relacionándose y creando
situaciones en la vereda.

Alternativa: Podemos utilizar la imagen de otros espacios públicos como el parque, el terminal terrestre, el aeropuerto, cada uno tendrá
diferentes posibilidades para habitar.
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Dándole vida a la máscara
Componentes y capacidades : V Ciclo
Expresión creativa : Realiza representaciones dramáticas de sus experiencias cotidianas  utilizando creativamente las máscaras.

DesarrolloEstrategia

Conversamos con los niños sobre lo que es una máscara para ellos, qué significado tiene llevar una, cuándo
se usa, si les gustaría usar una, qué forma tendría y de qué material la fabricarían.

Cada uno confecciona una media máscara (similar a un antifaz) de cartulina gruesa. Debemos medirnos el
rostro y hacer los agujeros a la altura de nuestros ojos. Podemos darles forma de mariposa, felino o
abstracta. Luego, las pintamos de acuerdo a nuestro gusto y voluntad. Cuando estén secas, les hacemos
agujeros a los extremos para colocarles elásticos. Ya listas, las ponemos sobre nuestros rostros y realizamos
movimientos mirándonos al espejo.

Cuando todos hemos terminado nuestras máscaras, realizamos una sesión con música (recomendamos los
temas 7, 12, 21 y 23 del disco compacto Warmayllu Takin). En ella, exploramos nuestros movimientos con
las máscaras puestas. Experimentamos la inmovilidad, el movimiento total del cuerpo, distintos tipos de
velocidades y la expresión de la máscara.  El trabajo inicial debe ser aislado, pero luego tomamos contacto
con las otras máscaras sin usar las palabras.

Los niños forman grupos de cinco miembros y elaboran una historia con sus personajes.

Conversamos

Realizamos nuestra
máscara

Exploramos nuestro ser
con la máscara

Creamos una historia
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DesarrolloEstrategia

El video corto El Son de los Diablos en el DVD Warmayllu ArtePerú. Comentamos cómo son los diablos,
cómo se comportan, qué diabluras hacen, cómo se mueven, cómo bailan, cómo los caracteriza la máscara.

Si nosotros fuéramos un diablo, ¿qué diabluras haríamos?, ¿cómo nos moveríamos?, ¿que expresión tendría
nuestro diablo?, ¿cómo se llamaría?

Sobre la danza del Son de los Diablos y compartimos lo investigado con el objetivo de contextualizar el
trabajo.

Realizamos ejercicios de respiración y estiramiento y bailamos al ritmo de la música del video. Cada uno
se asume que es un diablo y empieza a hacer diabluras.

Si no tenemos la posibilidad de usar la técnica del papel maché, podemos elaborar la máscara con un
cartón. Nos la ponemos y, al ritmo del Son de los Diablos, ensayamos las diabluras.

Cómo nos hemos sentido, qué significado tiene esta danza ahora para nosotros.

Observamos

Conversamos sobre
nuestro diablo

Investigamos

Creamos nuestro diablo

Creamos la máscara del
diablo

Comentamos

Diablo, diablo, ¡bu!
Componentes y capacidades : V Ciclo
Expresión creativa : Realiza representaciones dramáticas a partir de la investigación de la tradición de las danzas utilizando

diferentes elementos y recursos.

Sugerencia: Es posible armar un pasacalle con los diablos creados en clase, para ello es necesario armar entre todos una coreografía y
situaciones de interacción entre los diablos y el público.
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Los objetos se animan
Componentes y capacidades : IV Ciclo
Expresión creativa : Experimenta las distintas posibilidades que le brindan los objetos representando situaciones reales e

imaginarias.

DesarrolloEstrategia

Previamente pedimos a los niños que traigan a la clase un objeto. Puede ser un palo de escoba, una
canasta, una manta, un poncho, una botella, un balde, etc. (no pueden ser objetos pequeños). Contamos
a los niños como jugábamos con los objetos cuando eramos niños. Hacemos una lista de cómo
transformamos los objetos en otras cosas utilizando la imaginación, por ejemplo: un palo de escoba se
convierte en caballito.

En el lugar del salón que más les agrade a los niños exploran sus objetos relacionándose con ellos e
investigando su peso, su forma, su textura, fragilidad, flexibilidad, etc.

Los niños juegan con los objetos transformándolos en otras cosas, ejemplo: la canasta se convierte en
barco, una olla en un casco, la sila en un carro, etc. Pedimos a los niños que escojan un juego y lo
codifiquen (ver pág. 10). Formamos un círculo y cada niño pasa al centro y muestra su juego.

Dialogamos acerca de lo que nos gustó del ejercicio, cómo nos sentimos, qué otras posibilidades
encontramos, etc.

Conseguimos objetos
y conversamos

En el espacio
exploramos los objetos

Jugamos y presentamos
nuestro juego

Comentamos
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DesarrolloEstrategia

Escuchamos con atención el tema nº 24 La Negra Haydé del CD Warmayllu Takin.

Prestando atención a lo que nos cuenta la historia de la canción. ¿Conocemos la realidad de la que nos
habla este tema musical? ¿A qué cultura pertenece esta canción? ¿Conocemos al pueblo afroperuano?
Investigamos sobre este grupo humano.

Caracterizamos a la Negra Haydé y a los otros personajes que se mencionan en la canción. Imaginamos
cuántos años tienen; cómo es su apariencia, cuerpo y talla; cómo visten; qué hacen; cómo es su voz; si
son alegres, tristes, jóvenes o viejos.

Los niños forman grupos y eligen el personaje de la canción que representarán. Las presentaciones se
hacen a través de cantos y la mímica de las acciones relatadas en la canción.

Escuchamos con
atención

Reconocemos la letra
de la canción y la
entonamos

Caracterizamos a los
personajes

Presentamos

¿Quién es la Negra Haydé?
Componentes y capacidades : IV Ciclo
Expresión creativa : Crea personajes a través de gestos y movimientos, representando diversas situaciones.

Alternativa: Podemos usar otras canciones procurando que sean de culturas distintas a la nuestra.



<237

DesarrolloEstrategia

Los roles definidos en orden son: el hijo, la puerta, la mamá, el teléfono, la secretaria, el doctor y la
ambulancia (Cada niño debe asumir uno de estos roles).

Formamos grupos de siete niños cada uno. Les presentamos lo que cada personaje hace y los niños
escogen el que interpretarán. Se ubican en el espacio en el orden ya indicado.
El hijo toca la puerta (la puerta suena).
La mamá abre la puerta y dice: Hijo, ¿qué te pasó?
El hijo cruza la puerta y dice: ¡Mamá, me muero!
La mamá dice: ¡Hijo, no te mueras!
La mamá corre al teléfono y marca (el teléfono suena al marcar y al timbrar).
La secretaria contesta el teléfono y dice: ¿Aló?
La mamá dice: ¡Con el doctor, por favor!
La secretaria dice: Un momento.
La secretaria va hacia el doctor y le dice: Doctor, lo llaman.
El doctor contesta el teléfono: ¿Diga?
La mamá dice: Doctor, por favor venga rápido. ¡Mi hijo se muere!
El doctor dice: ¡Ya voy!
El doctor sube a la ambulancia.
La ambulancia lleva al doctor hasta la puerta, haciendo sonar la sirena.
El doctor baja de la ambulancia y toca la puerta (la puerta suena).
La mamá abre la puerta.
El doctor entra, revisa al hijo y dice: Señora, su hijo ha muerto.
La mamá dice: ¡Noooooooooooooo!

Dialogamos acerca de lo que nos pareció el juego, de qué otra manera lo podríamos hacer, qué otra
situación podríamos inventar, etcétera.

Presentamos los
roles del juego

Escenificamos

Comentamos

El telefonito
Componentes y capacidades : V Ciclo
Expresión creativa : Asume un personaje en representaciones dramáticas expresando emociones, sentimientos, vivencias e

ideas a través del manejo de su voz, cuerpo y espacio escénico.

Sugerencia: Inicialmente cada grupo ejecuta la secuencia de la forma que prefiere. Luego sugerimos utilizar distintas intenciones o
proponemos variantes, por ejemplo, ejecutar toda la secuencia cantando como sopranos, rapeando, riendo o llorando.
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Proyectos de aprendizaje / investigación

Los proyectos de aprendizaje/investigación que aquí
presentamos fueron diseñados con el objetivo de lograr un
aprendizaje basado en la investigación vivencial.

El primer proyecto, Nos encontramos y transmitimos la
historia de nuestra comunidad, fue realizado el año 2008 por la
profesora Mariska Van Dalfsen y por los alumnos del primero de
Secundaria del colegio San Juan de Chamis de la comunidad de
Chamis – Cajamarca. Esta experiencia ha sido sistematizada por el
equipo de Warmayllu para su aplicación en el nivel primario. En
este proyecto se realizó una pre-planificación con los estudiantes,
y las actividades que se mencionan surgen a partir de ello.

El segundo y tercer proyecto están  basados en diversas
experiencias de Warmayllu asesorando docentes de la Escuela
Primaria, en ellos se proponen estrategias para ofrecer los proyectos
a los niños y niñas; luego, se desarrollan posibles actividades, como
si hubiesen sido propuestas por ellos.

Las capacidades seleccionadas en los tres ejemplos
pertenecen al cartel de capacidades de Educación por el Arte con
enfoque intercultural, dejando la tarea de escoger las capacidades
de las otras áreas a los docentes interesados en programar y aplicar
los proyectos en sus aulas. Así mismo, los docentes pueden adaptar
las capacidades de los proyectos para usarlos en distintos ciclos.

Nos encontramos con la historia de nuestra
comunidad y la transmitimos.

Pre- planificación del docente:
Ciclo V
CE San Juan de Chamis, Cajamarca

Justificación:  Desde muy pequeños los niños escuchan a sus
mayores contar historias sobre su tierra, sobre cómo se formó su
comunidad, sobre las personas importantes de su pueblo que vivieron
hace mucho tiempo, la época de los hacendados, etc. Así se transmite
la memoria de la comunidad y se forma un imaginario compartido
que los identifica como miembros de ella. Sin embargo, estas
historias poco a poco se están olvidando y ya no se transmiten,
rompiendo así la cadena que forma la memoria colectiva. Siendo la
escuela parte activa de la comunidad, es importante que sea
también un medio de transmisión de la historia oral para ayudar a
fortalecer la identidad cultural de los niños.

Áreas a integrar: Educación por el arte, personal social,
comunicación integral, ciencia y ambiente.

Estrategias para proponer el proyecto: El docente cuenta una
historia de su comunidad ayudándose con objetos, música, fotos o
imágenes que le ayuden en la narración. Preguntamos a los niños si
conocen historias sobre su pueblo, su barrio o comunidad y cómo
las han aprendido (podemos invitar a algunos a contar y, al resto
de niños a escuchar). Luego, les preguntamos si les gustaría
investigar, recopilar las historias de los orígenes del pueblo y
transmitirlas por medio de una representación teatral. Observamos
que una buena oportunidad para representar nuestra historia es
en la Semana de la Leyenda y el Cuento33.

33 Evento cultural impulsado por Warmayllu y la Red Educación Arte e interculturalidad,
desde el año 2004, en Cajamarca, Andahuaylas, Lamas y Ventanilla.
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Área Componente

Investiga y recrea distintos aspectos de las manifestaciones
artístico-culturales que forman parte del patrimonio e
identidad local, regional y nacional, promoviendo su
valoración y preservación.

Explica desde su experiencia personal el sentido que le
transmiten las manifestaciones artístico-culturales.

Comunica con creatividad, a través de diversas
manifestaciones artísticas, sus experiencias, vivencias,
ideas, sentimientos y modos particulares de comprender
el mundo (cosmovisión, espiritualidad, filosofía de vida) a
partir del uso intuitivo e intencional de las posibilidades
que su cuerpo, los materiales, las técnicas y los elementos
del arte brindan.

Capacidades y actitudesLogro de Aprendizaje

Investigación
vivencial

Apreciación
crítica contex-
tualizada

Expresión
creativa
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Investiga acerca de las historias, los personajes,
situaciones, significados y contexto que identifica
en la narración oral que encuentra en su localidad.

Se involucra emocionalmente y analiza los
personajes y la situación presentada en la historia
oral de su localidad.

Realiza representaciones dramáticas a partir de
sus experiencias cotidianas y de la investigación
de la historia oral de su localidad, utilizando
creativamente diferentes elementos y recursos
(máscaras, telas, zancos, elementos naturales,
vestimenta, música, escenografía).

Selección de capacidades y actitudes

Planificación con los estudiantes: El docente pregunta a los niños
y niñas qué actividades creen que se pueden realizar para llevar a
cabo este proyecto. En base a sus sugerencias se acuerdan las
actividades que luego serán programadas por el docente. Los niños
seguirán aportando en su organización.

Relación de actividades:
1. Identificamos quiénes pueden narrarnos sobre nuestra historia.
2. Pedimos a los padres de familia u otras personas de la

comunidad que visiten la escuela para narrar historias.

3. Recopilamos historias de la localidad visitando a otras personas.
4. Compartimos las historias recopiladas y las contamos a nuestros

compañeros.
5. Con las historias recopiladas escribimos libritos y los ilustramos.
6. Preparamos una representación dramática basada en una de

las historias.
7. Participamos en la Semana de la Leyenda y el Cuento, con la

representación dramática, narrando historias y con los libritos.
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34 Basado en: Nuestras voces son eco de la historia, manual para trabajar historia oral
y educación por el arte en la escuela. ArtePerú, Warmayllu. Lima, 2008. pp 14 a 16.

Desarrollo de las actividades:

Identificamos quiénes pueden narrarnos sobre nuestra historia.

· Conversamos acerca de lo que conocemos sobre nuestra historia.
· Reflexionamos sobre la necesidad de conocer más.
· Identificamos quiénes pueden contarnos.
· Nos organizamos para llevar gente a la escuela para que

nos cuenten y también para salir a recopilar historias.

Pedimos a los padres de familia u otras personas de la comunidad
que visiten la escuela para narrar historias.

· Invitamos a padres o miembros de la comunidad a venir a la
escuela para que narren sus relatos de la historia de la localidad.

· Conversamos con los niños sobre lo escuchado y
reflexionamos sobre la importancia de trabajar nuestra
historia oral.

· Apuntamos datos importantes identificados en las
narraciones: lugares, ubicación geográfica, época de los
hechos, cómo se formó el pueblo, el barrio, la ciudad, etc.

Recopilamos historias de la localidad.34

· Hacemos una lista de preguntas acerca de los temas que
quisiéramos conocer sobre la historia de la localidad; en
este caso, «las historias del tiempo de los hacendados».

Grupo de alumnos de la I.E. San Juan de Chamis, participan en el
montaje de la obra «En el tiempo del hacendado».
Estreno de la misma obra en la Semana de la Leyenda y el Cuento
impulsado por Warmayllu, Cajamarca 2008.



<241

· Los niños visitan  a las personas previamente identificadas
que pueden narrarles historias sobre la comunidad y brindar
los datos que quieren saber. Preguntan buscando activar la
memoria del entrevistado, creando un ambiente de
confianza; un espacio protegido, solidario y respetuoso.
Escuchan con atención y respeto.

Compartimos las historias recopiladas y reflexionamos sobre
nuestra historia.

· En la escuela nos organizamos para realizar una jornada de
narración oral. Los niños cuentan a sus compañeros lo que
han recopilado sobre la historia de su localidad en el tiempo
de los hacendados.

· Conversamos sobre el significado de las historias que hemos
escuchado: ¿cómo eran tratados los pobladores comunes y
cómo eran tratados los hacendados?, ¿qué significó para los
pobladores de la localidad vivir en los tiempos del hacendado?,
¿qué diferencias y similitudes encontramos entre la forma
de vivir de la época de las historias y la nuestra?, ¿qué cosas
eran buenas y qué cosas eran malas?, ¿qué es lo que no
debe volver a repetirse?

· Realizamos una línea de tiempo. Reflexionamos sobre los
procesos vividos.

Escribimos libritos y los ilustramos, con las historias recopiladas.

· Cada niño escribe e ilustra su relato (siguiendo las
sugerencias del manual para trabajar la historia oral ArtePerú
Nuestras voces son eco de la historia, pág. 17). Al final de
la historia, incluimos nuestras reflexiones sobre las preguntas
anteriores.

· En los libritos los niños hacen la carátula al final, eligen un
título para su historia y hacen una ilustración que la
represente. Escriben su nombre, su grado, escuela, profesor,
fecha y el nombre de la persona que les contó la historia.

· Para ilustrar el interior y la carátula pueden dibujar, pintar
o hacer un collage con distintos materiales.

Preparamos una representación dramática basada en una de
las historias.

· Inventamos un momento diario, al inicio o al final de las
clases, para explorar las posibilidades expresivas de nuestros
cuerpos (esto servirá como preparación para el momento
de montaje de la obra). Vamos trabajando en secuencia y
progresivamente: respiración y calentamiento; dinámicas
de conciencia y uso del espacio con movimientos en niveles
alto, medio y bajo;  direcciones, el espacio propio y el
espacio colectivo; dinámicas de riesgo y confianza, creación
de acciones, exploración con el uso de objetos (ver pág.
180).

· Conversamos sobre la historia. Preguntamos si alguno sabe
una canción o un poema que hable sobre el tema de la
historia. También preguntamos si alguno de los niños sabe
tocar algún instrumento musical (si algún padre de familia
quiere apoyar, también es bienvenido). Todo esto será
material para la obra.

· Los niños proponen y eligen a quienes desempeñarán los
roles del equipo: director(a), productor(a), los que actúan,
músicos, vestuarista, escenográfo, técnico de luces y sonido.

· Junto con el director(a) y productor(a) repartimos los
personajes de la historia entre los niños que desean actuar.
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Evaluación

· Reflexionamos sobre los logros y dificultades que tuvimos al
realizar nuestro proyecto.

· Realizamos un ejercicio de autoevaluación en función de la
participación de cada uno, los compromisos adquiridos y
cumplidos, el esfuerzo y la creatividad.

· Comentamos: ¿Qué aciertos, desaciertos y dificultades
tuvimos?, ¿cómo se solucionaron los contratiempos?, ¿todos
cumplieron con sus funciones?, ¿respetamos los roles asumidos
por los compañeros?

· Evaluamos el proyecto: aprendizajes, aportes, cumplimiento
de responsabilidades y los productos: la obra teatral, las
narraciones, los libritos y el guión-historieta.

· Evaluamos el logro de aprendizaje de los estudiantes y las
capacidades programadas en cada área.

· Dialogamos sobre la posibilidad de realizar otro proyecto.
35 Evento cultural impulsado por Warmayllu y la Red Educación Arte e interculturalidad,

desde el año 2004, en Cajamarca, Andahuaylas, Lamas y Ventanilla.

· Entre todos decidimos nuestros días de ensayo y el espacio
en el que queremos trabajar.

· Los actores identifican a sus personajes: su aspecto físico,
psicológico, social, edad, cómo se visten.

· Definimos las secuencias dramáticas de la obra, el orden de
las situaciones y el espacio en el que se desarrollan.

· Junto con el que dirige, tejemos las acciones físicas y
acciones con objetos de acuerdo a las situaciones de la
historia. Al mismo tiempo cada niño que actúa define sus
textos (de acuerdo a como escuchó la historia) y crea nuevos
(de acuerdo a lo que siente que puede complementar la
obra; aquí entran las canciones y poemas).

· Definimos la música, la iluminación y el vestuario (de esto
se encarga el vestuarista). Diseñamos y creamos los
vestuarios, elementos y máscaras (ver guía de artes
manuales plásticas pp. 40 y 57)

· Juntos elaboramos un guión: dibujamos las imágenes que
hemos creado en el montaje de la obra a manera de
historieta, colocando los diálogos que hemos creado (ver
Guía de artes audiovisuales pág. 218). Lo pegamos en las
paredes del aula para tenerlo a la mano cuando ensayemos.

· Pasamos la secuencia las veces necesarias hasta que la
fijemos en muestra memoria corporal, y afinamos detalles.

· Conversamos sobre el proceso de trabajo y reflexionamos
sobre la importancia de representar la historia de la
comunidad.

Participamos en la Semana de la Leyenda y el Cuento, con la
representación dramática, narrando historias y con los libritos.

· Diseñamos una manera de presentar los libritos, junto con
la narración de las historias, en la Feria y en las actividades
de la Semana de la Leyenda y el Cuento35.

· Junto con los integrantes del equipo elegimos el momento
y espacio adecuado para la representación teatral y
conseguimos lo necesario.

· Conversamos y reflexionamos acerca de cómo nos hemos
sentido, qué nos comentaron los que vieron la
representación, cómo ayuda la representación dramática a
la transmisión de la memoria.
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Conocemos y compartimos nuestras historias
de migración a través de títeres.

Ciclo IV
Pre-planificación del docente:

Justificación:  Muchos niños provienen de otros lugares, han
migrado con sus familias de un pueblo a otro, del campo a la
ciudad o de una ciudad a otra. En otros casos son niños que provienen
de familias que migraron en otro tiempo, antes de que nacieran.
Es importante que los niños se reencuentren con la riqueza cultural
de los lugares de procedencia propia y de sus padres para fortalecer
así su identidad.

Áreas a integrar: Educación por el arte, personal social,
comunicación integral, ciencia y ambiente.

Estrategias para ofertar el proyecto: El docente utiliza un títere
de mano para contar su propia historia de migración o la de su
familia Puede usar también la canción Soy provinciano de Chacalón
y ayudarse improvisando un teatrín con una carpeta del salón.

Reflexionamos juntos sobre la historia y la canción, ¿qué está
contando?, ¿conocen otras historias parecidas?

Preguntamos a los alumnos si les gustaría que todos conocieran sus
propias historias de migración y las de sus padres, si les gustaría
contarlas y presentarlas a otros a través de los títeres (ellos también
podrían sugerir otros medios). Entonces proponemos a los niños y
niñas realizar un proyecto.

«El abuelo cuenta» dramatización de leyendas shipibo realizada por
el equipo de Warmayllu, Cajamarca. Leyenda de Ucayali presentada
a través de títeres en el taller de Arte Dramático de Warmayllu en la
Universidad Nacional Intercultural de la Amazonía, Ucayali.
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Planificación con los estudiantes: Proponen el nombre del
proyecto e identifican la meta. El docente pregunta a los niños y
niñas qué actividades creen que necesitan hacer para lograr la
meta del proyecto.  En base a sus sugerencias, acuerdan las
actividades. Luego serán programadas por el docente y, luego, los
niños seguirán aportando en su organización.

Área Componente

Investiga en forma vivencial y de manera lúdica los elementos y códigos
de los lenguajes artísticos, así como los procesos, técnicas, usos y
significados de las manifestaciones artístico-culturales enseñadas o
transmitidas de generación a generación y que forman parte del
patrimonio de su localidad.

Percibe, identifica y compara las variedades de sonidos, formas, colores,
ritmos y movimientos de su ambiente natural y cultural, así como las
características particulares de las manifestaciones artístico-culturales
de su región, comenta lo que le sugieren éstas, a partir de su tradición
y situación actual.

Expresa, de manera voluntaria e inducida, sus vivencias, ideas,
sentimientos y modos particulares de comprender el mundo (cosmovisión,
espiritualidad, filosofía de vida) a través de diferentes manifestaciones
artístico-culturales.

Capacidades y actitudesLogro de Aprendizaje

Investigación
vivencial

Apreciación
crítica contex-
tualizada

Expresión
creativa
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Recopila información oral, visual y
sonora, acerca de las historias de
migración propia y de su familia.

Comparte las emociones, senti-
mientos, e ideas que le transmiten
las historias, fotos y canciones de
migración recopiladas.

Crea personajes a través de la anima-
ción de títeres y explorando su voz,
representando diversas situaciones de
las historias de migración recopiladas.

Selección de capacidades y actitudes

Desarrollo de las actividades:

Recopilamos historias de migración.

· Conversamos acerca de lo que sabemos sobre la migración de
nuestras familias.

· Elaboramos un listado sobre lo que sabemos y lo que quisiéramos
saber.

· Identificamos a familiares que nos cuenten su historia de
migración. Preguntamos creando un ambiente de confianza;
un espacio protegido, solidario y respetuoso.

· Identificamos datos que nos proporcionó la historia que hemos
escuchado: nombres de pueblos, ubicación geográfica, tiempo,
nombres de personas, etc.

· Conseguimos fotos o canciones relacionadas con dicha historia

Relación de actividades:

1. Recopilamos historias de migración.
2. Compartimos las historias recopiladas.
3. Nos preparamos para realizar nuestro teatro de títeres.
4. Construimos y exploramos nuestros títeres.
5. Realizamos el montaje y hacemos la representación ante

nuestros compañeros.
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Compartimos las historias recopiladas.

· Formando grupos, contamos a nuestros compañeros las
historias recopiladas.

· Conversamos sobre el significado de las historias que hemos
escuchado. ¿Cómo se sintieron los migrantes al llegar a un
lugar nuevo?, ¿cómo fueron tratados?, ¿qué dificultades
tuvieron?, ¿cómo lograron salir adelante?

Nos preparamos para realizar nuestro teatro de títeres.

· Observamos la lamina ArtePeru nº14 y preguntamos ¿qué
elementos observamos?, ¿cómo son los títeres?, ¿qué los
acompaña?, ¿cómo se imaginan el espacio donde se
presentan?

· Cada grupo elige una historia.
· Cada grupo realiza una secuencia de dibujos de acuerdo a

la historia elegida. En cada lámina se debe ser minucioso y
dibujar el espacio en el que la historia se realiza.

· Elegimos los roles del equipo: director, escenográfo, los
que manejan a los títeres y el vestuarista.

· Observando las láminas, cada equipo define: qué personajes
se necesitan construir, qué elementos usaran los personajes
y cómo debe ser la escenografía.

Construimos y exploramos nuestros títeres.

· Identificamos qué tipo de títeres queremos realizar.
· Nos organizamos para conseguir los materiales.
· Construimos nuestros títeres (ver fotografias), que pueden

ser de tela, de materiales reciclados o naturales, etc.
· Exploramos la capacidad expresiva de nuestras manos y lo

que logramos al manejar los títeres, dándole personalidad
a cada títere y encontrando su voz.

Realizamos el montaje y hacemos la representación ante
nuestros compañeros.

· Ensayamos representar cada lámina de la historia
improvisando diálogos.

· El escenográfo realiza la escenografía y los objetos de la
historia.

· Se ensaya la representación y se afinan detalles.
· Organizamos en la escuela un festival de «títeres migrantes»

y nos presentamos.
· Reflexionamos y conversamos acerca de cómo nos sentimos

sobre las historias que representamos, las reacciones generadas
en los espectadores, la importancia de conocer la historia de
nuestra familia y transmitirla a través de los títeres.

Evaluación

· Reflexionamos sobre los logros y dificultades que tuvimos al
realizar nuestro proyecto.

· Realizamos un ejercicio de auto evaluación en función de la
participación de cada uno, los compromisos adquiridos y
cumplidos, el esfuerzo y la creatividad.

· Comentamos: ¿qué aciertos y desaciertos tuvimos?, ¿cómo
se solucionaron los contratiempos?, ¿todos cumplieron con
sus funciones?, ¿qué dificultades hubo? ¿respetamos los roles
asumidos por los compañeros?

· Evaluamos el proyecto: aprendizajes, aportes, cumplimiento
de responsabilidades y los productos: el teatro de títeres,
el festival, las narraciones, los guiones-historieta.

· Evaluamos el logro de aprendizaje de los estudiantes y las
capacidades programadas en cada área.

· Dialogamos sobre la posibilidad de realizar otro proyecto.



<246

En la escuela vivimos las fiestas de nuestros
pueblos

Ciclo V
Pre-planificación del docente:

Justificación: En nuestra localidad se realizan fiestas tradicionales
muy importantes durante el año, las cuales son expresiones cargadas
de simbolismos, creencias, cosmovisión de un pueblo. Sin embargo,
muchas veces la escuela no participa ni comparte con la comunidad
la vivencia de dichas fiestas, pasando por alto que las mismas son
parte importante de la vida cotidiana de los niños y de sus familias.
Con este proyecto se pretende llevar la fiesta tradicional a la escuela
y vivenciarla junto con todos los integrantes de la comunidad de la
institución educativa.

Áreas a integrar: Educación por el arte, personal social,
comunicación integral, ciencia y ambiente.

Estrategias para proponer el proyecto: El docente muestra a
sus alumnos un video de una fiesta tradicional de su localidad (debe
ser una fiesta que no está incluida dentro del calendario escolar, o
puede ser una fiesta de otra localidad). También puede utilizar las
láminas de ArtePerú Nº 5,7, 8, 9 y 15.

Preguntamos a los niños si han participado de alguna fiesta
tradicional de su localidad y cuáles conocen. Hacemos una lista con
las respuestas. Luego, les proponemos investigar más sobre las
fiestas de su localidad y vivenciarlas dentro de su escuela.

Representación de fiesta tradicional de Santa Rosa de Lima. Taller de
docentes de Warmayllu, Pachacutec, Ventanilla. Niños representan «El Toril»,
fiesta tradicional de su localidad en la I.E. 55006 de Andahuaylas.
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Planificación con los estudiantes: Proponen el nombre del
proyecto e identifican la meta. El docente pregunta a los niños y
niñas qué actividades creen que necesitan hacer para lograr la
meta del proyecto.  En base a sus sugerencias se acuerdan las
actividades que serán programadas por el docente y, luego, los
niños seguirán aportando en su organización.

Relación de actividades:

1. Creamos un calendario de las fiestas tradicionales de la
localidad.

2. Escogemos e Investigamos una de las fiestas tradicionales que
se celebran en la localidad.

3. Identificamos los elementos que intervienen en la fiesta
tradicional.

Área Componente Capacidades y actitudesLogro de Aprendizaje

Investigación
vivencial

Apreciación
crítica contex-
tualizada

Expresión
creativaEd

uc
ac

ió
n 

po
r 

el
 a

rt
e

Investiga y recrea distintos aspectos de las manifestaciones
artístico-culturales que forman parte del patrimonio e
identidad local, regional y nacional, promoviendo su
valoración y preservación.

Explica, desde su experiencia personal, el sentido que le
transmiten las manifestaciones artístico-culturales.

Comunica con creatividad, a través de diversas
manifestaciones artísticas, sus experiencias, vivencias,
ideas, sentimientos y modos particulares de comprender
el mundo (cosmovisión, espiritualidad, filosofía de vida) a
partir del uso intuitivo e intencional de las posibilidades
que su cuerpo, los materiales, las técnicas y los elementos
del arte brindan.

Investiga acerca de los personajes, situaciones,
significados, símbolos, objetos, momentos y
secuencias, ritos, etc. de una fiesta tradicional
de su localidad.

Reflexiona y opina sobre los personajes,
situaciones, vestimentas, escenarios,
significados, sentimientos e ideas que le
transmite la fiesta tradicional de su localidad.

Realiza representaciones dramáticas a partir
de sus experiencias y vivencias en las fiestas
tradicionales de su localidad, utilizando
creativamente diferentes elementos,
máscaras, objetos, vestuarios, música, espacio
escénico y escenografía.
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4. Realizamos el montaje de la fiesta tradicional en la escuela.
5. Hacemos una representación de la fiesta tradicional.

Desarrollo de las actividades:

Creamos un calendario de las fiestas tradicionales locales.

· Identificamos las fuentes de donde podríamos sacar
información sobre cuáles son las fiestas tradicionales en
nuestro contexto, (los padres, los mayores del pueblo,
personajes importantes, etc.), enfatizando la búsqueda de
aquellas fiestas que no han sido consideradas en el calendario
escolar o que se han perdido en el tiempo.

· Elaboramos nuestro calendario de fiestas tradicionales
locales. Repartimos entre los alumnos las fiestas
identificadas. Cada uno se encarga de hacer su parte del
calendario utilizando pinturas, collage, dibujos en cartón
dúplex, etc. al final juntamos todos los dibujos, pinturas y
collage, y formamos el calendario. No deben olvidar colocar
el nombre de la festividad, la fecha y la zona o barrio en
que se realiza.

Investigamos una de las fiestas tradicionales que se celebran
en la localidad.

· Escogemos una de las fiestas tradicionales de nuestro
calendario.

· Decimos lo que sabemos sobre esa fiesta.
· Elaboramos preguntas sobre lo que deseamos saber.
· Identificamos y conversamos sobre los elementos que

intervienen en la fiesta tradicional: roles, personajes, rituales,
secuencia de la fiesta, cuántos días dura, espacios escénicos,
objetos, canciones, historias, símbolos y escenografía.

· Investigamos sobre la historia de la aparición de esa fiesta
tradicional y conversamos y reflexionamos sobre su
importancia en la vida de nuestra comunidad, las creencias
y las tradiciones que representa.

Preparamos el montaje de la fiesta tradicional en la escuela.

· Elegimos entre todos al director (a), productor (a),
escenógrafo (a) y a los niños que apoyarán el montaje de la
fiesta tradicional.

· Creamos una lista de los personajes y roles que intervienen
en la fiesta tradicional (el mayordomo, la chichera, el cura,
la llorona, los cargadores del anda de procesión, las cocineras,
los músicos, el torero, etc.) y los repartimos entre los niños.

· Creamos una lista secuenciada de los momentos de la fiesta:
la víspera, la llegada de la banda de músicos, el pago a la
tierra, la comida, el desfile, la misa, la procesión, el cambio
de mayordomo, etc.

· También podemos imaginarnos acontecimientos fortuitos
que podrían suceder en el transcurso de una fiesta; por
ejemplo: el toro se lleva el puesto de la chichera, el cura se
puso la sotana al revés y se da cuenta en público, la banda
de los músicos no llega, etc.

· Elaboramos los objetos que usaremos en la fiesta (andas de
procesión, canastas de flores, palmas, cohetes, etc), con
materiales de la región o con reciclados.

· Confeccionamos los vestuarios con materiales de la zona o
reciclados.

· Hacemos el montaje de nuestra fiesta tradicional.
Exploramos cómo se comporta cada uno de los personajes
de la fiesta, cómo baila, cómo habla, qué hace en cada
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Presentamos el show de las sombras!!!

Ciclo III
Pre-planificación del docente:

Justificación: Los niños y niñas (especialmente en zonas urbanas)
dedican gran parte de su tiempo libre a ver televisión. En la escuela
el docente puede utilizar estratégicamente algunos contenidos de
la TV, como herramienta para favorecer la  reflexión y el
pensamiento crítico en los niños. A través del teatro de sombras,
los niños pueden jugar, explorar y crear historias con personajes
de TV y pueden abordar temas que el docente y/o los niños sugieran
como, por ejemplo, salvemos  al planeta de la contaminación.
Los resultados pueden ser compartidos con los padres de familia a
quienes podemos invitar a ver una minimaratón de teatro de
sombras.

Áreas a integrar: Educación por el arte, personal social,
comunicación integral, ciencia y ambiente.

Estrategias para proponer el proyecto: Preguntamos a los niños
si alguna vez han jugado con sus sombras. Conversamos con los
niños sobre las cosas que se pueden hacer con las sombras y con
la luz.

El docente presenta ante los niños una pequeña historia inventada
utilizando las sombras de siluetas proyectadas en la pared. Los
niños pueden ir identificando las sombras de los personajes; por
ejemplo: Bob esponja, Ash, Gokú, Batman, Superman, los
Picapiedra y los Simpson.

Conversamos sobre los personajes de dibujos animados favoritos
de los niños, sobre las razones por las que les gustan.

momento de la fiesta, cómo usa los objetos, cómo se
relaciona con los otros personajes.

· Ensayamos cada uno de los momentos de la fiesta.

Realizamos nuestra fiesta tradicional.

· Convocamos a toda la escuela a participar de la fiesta
tradicional.

· Las fechas correspondientes realizamos nuestra fiesta
tradicional en la escuela con la participación de la comunidad
educativa. Invitamos a los padres de familia y a otras personas
de la comunidad.

· Conversamos sobre la experiencia y sobre la importancia de
vivir la fiesta tradicional junto con la comunidad.

Evaluación

· Reflexionamos sobre los logros y dificultades que tuvimos al
realizar nuestro proyecto.

· Realizamos un ejercicio de autoevaluación en función de la
participación de cada uno de los niños y de los padres de
familia, los compromisos adquiridos y cumplidos, el esfuerzo
y la creatividad.

· Comentamos: ¿qué aciertos y desaciertos tuvimos?, ¿cómo
se solucionaron los contratiempos?, ¿todos cumplieron con
sus funciones?, ¿qué dificultades hubo?

· Evaluamos el proyecto: aprendizajes, aportes, cumplimiento
de responsabilidades y productos: la fiesta tradicional y el
calendario de fiestas tradicionales locales.

· Evaluamos el logro de aprendizaje de los estudiantes y las
capacidades programadas en cada área.

· Dialogamos sobre la posibilidad de realizar otro proyecto.
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Área Componente Capacidades y actitudesLogro de aprendizaje

Apreciación
crítica contex-
tualizada

Expresión
creativa

Ed
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Percibe e identifica sonidos, formas, colores, ritmos y
movimientos en su ambiente natural y cultural, así como las
características particulares de las manifestaciones artístico-
culturales que existen en su localidad, y comenta sus gustos y
preferencias.

Expresa con espontaneidad y creatividad sus vivencias, ideas,
sentimientos y modos particulares de comprender el mundo,
utilizando de manera lúdica las posibilidades que le brindan su
cuerpo, los materiales utilizados y las técnicas que explora y
conoce.

Describe y comenta sus programas y
personajes favoritos de dibujos animados
que ve en la televisión.

Asume roles de los personajes de dibujos
animados que ha elegido, anima títeres
de teatro de sombras y representa
situaciones cotidianas o imaginarias en
el juego dramático.

Luego, preguntamos a los niños si están interesados en hacer su
propio programa con sus personajes favoritos y otros inventados,
utilizando el teatro de sombras.

Planificación con los estudiantes:

Proponen el nombre del proyecto e identifican la meta. El docente
pregunta a los niños y niñas qué actividades creen que necesitan
hacer para lograr la meta del proyecto.  En base a sus sugerencias
se acuerdan las actividades que luego serán programadas por el
docente. Los niños seguirán aportando a la organización de dichas
actividades.

Relación de actividades:

1. Identificamos nuestros personajes favoritos de dibujos
animados.

2. Creamos una historia.
3. Preparamos las siluetas de nuestros personajes.
4. Preparamos nuestro teatro de sombras.
5. Exploramos las sombras con nuestros personajes.
6. Preparamos nuestro programa de sombras animadas.
7. Presentamos nuestros programas de TV en la minimaratón de

teatro de sombras.
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Desarrollo de las actividades:

Identificamos nuestros personajes favoritos de dibujos animados
y dialogamos.

· Nos dividimos en grupos de cinco niños.
· Cada grupo realiza una lista de sus personajes favoritos de

dibujos animados.
· Describimos las características de los personajes en un texto

escrito respondiendo a las preguntas: ¿de dónde son?, ¿cuáles
son sus poderes?, ¿son reales o imaginarios?, ¿cómo son sus
voces?, ¿cómo se visten?, ¿qué colores usan?, ¿a quiénes
defienden?, ¿quiénes son sus enemigos y amigos?

· Conversamos y reflexionamos sobre los personajes de
dibujos animados favoritos y por qué nos gustan.

· Imaginamos y conversamos sobre lo que harían esos
personajes si los trasladaramos a vivir a nuestra localidad.
Cómo es nuestra localidad, que harían estos personajes
aquí, con quiénes se encontrarían, que lugares visitarían;
por ejemplo: conocerían la escuela, se encontrarían con los
pandilleros o con un policía, conocerían el barrio, etc.

Creamos una historia.

· En base a las ideas que resultaron de la conversación, cada
grupo de niños crea una historia tocando un tema que
considere importante para su localidad, para el país o el
Planeta; por ejemplo, «nuestro barrio libre de pandilleros»,
«las barras bravas se vuelven mansas», «salvamos el Planeta
de la contaminación», etc.

· Escriben la historia y dibujan las escenas con los personajes
que intervienen y los ambientes en los que se desarrolla.

Preparamos las siluetas de nuestros personajes.

· Cada grupo identifica los personajes de la historia que ha
creado y los reparte entre sus integrantes.

· Cada niño dibuja en una cartulina las siluetas de los
personajes que le ha tocado y las recorta.

]]Taller de teatro de sombras del grupo Cantar del Cárabo, Lima,
foto: http://elcantardelcarabo.blogspot.com
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· Con la ayuda de los padres de familia realizamos calados en
las siluetas y les pegamos papel celofán de colores y varitas
para poder manejarlos.

Preparamos nuestro teatro de sombras.

· Con la ayuda de los padres de familia recolectamos plásticos
oscuros y/o mantas para tapar las ventanas y crear oscuridad
en el aula. Para crear las sombras necesitamos una linterna
con buena potencia de luz.

· Armamos entre las patas de una mesa del aula una pantalla
parecida a la de la televisión, con una tela o papelote blanco.

· Detrás de la pantalla colocamos la linterna encendida y,
entre ambas, colocamos las siluetas para que sus sombras
se proyecten y se vean al otro lado de la pantalla.

Exploramos las sombras con nuestros personajes.

· Si existe la posibilidad, cada grupo puede armar su propio
teatro de sombras y explorar.

· Estudiamos acerca de la luz, la energía eléctrica o su uso
en la vida cotidiana.

· Vemos cómo crece o se achica la sombra a medida que la
silueta se acerca o aleja de la luz.

· Exploramos movimientos con las manos y con las siluetas,
con ritmos, con detenciones, tratando de transmitir
emociones y sensaciones.

· Intentamos poner voces a las siluetas.

6. Preparamos nuestro programa de sombras animadas.

· El docente dirige y apoya dando recomendaciones desde el
otro lado de la pantalla del teatro de sombras.

· Cada grupo ensaya la historia que ha creado. Utilizamos las
siluetas con todos los personajes (los personajes de dibujos
animados y los personajes de nuestra localidad), agregando
elementos y escenografía.

· Practicamos algunos diálogos a manera de programa de TV.

7. Presentamos nuestros programas de TV en la minimaratón
de teatro de sombras.

· Invitamos a los padres de familia a la minimaratón de
sombras.

· Presentamos nuestros programas de sombras animadas.

Evaluación

· Reflexionamos sobre los logros y dificultades que tuvimos al
realizar nuestro proyecto.

· Realizamos un ejercicio de autoevaluación en función de la
participación de cada uno de los niños y de los padres de
familia, los compromisos adquiridos y cumplidos, el esfuerzo
y la creatividad.

· Comentamos: ¿qué aciertos y desaciertos tuvimos?, ¿cómo
se solucionaron los contratiempos?, ¿todos cumplieron con
sus funciones?, ¿qué dificultades hubo?

· Evaluamos el proyecto: aprendizajes, aportes, cumplimiento
de responsabilidades y los productos: el programa de de la
sombras animadas y la historia.

· Evaluamos el logro de aprendizaje de los estudiantes y las
capacidades programadas en cada área.

· Dialogamos sobre la posibilidad de realizar otro proyecto.
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Referentes para conocer más sobre el Arte
Dramático del Perú

Sugerimos estos Links de referencia

Danza

· Teatro del Milenio.
Lima. http://teatrodelmilenio.com/

El Pasacalle – Comparsa

· La Gran Marcha de los Muñecones.
Comas, Lima. http://www.lagranmarcha.net/inicio.html

El Teatro

· Casa Infantil Juvenil de Arte y Cultura. CIJAC
Villa el Salvador, Lima. http://www.cijac.com/

· Chaupimayo
Huancavelica. http://chaupimayo.blogspot.com/

· Colónida Teatro.
Iquitos, Loreto. http://actividadescolonida.blogspot.com/

· Grupo Algovipasa’r Teatro
C a j a m a r c a . h t t p : / / a l g o v i p a s a r. w o r d p r e s s . c o m ,
algovipasarteatro @hotmail.com

· Grupo Arenas y Esteras
Villa el Salvador, Lima. http://www.arenayesteras.org/

· Grupo Barricada
Huancayo. barricadahyo@hotmail.com

· Grupo Cuatrotablas.
Chorrillos, Lima. http://www.cuatrotablas.org

· Grupo Estirpe Teatro
Ayacucho.http://estirpeteatro.blogspot.com, estirpe_teatro@
yahoo.com

· Grupo Expresión
Huancayo. http://teatroexpresion.blogspot.com/

· Grupo Maguey.
San Miguel, Lima. http://www.magueyteatro.org/

· Grupo Yuyachkani.
Magdalena del Mar, Lima. http://www.yuyachkani.org/

· La restinga
Iquitos, Loreto.http://larestinga.tripod.com, larestinga@
gmail.com

· Rayku Teatro
Tacna. http://raykuteatro.com

· Vichama Teatro
Villa el Salvador, Lima. http://vichama.blogspot.com/

· Waytay
El Agustino, Lima. http://davidpc15.iespana.es/

Teatro de Sombras

· El cantar del cárabo
Lima. http://elcantardelcarabo.blogspot.com/
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Mimo

·Arlequín y colombina.
Lima. http://www.arlequinycolombina.com/

· Cesar Chirinos
Lima. http://www.cesarchirinos.com/entrada.html

· Escuela experimental de mimo.
Lima. ramos.fernando20@gmail

Títeres y Marionetas

· Concolorvo
Lima. http://www.concolorcorvoperu.com/

· Kusi Kusi, Teatro y taller de títeres.
Lima. http://www.kusikusi.com/principal.html

· La pájara gorda
Lima. http://www.pajaragorda.com/

· Madero
Barranco, Lima. http://grupodeteatromadero.wordpress.com/

· Mukashi Mukashi.
Lima. http://vivanlostiteresycuentos.blogspot.com/

· Tárbol
Lima. http://tarbol.blogspot.com/

Performance

· Angeldemonio
http://www.angeldemonio-teatro.blogspot.com/

· Colectivo Tránsito, vías de comunicación escénica.
http://transitoviasdecomunicacionescenica.blogspot.com/

· Elena Tejada Herrera. http://www.tejadaherrera.com/
index.html, http://www.youtube.com/videodestamujer

Circo

· La Tarumba
Miraflores, Lima. http://www.latarumba.com/

Clown

· Bolaroja
Chorrillos, Lima. http://www.bolaroja.net/bolaroja.htm

· La tropa del eclipse
Lima. http://www.tropadeleclipse.com/espanol/index.html

· Pataclaun
Miraflores, Lima. http://www.pataclaun.com/

Festivales

· Bienal Internacional de Títeres Para Adulto
Organiza: grupo Concolorvo. Lima. http://www.concolorcorvo
peru.com/home.html

· Encuentro Mundial de Teatro de Grupo.
Se realiza cada diez años en Ayacucho. Organiza: A.I.A.
Cuatrotablas. http://www.cuatrotablas.org/FILES/CONT/
1ayacucho.php

· Festival Escolar de Teatro «Túpac Amaru», FESTTA
Participación nacional de estudiantes del nivel de Educación
Secundaria. http://festta2008.blogspot.com/

· Festival Escolar de Teatro «Paco Yunque», FESTEPY
Participación nacional de estudiantes del nivel de Educación
Primaria de Menores. Coordinador nacional 2009: Prof. Samuel
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Figueroa Sánchez, samfisan@gmail.com,  http://www.andino.
edu.pe/REGLAMENTOFESTEPY.pdf

· Festival Internacional de Teatro de Calles Abiertas, FITECA.
Se realiza cada año. Comas, Lima. http://www.fitecaperu.com/

· Festival itinerante y encuentro de teatro popular.
Organizado por la asociación cultural y educativa Sol de Media
Noche. Lima. http://fietpo.blogspot.com/

· Festival Internacional de Acciones Escénicas, FIAE.
Se realiza cada año. Lima norte. http://www.fiae.org.pe/

· Festival Internacional de Teatro Unipersonal «Ni Tan Solos».
Organizado por Arlequín y Colombina, productora teatral. Lima.
http://www.nitansolos.com/somos.htm

· Festival Internacional de Teatro «Máscaras del Tiempo», FITA
Se realiza cada año. Organiza: Asociación cultural Anaqueronte,
en Arequipa. http://mascarasdeltiempo.teatroperu.org/

· Festival Internacional de Teatro de El Agustino, FITEA.
Se realiza cada año en el Agustino, Lima. Organiza: Waytay.
www.waytay.com.

· Festival UCSUR de teatro internacional «Por la diversidad
cultural». Se realiza cada año en Lima. Organiza: Universidad
Científica del sur. http://www.ucsur.edu.pe/cultural/teatro/
quinto-festival/

· Festival internacional de teatro QOSQO, FELAQ.
Organiza: Asociación cultural Anaqueronte, en Cuzco. http://
anaqueronte.blogspot.com/

· Festival Internacional de Títeres
Organiza: grupo Madero teatro. Cada año en el mes de Febrero.
Lima. http://grupodeteatromadero.wordpress.com

· Festival Internacional de Mimo
Organiza: escuela experimental de mimo. ramos.fernando20@
gmail

· Festival de circo comunitario.
Organiza: grupo Arena y Esteras de Villa el Salvador, Lima. http:/
/teatroarenayesteras.blogspot.com/

· Muestra Internacional de Teatro de Lima, MIT.
Lima. http://blogs.elcomercio.pe/saldetucasa/2009/10/
muestra-internacional-de-teatr.html

· Muestra Nacional de Teatro Peruano.
Bianual. Organiza: Movimiento de Teatro Independiente, MOTIN.
tomaste96@hotmail.com, http://
muestranacionaldeteatroperu. blogspot.com/

Links recomendados

· Escuela Nacional Superior de Arte Dramático, ENSAD.
Lima. http://www.ensad.edu.pe/

· Tiempo Escena
Revista y recursos del teatro peruano. http://
www.tiempoescena. com/

· Directorio del teatro peruano
Página web con datos sobre: grupos, festivales, publicaciones,
etc. http://teatroperu.org/

· El Galpón espacio
Pueblo Libre, Lima. http://elgalponespacio.blogspot.com/
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Bibliografía consultada y recomendada

Arkinka
Revista de arquitectura, diseño y construcción. Nº56, Año 5. Julio 2000.
Lima – Perú.

BARBA, Eugenio, SAVARESE, Nicola.
El Arte Secreto del Actor, Diccionario de Antropología Teatral.
International School of Theatre Antropology . Editora «Pórtico de la
Ciudad de México»; Escenología, A.C. México, 1990.

BARBA, Eugenio.
La canoa de papel, Tratado de antropología teatral. Editora
Catálogos S.R.L. Argentina, Bs. As. 1994.

BELAUNDE, Luisa.
Kené, arte, ciencia y tradición en diseño. Instituto nacional de cultura, INC.
Lima 2009.

BIHALJI – MERIN, Oto.
Great masks. Harry N. Abramas INC Publisher, New York.

BULLÓN, Ana.
Educación por el arte. Instituto nacional de investigación y desarrollo de la
educación, INIDE. Lima, 1980.

BOUSSU, Henry, CHALAGUIER, Claude.
La Expresión Corporal, Método y Práctica. Editora Martínez Roca.
Barcelona, 1986.

CORREA, Ana.
Tirulato, teatro para niñas y niños. Grupo Cultural Yuyachkani. Editora San
Marcos E.I.R.L. Lima, 2009.

DE TORRES, Javier.
Las Mil Caras Del Mimo. Editora Fundamentos. Caracas, 1999.

GARCÍA, Luvel.
Del niño actor al niño Performer, concepciones pedagógicas en la historia
del teatro con niños. Editorial Caminos. La Habana, 2009.

KELLER, Max.
DuMonst´s Handbuch der Bühnenbeleuchtung. Germany 1991.

LOMMEL, Andreas.
Masken gesichter der menschheit. Atlantis veriag A.G. Zürich, 1970.
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Extracto de texto creado por Victoria Morales y Gastón Aramayo, Kusi Kusi
Teatro de Títeres.

ANEXO 1

Recomendaciones
para el teatro de
títeres en la
educación

Títeres Kusi kusi]]
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Recomendaciones para animar un títere

1. El animador debe estar concentrado, antes de entrar en escena.

2. El animador siempre debe trabajar parado, nunca sentado o
arrodillado.

3. Al tomar un títere, el antebrazo debe quedar vertical, sólo la
mano gira sobre la muñeca, es la que da movimiento.

4. Una vez en escena, el títere debe mantener una sola altura
salvo cuando está atrás que crece por la perspectiva.

5. No sacudir al títere.

6. El títere siempre debe tener equilibrio.

7. Recuerda siempre: la acción es antes que la palabra.

8. Recuerda siempre: debe existir absoluta sincronización entre
movimiento y sonido.

9. Recuerda siempre: el títere debe mirar al público.

Recomendaciones para adaptar un texto: cuento, mito, leyenda
en guión de títeres

Para adaptar un texto, es necesario despojarlo de su
envoltura de palabras, tomar el fondo y solo retener los elementos
que puedan expresarse con una acción, luego para los diálogos
mantener íntegramente el texto propio del autor o interpretarlo.
Como en los títeres la acción es lo fundamental y la palabra es solo
su complemento hay que tener en cuenta lo siguiente:

a) Mucha acción-poco diálogo

b) Usar palabras sencillas y usuales.

c) Utilizar palabras que suenen «bonito» es decir palabras
onomatopeyas, casi musicales

d) Es necesario que el guión o libreto tenga a la vez un valor
educativo y recreativo

e) No olvide que de lo que se trata es de hacer hablar a los
títeres con un lenguaje propio para ellos, suponiendo que ellos
hablaran.

f) Lo imprevisto, lo inverosímil son condiciones en un libreto de
títeres.

g) Buscar un momento en la obra que tenga un carácter poético.
Los títeres son  poesías o deben serlo.

h) No olvidar que los títeres son en cierto modo una caricatura
del hombre por lo tanto debe haber mucho humor y gracia en
lo que diga y haga.

i) Siempre se podrá dar a través de los títeres, de lo que hagan
y digan la enseñanza de valores, como; la amistad, la
solidaridad, la labor, la bondad, la verdad, la justicia.

Nota: Para mayor información entre en nuestra Web: www. Kusi
Kusi.com


