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    #1

    Bienvenidos. Pasad y poneos cómodos

    Hay una pregunta que suele hacerse con frecuencia al inicio de los talleres literarios (y que también es muy común en entrevistas a escritores noveles): “¿por qué escribes?”. Ante tan peliaguda e íntima cuestión muchos salen del paso como pueden, otros contestan con la originalidad que creen les presupone el oficio, hay quien lo intenta con una sinceridad subjetiva dada por el instante presente y algunos, los menos, mandarán al cuerno al monitor en cuestión. Y es que la preguntita se las trae… ¿Por qué escribes? ¿Por qué escribimos?

    
      [image: ]
    

    Por el dinero no, eso seguro. A no ser por un reducido grupo de privilegiados que pueden vivir de la literatura, el resto de los mortales es más que posible que no lo podamos considerar nunca nuestro ingreso principal. Pero todavía nos quedan la fama y el prestigio. ¿Se trata de eso? ¿O simplemente sientes la necesidad de escribir?¿Es por diversión, como vía de autoconocimiento, para ocupar las horas muertas, por costumbre?

    Existen demasiadas razones por las que uno puede entregarse a la escritura y, no sé a vosotros, pero a mí me no me gusta explicarlas porque no siempre son las mismas. Puede que un día me levante motivada ante la idea de publicar otra novela y otras veces simplemente quiera purgar una pena o soltar esa historia que me reconcome. A veces es divertido o liberador; otras doloroso y se necesita una gran fuerza de voluntad. Hay momentos en los que se sufro con cada palabra escrita y noches en las que me despierto feliz y ansiosa por anotar esa historia con la que acabo de soñar. 

    Los motivos por los que cada uno escribe pueden ser numerosos y variar de un día a otro, por eso creo que la pregunta es incorrecta. En lugar de “¿por qué escribes?” a mí me gusta más “¿quieres escribir?”. Piénsalo bien, a pesar de todo, ¿de verdad quieres hacerlo? Si la respuesta es sí, bienvenido@ a bordo [image: :)]

    Y ahora, permitid que me presente. Mi nombre es Iria, nací en un pueblecito del norte de Galicia hace 30 años (casi 31), trabajo como guionista y realizadora audiovisual, tengo dos novelas publicadas y miles de palabras escritas en la papelera. Cuando era niña soñaba con escribir historias (y lo intentaba ya dentro de mis posibilidades)  y con perseguir tormentas en el corredor de los tornados de EEUU (una pasión motivada por la afición de mi padre a la meteorología y el amor a las tormentas que logró inculcarme). Mi primer recuerdo es el del viento del huracán Hortensia, a los 3 años. Mi sueño, llegar a escribir algo de lo que me sienta realmente orgullosa y, algún día, ser capaz de vivir de lo que escribo. Mi objetivo al crear este blog es el de seguir aprendiendo y mejorando mi escritura. Si, mientras tanto, logro ayudar a otros en su camino, mejor que mejor. Bueno, ésta soy yo a muy grandes rasgos. Si queréis un poco más de información, aquí os dejo mi ficha de personaje.

    Si queréis saber qué es y cómo se hace una ficha de personaje, podéis echarle un vistazo a los artículos sobre las fichas de personaje. Además, si queréis, también podéis rellenar vuestras propias fichas y mandármelas para que las publique en el blog para que puedan servir de inspiración a otros escritores. Quién sabe, a lo mejor algún día os veis convertidos en personajes de ficción protagonistas de un best-seller [image: :D]

    Permalink: http://www.literautas.com/es/blog/post-380/bienvenidos/
  
    #2

    Cómo elegir el nombre para tus personajes

    En muchas culturas se creía o se cree que los nombres no son solamente algo que sirve para que otros nos llamen, sino que contienen la esencia misma de la persona. Tal vez desde un punto de vista pragmático esta afirmación pueda considerarse exagerada, pero ya no lo es tanto si de lo que hablamos es de personajes. ¿O no sería distinto Sherlock Holmes si se llamase Sherrinford Holmes, como pretendía Conan Doyle en un comienzo? 

    
      [image: ]
    

    Sabemos que los nombres tienen unas connotaciones diferentes para cada uno de nosotros porque nos recuerdan a gente que hemos conocido y es imposible saber de antemano el significado que le pueden aportar un lector determinado. Sin embargo, hay una serie de pautas básicas por las que te puedes guiar para bautizar a tus personajes correctamente:

    .Para empezar, no escojas el nombre sólo porque te gusta, te parece bonito o tu novia/o del instituto se llamaba así. Dale una intencionalidad y reforzarás tu historia.

    .Esto no implica que todos tus personajes tengan que llamarse de forma extraña o rocambolesca. No deseches un nombre porque sea demasiado común. María o Juan son muy habituales y poco significativos, pero esto puede ser también una intención buscada para destacar, por ejemplo, que tu personaje es una persona normal y corriente. 

    .No todos los personajes tienen porque llevar un nombre en la historia, también pueden reconocerse por un apodo (como la Maga de Cortázar en Rayuela), por su profesión, por una característica (como el tuerto o el viejo), etc.

    .Evita los nombres largos, complicados o difíciles de recordar (especialmente si es una obra coral), e intenta referirte al personaje siempre de la misma forma para no confundir al lector. Es decir, si a Francisco le llaman “el tuerto”, pero también aparece en el libro como Fran y como Paco, al final será un lío saber de quién estás hablando. En la novela Crimen y castigo todos los personajes llevan un montón de nombres (Rodion, por ejemplo, también aparece a veces como Rodka, Rodia, Romanovich o Raskolnikov). Mientras la leía, tuve que hacer un verdadero esfuerzo para diferenciar a los personajes y, al final, opté por asignarles una letra y en lugar de Rodia, R era el protagonista para mí. Este esfuerzo se hace por un autor como el ruso que escribió novelas como Crimen y Castigo. Pero si no eres Dostoyevski, mi sugerencia es que intentes no confundir al lector, porque puede que se canse y deje tu libro antes de llegar a la mitad.

    .Por el mismo motivo que en el punto anterior, no uses nombres muy parecidos para los personajes secundarios si quieres que el lector recuerde de quién le estás hablando. En una historia coral que escribí hace tiempo tenía un Fermín y un Felipe con cuyos nombres me liaba yo misma en ocasiones. Ellos no tenían nada que ver entre sí como personajes, pero también los confundieron quienes leyeron la primera versión de la novela, así que decidí cambiar el nombre de uno de ellos y el problema quedó resuelto.

    .Cuando se hace el casting para una película se busca que haya cierta química o sintonía entre los actores. Los nombres de tus personajes también funcionan en conjunto y esto te puede ayudar a reforzar una idea. En la película Lucía y el sexo hay toda una apuesta simbólica con los elementos de la luz, el sol y la luna. Sus personajes principales se llaman Lucía (luz), Lorenzo (nombre coloquial para el sol en castellano) y Luna: los tres nombres inciden en la idea principal y funcionan como un todo. Cada uno de ellos hace que los otros dos tengan sentido.

    .Además los nombres deben ser coherentes con las circunstancias del personaje, su edad, la época (nombres habituales hoy no lo eran tanto hace cien años) y el lugar donde vive, su estrato social, la ideología de sus padres… Piensa en tu propio nombre: te lo pusieron por una razón, porque naciste en un lugar concreto, en una época concreta y en un contexto concreto, ¿no es cierto? Así que si intentas mantener cierta lógica en los nombres que elijas, le darás más credibilidad al relato.

    Para terminar y por si os sirve, aquí os dejo la dirección de un diccionario online de nombres que, además, incluye una reseña con el significado, cosa que puede sernos útil a la hora de decidirnos:

    
      Diccionario de nombres para hombre
    

    
      Diccionario de nombres para mujer
    

    ACTUALIZADO: Y por si queréis echarle un vistazo, aquí os dejo un pequeño artículo con los 10 apellidos más comunes del mundo.

    Permalink: http://www.literautas.com/es/blog/post-333/dime-como-te-llamas-y-te-dire-como-eres-2/
  
    #3

    Tutorial: cómo crear fichas de personaje (1 de 3)

    Está claro que no existe una única forma de enfrentarse a un texto y cada escritor deberá ir haciéndose con un sistema propio que se adapte a su modo de trabajar. Hay quien necesita escribir con un itinerario definido y hay a quien le basta una brújula para no perderse en el camino, dejando un cierto margen para la aventura. Sin embargo, independientemente del tipo de escritor que seas, hay algo muy importante a la hora de narrar una historia: debes conocer a tus personajes lo mejor posible. Para ello, una buena solución es emplear las llamadas fichas de personaje.

    
      [image: ser o no ser...]
    

    Las fichas de personaje son una especie de biografía en forma de currículum y hay muchas maneras de desarrollarlas. Como en todo a la hora de escribir, no existe un estándar en esto de las fichas de personaje, pero sí se pueden diferenciar dos tipos diferentes dependiendo de su finalidad:

    .Fichas completas de personaje: son fichas largas que contienen una gran cantidad de información sobre el personaje en cuestión y su relación con el resto de participantes en la historia. Se usan para definir a los personajes principales en la fase previa a la escritura, cuando estamos preparando todos los elementos necesarios antes de lanzarnos a escribir la obra. Gracias a esta ficha tendremos claro cómo es la apariencia del personahe, cómo habla, viste, y se comporta, conoceremos su pasado, todos sus rasgos característicos y, lo que es más importante, podremos entender cómo reaccionará ante las circunstancias de la historia.

    .Mini-fichas de personaje: son fichas breves y sencillas con una serie de datos mínimos para hacernos una idea general de cómo es el personaje. Se pueden usar para definir a los personajes secundarios de una historia cuando nos preparamos para escribirla, pero también sirven como disparadores creativos. Puede ser interesante guardar mini-fichas de personaje en una carpeta y recurrir a ellas cuando necesitemos inspiración para escribir. Georges Simenon solía hacerlo así: escogía a dos personajes -un hombre y una mujer, por ejemplo- y se preguntaba qué circunstancias los harían llegar a los límites de sí mismos. Con la respuesta, tenía el comienzo de su historia.

    En las siguientes entradas sobre el tema hablaré un poco más sobre qué información es esencial en las fichas de personaje y cómo puedes desarrollarlas tú mismo.

    ——————————————————————————————–

    Entradas relacionadas:

    Fichas de personaje | Artículo 1 de 3 (lo estás leyendo)

    Fichas de personaje | Artículo 2 de 3

    Fichas de personaje | Artículo 3 de 3

    Permalink: http://www.literautas.com/es/blog/post-200/fichas-de-personaje-1-de-3/
  
    #4

    El principio del iceberg (Ernest Hemingway)

    Palabra de escritor. Como dijo Ernest Hemingway:

    “Si un escritor deja de observar está acabado. Pero no tiene que observar conscientemente ni pensar en cómo le será útil lo observado. Quizá podría pasarle al principio. Pero después todo lo que vea entrará en la gran reserva de cosas que conoce o ha visto. Por si sirve de algo, yo siempre intento escribir según el principio del iceberg. Hay siete octavos de iceberg bajo el agua por cada parte que se muestra en la superficie. Puedes eliminar cualquier cosa que conozcas y sólo fortalecerás tu iceberg. Es la parte que no se muestra. Si un escritor omite algo porque no lo conoce, hay un agujero en la historia.

    
      [image: Ernest Hemingway]
    

    El viejo y el mar podría haber tenido miles de paginas y hablar de todos los personajes de la aldea y todos los procesos de cómo era su día a día, donde nacieron, crecieron, etcétera. Así lo han hecho otros escritores de manera excelente. En la escritura, estás limitado por lo que ya se ha hecho satisfactoriamente. Por eso he intentado aprender a hacer algo más. Primero he intentado eliminar todos los elementos innecesarios para transmitir la experiencia al lector haciendo que, después de que él o ella lo haya leído, se convierta en parte de su propia experiencia como si realmente le hubiese ocurrido. Esto es muy difícil de hacer y he estado trabajando duro en ello.

    Yo he visto al pez vela aparearse y sé de eso, de modo que lo dejé fuera. He visto un cardumen de más de cincuenta cachalotes en ese pedazo de mar y una vez arponeé uno de casi sesenta pies de largo y lo perdí, de modo que dejé eso fuera también. Todas las historias de pescadores que conozco, las dejé fuera. Pero ese conocimiento es lo que forma la parte del iceberg que queda bajo el agua.”

    Ernest Hemingway, The Art of Fiction No. 21 (Entrevista de George Plimpton)

    Permalink: http://www.literautas.com/es/blog/post-225/palabra-de-escritor-el-principio-del-iceberg-ernest-hemingway/
  
    #5

    Cómo crear fichas de personaje (2 de 3)

    ¡¡Buenos días!! ¿Qué tal ha ido el fin de semana? El mío muy tranquilito pero me ha servido para cargar las pilas y empezar la semana con energía, así que quiero seguir con el tema de las fichas de personaje. Tal y como comenté en el post fichas de personaje 1, existen dos tipos de ficha de personaje según el uso que queramos darle: las fichas completas y las mini-fichas. Hoy os hablaré algo más sobre estas últimas.

    
      
        [image: ]
      
    

    Como ya comenté antes, estas fichas o tarjetas se pueden emplear tanto en la fase de preparación de una obra con el fin de organizar a los personajes secundarios, como a modo de colección para recurrir a ella cuando busquemos ideas. Por tanto, en estas fichas no es necesario describir al detalle todas las características del personaje, basta con una serie de datos que lo definan a grandes rasgos. La idea es que, de un solo vistazo, podamos hacernos una idea general de cómo son el personaje y su mundo. Para ilustrar mejor esto, os he dejado al final del post el modelo que suelo emplear yo. Si queréis, podéis descargároslo para usarlo en vuestros trabajos de escritura. Pero antes os explicaré cómo se rellena:

    -Para empezar, me gusta llevar un registro de mis fichas con su número y la fecha en que la he creado. Además, también ayuda indicar el nombre de la historia para el que lo estamos usando o una nota explicando el tipo de historia en la que encajaría.

    -Nombre o apodo del personaje. Si quieres leer un poco más acerca de cómo poner el nombre correcto a un personaje, puedes leer el post dime cómo te llamas y te diré cómo eres.

    -Tipo de personaje. Esto es más fácil de rellenar si el personaje forma parte de una historia porque sabes bien que puesto ocupa. Puede ser un protagonista o un antagonista, el ayudante de alguno de los anteriores, un personaje de impacto (su intervención hace que un personaje principal modifique su conducta), un personaje obstáculo (su intervención pone trabas en el avance de un personaje principal hacia su objetivo)… Sin embargo, en el caso de que la ficha no se haya asignado a ninguna historia, no es tan sencillo posicionar a nuestro personaje. En este caso, cabe preguntarnos: ¿de qué tiene alma? ¿Es un personaje principal o secundario? ¿Héroe o antihéroe? ¿Un arquetipo? Aquí la lista de posibilidades se vuelve bastante extensa.

    -A continuación, suelo añadir una serie de datos generales del tipo fecha de nacimiento, edad al inicio del relato, género del personaje, dónde ha nacido y dónde vive…

    -Apariencia. No es necesario entrar en detalles en este apartado, sólo hay que indicar los rasgos característicos que le diferencian del resto de los personajes. Puede ser, por ejemplo, una cicatriz, una cojera, vestirse siempre de negro, una complexión llamativa, una forma de caminar, un seseo pronunciado… Además, a mí me gusta incluir la estatura, el color de ojos y el cabello. 

    -Carácter. Al igual que en el punto anterior, se trata de indicar una serie de rasgos particulares que definan al personaje a grandes rasgos y lo distingan de los otros. ¿Es una persona casera y familiar?¿Es independiente, social, aventurero? Busca los principales adjetivos que puedan mostrarnos su personalidad. Para completar el apartado del carácter, me gusta añadir sus principales virtudes o talentos y defectos o carencias, así como sus aficiones, miedos, sueños y objetivos (pueden ser importantes para definir en la historia las motivaciones del personaje).

    -En el apartado profesión/estudios hay que explicar a qué se dedica el personaje. Aunque también puede encontrarse estudiando o ser un animal o un personaje fantástico, en cuyo caso este apartado se dejaría en rellenaría de otra forma. Se trata de explicar qué hace su personaje para vivir, a qué dedica su tiempo. También incluyo en este apartado un pequeño espacio para una vocación frustrada porque considero que, a veces, las cosas a las que hemos renunciado en el camino también pueden servir para definirnos.

    -En familia y otras relaciones puede ser interesante indicar el tipo de relación que le une a los suyos, así como también algún personaje fundamental en su vida.

    -El lema personal es una frase o un concepto que resuma la filosofía del personaje, uno de sus valores principales. Para rellenar este apartado puede ser útil recurrir a refranes, frases hechas o citas famosas del tipo “más vale pájaro en mano que ciento volando” o “No lo intentes. Hazlo o no lo hagas”.

    -Para terminar, dejo siempre un espacio para las notas u observaciones, para alguna otra información relevante que haya que remarcar, como una relación destacable, la función que tendrá en la historia, una anécdota, una breve biografía… Cualquier dato fundamental que nos ayude a hacernos una mejor composición del personaje.

    Y eso es todo. Aquí os dejo por fin el modelo de mini-ficha descargable. Es un PDF editable. Esto significa que podéis usarlo para rellenarlo directamente desde el ordenador y trabajar siempre digitalmente o para imprimirlo y trabajar con las fichas en papel. Como siempre, espero que os sea útil este recurso. En el próximo post sobre las fichas de personaje os hablaré de las fichas completas y os dejaré también un modelo para descargar.

    
      PD: En mi post de presentación podéis ver un modelo de mini-ficha ya cubierto con mis propios datos y, si queréis, podéis convertiros vosotros mismos en un personaje rellenando una mini-ficha con vuestros datos y mandármela para publicarla en el blog. Así, entre todos, haremos una gran colección de fichas que pueda servirnos de inspiración en los momentos bajos.
    

    ——————————————————————————————–

    Entradas relacionadas:

    Fichas de personaje | Artículo 1 de 3

    Fichas de personaje | Artículo 2 de 3 (lo estás leyendo)

    Fichas de personaje | Artículo 3 de 3

    Permalink: http://www.literautas.com/es/blog/post-464/fichas-de-personaje-2-de-3/
  
    #6

    Disculpe, ¿es usted el hombre del tiempo?

    Hoy quiero hablaros de una máxima a la hora de escribir:  nunca empecéis un relato hablando del tiempo. Comentarios del tipo “qué frío hace” o “vaya día más bonito” son conversaciones de ascensor, tópicos a los que recurrimos cuando no sabemos qué decir. Si empezáis vuestra historia con una de esas frases, ¿qué mensaje le estáis enviando al lector?

    
      [image: ]
    

    A no ser que estéis escribiendo una novela que trate sobre un científico que estudia el clima y la propia tormenta sea el personaje antagonista, no debéis comenzar vuestras historias hablando del la lluvia o el calor, incluso cuando estos sean relevantes para la historia. Para poner un ejemplo práctico, imaginad estos dos posibles comienzos:

    Un inicio que describe la luz en la calle, las nubes y la lluvia cayendo por los cristales porque, después de dos semanas de sol, el mal tiempo ha arruinado el día de excursión del pequeño Juan. Aquí el peso de la narración está en la lluvia y parece que el personaje es secundario, aunque luego hablemos de él.

    Otro que empieza con el pequeño Juan levantándose de la cama ilusionado. Corre a la cocina y le sorprende que sus padres no estén preparándolo todo ya. Le alerta el sonido que viene de la calle, abre las persianas y descubre, horrorizado, que tras dos semanas de buen tiempo la lluvia ha arruinado su excursión. En este caso el peso de la narración se encuentra en el personaje, que es donde debe estar (de esta forma resulta más probable que queramos saber más cosas sobre él), y la lluvia sólo es una circunstancia que le ocurre.

    Así que la próxima vez que os sintáis tentados de comenzar un relato hablando del tiempo, pensad en ese lector potencial que pasea por una librería, o en ese editor al que le habéis enviado un manuscrito. Tienen cientos de libros a su disposición esperando ser leídos y de la mayor parte ni han oído hablar. Cuando cogen uno que les llama la atención por la portada, el título o cualquier otro motivo, lo ojearán a penas 30 segundos. Un vistazo rápido y, seguramente una mirada a las primeras líneas del texto. ¿Qué creéis que es mejor que encuentren allí? ¿Un principio con gancho o el parte meteorológico?

    Permalink: http://www.literautas.com/es/blog/post-418/disculpe-es-usted-el-hombre-del-tiempo/
  
    #7

    Sigue nadando

    No sé si os ha ocurrido alguna vez uno de esos bloqueos de escritura en medio de un párrafo o una frase. Estás escribiendo tan tranquilo y, de pronto, se atranca la siguiente palabra y no hay forma de continuar. A mí me pasa de vez en cuando y, en esos momentos, intento recordar aquel fragmento del libro Firmin en el que nos recuerdan que en esta vida (al igual que en la escritura) “Hay que mantenerse en movimiento. Como los tiburones. Si te paras, te vas al fondo“. O, lo que es lo mismo: sigue nadando, no pares de escribir.
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    Ante este tipo de bloqueos, hay un par de técnicas que yo suelo usar y que me son bastante útiles: 

    Si lo que ocurre es que te has quedado atascado en medio de una frase o una escena porque no tienes claro cómo desarrollarla pero sí sabes lo que quieres escribir luego, lo mejor que puedes hacer es dejar una nota entre paréntesis sobre el fragmento que te saltas y continuar a partir de ahí. Ya volverás para terminarlo más adelante. Si te quedas dándole vueltas es posible que sólo empeores el bloqueo.

    Y si lo que ha pasado es que te has detenido en un punto del texto porque no tienes ni idea de cómo continuarlo, has llegado a lo que parece un punto muerto, relee las últimas frases que has escrito y anota en una hoja un par de palabras que te sugiera el texto (y que no aparezcan en el mismo, se trata de hacer una asociación de palabras). A partir de esas dos palabras, escribe otras dos que te sugieran las primeras, y así hasta que tengas una lista de veinte palabras. Escríbelas de forma automática, sin detenerte a pensar por qué has elegido esas y no otras. Por ejemplo, si del texto te sale la palabra “rojo” y ésta te sugiere “coche” y esta úlltima te hace pensar en “relámpago”, no le des vueltas a los motivos ni intentes que tenga sentido. Sólo anótalas, y cuando las tengas léelas con calma un instante para seleccionar las cinco que te resulten más sugerentes. Intenta retomar el relato construyendo una escena a continuación que contenga esas cinco palabras.

    A mí no me fallan estos truquitos. Espero que a vosotros os resulten también!

    Permalink: http://www.literautas.com/es/blog/post-445/sigue-nadando/
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    Cómo crear fichas de personaje (3 de 3)

    Hemos llegado por fin a la tercera entrega sobre las fichas de personaje, donde os hablaré de las fichas completas. En este post encontraréis un modelo de ficha descargable para que la uséis en vuestros trabajos. Sirve para que la rellenéis directamente en el ordenador o la imprimáis y la uséis en papel. 
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    Como ya os comenté anteriormente, las fichas completas de personaje se usan para definir a los personajes principales de una historia en la fase previa a la escritura. Estas fichas tienen que ser lo más completas que se pueda para que nos hagamos una idea clara y precisa de cómo es nuestro personaje, su aspecto, manías, virtudes, defectos, costumbres, forma de vida, relaciones, etcétera. Pensad en los actores que para interpretar bien a un personaje han de conocer todos sus antecedentes y circunstancias. Un escritor que se enfrenta al desarrollo de un personaje en una historia debe realizar un trabajo parecido.

    Cada escritor puede crear una ficha de personaje a su estilo, tan larga y completa como quiera. Yo os dejo aquí la ficha tipo que suelo emplear y que cubre los aspectos mínimos de una ficha de personaje. Para rellenarla, debéis tener en cuenta los siguientes puntos:

    1. Características generales

    -El número y fecha de la ficha, así como la historia para la que se está usando, con el fin de llevar un registro del trabajo.

    -El nombre o apodo del personaje con su consecuente origen y significado. Si quieres saber más sobre el tema, puedes leer el post dime cómo te llamas y te diré cómo eres.

    -La función en la historia (protagonista, antagonista, héroe, ayudante del protagonista… y cómo afecta su intervención a la trama), género, edad, estado civil, estudios y profesión (o profesiones que ha desarrollado), dónde vive, con quién, es un hogar alquilado o en propiedad, etc.

    2. Apariencia

    -Qué pinta tiene el personaje, cómo viste, camina, se mueve y habla, ¿lleva gafas o tiene una cicatriz en la mejilla? Todos los datos relevantes que definan al personaje y lo diferencien del resto.

    3. Carácter

    -Cuáles son las principales características de su personalidad, qué adjetivos le definen, cómo se ve a sí mismo y cómo le ven los otros. Cuáles son sus aficiones, sus miedos, fobias, manías, sueños y objetivos.

    4. Familia y amigos

    -Padre y madre. Nombre, profesión, edad al nacer el personaje y la relación que mantienen con el mismo. También se puede incluir cualquier otro dato relevante como un hobbie o un hábito que haya marcado de por vida al personaje.

    -Hermanos, matrimonio, hijos y otros amigos o familiares importantes. Al igual que en el punto anterior, hay que incluir los nombres, edades, la relación que mantienen con el personaje y cualquier otro dato de relevancia.

    5. Biografía

    -Pasado. Un pequeño resumen de los momentos más importantes de su vida antes del comienzo de la historia.

    -Presente. Situación general de su vida al comienzo de la historia.

    -Futuro. Breve resumen de cómo afectará la historia a su vida, qué será de él.

    6. Cuadro de relaciones y otras notas

    -Relaciones con el resto de personajes. En este apartado cabe incluir al resto de personajes de la historia y cómo conocen al personaje de la ficha, qué relación les une y cómo afectan estos a su vida y acciones.

    -Por último, siempre es bueno dejar un pequeño apartado para notas y observaciones particulares, si las hubiese.

    Y eso es todo. Espero que os haya servido de ayuda y, como siempre, cualquier duda no tenéis más que preguntar. 

    ——————————————————————————————–

    Entradas relacionadas:

    Fichas de personaje | Artículo 1 de 3

    Fichas de personaje | Artículo 2 de 3

    Fichas de personaje | Artículo 3 de 3 (lo estás leyendo)


    ——————————————————————————————–

    Descargas:

    Ficha tipo | Ficha completa en blanco

    Permalink: http://www.literautas.com/es/blog/post-588/fichas-de-personaje-3-de-3/
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    El narrador (1): la voz de la historia

    Ya desde el “érase una vez” de nuestra infancia podemos ver claramente que para contar una historia oral o escrita hace falta un narrador, un nexo entre dicha historia y el receptor de la misma. Todos los textos, incluso los informes o los reportajes, tienen un narrador porque están contados desde un punto de vista concreto, con un enfoque, un ángulo y un tono de voz determinados.
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    El narrador nos ayuda a construir nuestra historia y a través de él describimos personajes, ambientes y situaciones, transmitimos emociones, comentamos y anunciamos los diálogos, creamos opiniones y dosificamos la información para crear el suspense o la intriga.

    ¿Cómo dosifica la información el narrador?

    1.Seleccionando lo que se cuenta y lo que se omite (porque no es imprescindible o porque resulta más sugerente no contarlo todo, por ejemplo).

    2.Eligiendo los momentos en los que mostrar la información, ofreciéndosela poco a poco al lector para crear suspense.

    3. Haciendo las veces de oráculo, anticipando un acontecimiento que todavía no ha ocurrido

    en la historia. Por ejemplo: “Mario escuchó el timbre y fue a abrir. No se

    imaginaba entonces que la persona tras la puerta iba a cambiar su vida”.

    ¿Qué tipos de narrador hay?

    1. Narrador omnisciente: nos lo cuenta en 3ª persona. Lo sabe todo y lo ve todo.

    2. Narrador equisciente: también en 3ª persona pero desde el punto de vista de un solo personaje. Puede contarnos lo que siente, ve y opina dicho personaje, pero no lo que les pasa por la cabeza a los otros.

    3. Narrador deficiente: se limita a narrar los hechos tal y como se ven o se oyen. Es el estilo periodístico o de informe, como si se contase lo que se ve a través de una cámara de vídeo.

    4. Narrador testigo: es un personaje implicado en la historia de manera más o menos directa, nos la cuenta en primera persona desde su punto de vista.

    5. Narrador protagonista: el narrador es el personaje principal al que le suceden los acontecimientos y nos lo cuenta desde su visión.

    6. Narrador en segunda persona: se usa mucho menos y está, como indica su nombre, dirigido a la segunda persona del singular o del plural (a ti o a vosotros).

    ¿Cómo se elige el narrador adecuado?

    Después de ver las funciones del narrador y sus distintos tipos, puede que os surja la pregunta de cómo elegir al adecuado, cómo saber cuál se adapta mejor a la historia que tenéis entre manos.

    La mala noticia es que no hay una respuesta correcta a esta pregunta o, mejor dicho, no hay una única respuesta correcta. La buena es que a medida que se van conociendo las características de cada narrador, resulta más sencillo reflexionar sobre ello y decidirse por una de las opciones.

    Lo importante a la hora de elegir un narrador determinado es tener claro qué queréis contar y cómo, así como las sensaciones que pretendéis crear en el lector. Sabiendo esto, tendréis a vuestro narrador.

    En las siguientes entradas sobre el tema detallaré uno a uno los tipos de narrador, con sus ventajas e inconvenientes. Eso sí, aunque resulta muy útil tener esta información para decidirse por otro tipo de narrador, a veces la decisión puede ser más intuitiva que racional. Lo verdaderamente importante es que os sintáis cómodos con el narrador escogido.

    ——————————————————————————————–

    Entradas relacionadas:

    El narrador 1 |  La voz de la historia. Lo estás leyendo

    El narrador 2 |  El narrador omnisciente.

    El narrador 3 |  El narrador equisciente

    El narrador 4 | El narrador testigo

    El narrador 5 | La segunda persona

    El narrador 6 |  La primera persona

    Permalink: http://www.literautas.com/es/blog/post-736/el-narrador-1-la-voz-de-l-historia/
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    El narrador (2): narrador omnisciente

    Como segunda entrega de esta serie de artículos sobre el narrador, quiero hablar sobre el narrador omnisciente, el que todo lo sabe y todo lo entiende, para resumirlo de manera divertida. 

    
      [image: ]
    

    El narrador omnisciente nos cuenta la historia en 3ª persona y no es un personaje del relato, sino que nos lo transmite desde fuera. Se trata, como su propio nombre indica, de un narrador que funciona como un dios; lo conoce todo sobre los personajes y las tramas, puede predecir el porvenir, suponer y juzgar. 

    Este narrador era el más frecuente en las novelas del siglo XIX y, como todos los demás, tiene una serie de características que tendremos que valorar antes de elegirlo para nuestra historia:

    1. Lo sabe todo:

    Tal y como os comentaba antes, el narrador omnisciente lo conoce todos los datos de la historia, así que puede contar cómo se sienten los personajes, de manera que el lector tiene una mayor información de la escena que aquellos que la protagonizan.

    2. Explica, no sugiere:

    El narrador omnisciente no sugiere, sino que se encarga de explicar lo que ocurre, juzga y desmenuza las causas y comportamientos de los personajes. El margen que se deja al lector para imaginar y deducir por su cuenta no es tan grande como con otros narradores.

    3. Aporta credibilidad:

    Como consecuencia a lo comentado en el punto anterior, el narrador omnisciente tiene una autoridad absoluta en la historia y lo que explica es lo que ocurre, resultando un narrador mucho más verosímil que, por ejemplo, un narrador testigo. Por ello puede ser una buena elección para las historias mágicas, fantásticas o de absurdo.

    4. Puede identificarse con el escritor:

    Al no formar parte directa de la historia y mantenerse fuera de ella, puede interpretarse a veces como la voz del escritor, especialmente si el narrador realiza algún juicio de valor.

    5. Permite los saltos en el tiempo y el espacio:

    Con este narrador resulta mucho más sencillo cambiar de una escena a otra, aunque cambien en ellas los personajes y los escenarios. Ocurre lo mismo con los flashbacks (cosas que han ocurrido en el pasado) y las elipsis (omisión de escenas innecesarias, saltos de varios años en el tiempo de la historia…).

    6. Los personajes son instrumentos de la historia

    Al usar un narrador omnisciente nos encontramos con que la proximidad del lector y el protagonista es menor que, por ejemplo, con una narración en primera persona o un narrador equisciente (del que os hablaré con más calma en el próximo post del tema). Además, la presencia del personaje principal se ve perjudicada, ya que el lector no sólo recibe información de los sentimientos de éste, sino de todo el elenco de personajes.

    ——————————————————————————————–

    Entradas relacionadas:

    El narrador 1 |  La voz de la historia

    El narrador 2 |  El narrador omnisciente. Lo estás leyendo

    El narrador 3 |  El narrador equisciente

    El narrador 4 | El narrador testigo

    El narrador 5 | La segunda persona

    El narrador 6 |  La primera persona

    Permalink: http://www.literautas.com/es/blog/post-809/el-narrador-2-narrador-omnisciente/
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    Escribir un cuento es saber guardar un secreto

    Existe cierta polémica respecto a este decálogo. En muchas revistas y blogs podemos encontrarlo como si su autoría perteneciese al autor norteamericano Erskine Caldwell, pero tal y como explican en este post parece ser que el autor es el argentino Andrés Neuman.

    Pero bueno, al margen de quien fuere el autor, lo bueno de este decálogo es su contenido, del que podemos extraer grandes lecciones. [image: :)]

    1. Contar un cuento es saber guardar un secreto

    El cuento no es género para chismosos. Se aproxima mejor al estilo de la gente reservada que sabe guardar secretos, que mantiene su propio misterio o, si se ve obligado a revelarlo, lo hará con reticencias.

    2. Los cuentos suceden siempre ahora

    Aún cuando hablen del pasado. No hay tiempo para más, y ni falta que hace. El cuento es enemigo de la retórica y de los períodos largos que quitan agilidad y velocidad a la trama.

    3. El cuento es acción, no sobrecarga de acción

    El excesivo desarrollo de la acción es la anemia del cuento. O, mejor dicho, su muerte por asfixia. Hay cuentos de una inmovilidad opresiva pero eficaz.

    4. En las primeras líneas se juega la vida

    y en las últimas, la resurrección. Un buen comienzo es como una buena apertura de ajedrez; un buen desarrollo depende de una buena apertura. En cuanto al título, al contrario de lo que muchos piensan, si es demasiado brillante se olvida fácilmente. Debe ser una sutil conjetura.

    5. Los personajes no se presentan, actúan

    En el cuento el narrador (y menos el autor) no acapara, sino cede la palabra a sus personajes. El cuento es un género que privilegia el punto de vista, la confrontación entre varios ángulos de visión.

    6. La atmósfera puede ser lo más memorable de un argumento

    En “La caída de la casa Usher”, Poe crea una atmósfera opresiva muy eficaz. La mirada también puede ser el personaje principal.


    7. El lirismo contenido produce magia

    Pero el lirismo sin freno sólo produce trucos. Bioy Casares dijo alguna vez: “Yo quisiera escribir una novela que tenga, de la intimidad, la falta de énfasis”. ¡Hay que evitar los énfasis líricos! Y los otros.

    8. Resulta más fácil mentir desde la discreción

    La voz del narrador tiene tal importancia que no debe notarse. Es mejor un narrador reticente, que sabe dosificar sus revelaciones, que un latoso pródigo en detalles superfluos.

    9. Corregir es igual a reducir

    Ésta es una máxima fundamental. Hay que cortar flecos, encajes, lentejuelas y otros abalorios. La frase corta resulta más natural para un cuento.

    10. El talento está en el ritmo

    Y los problemas más sutiles empiezan en la puntuación. La buena puntuación ayuda a la respiración del lector y subraya la importancia del ritmo de la prosa.

    11. Un minuto puede ser eterno…

    … y la eternidad cabe en un minuto. La literatura es un continuo rechazo de las leyes del tiempo.

    12. Terminar un cuento es saber callarse a tiempo

    Las explicaciones finales son odiosas como por lo general los epílogos. El misterio o el secreto dicho a medias convocan a la complicidad del lector, son una señal de respeto porque le obligan a interactuar con el autor, a crear sus propias conjeturas.
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    El narrador (3): narrador equisciente

    Existe un narrador en tercera persona que puede parecer en un principio omnisciente, pero a poco que nos fijemos podremos ver que, en realidad, se trata de un disfraz. El narrador en este caso está encubriendo a una primera persona, ya que su punto de vista es el de un solo personaje de la historia: se trata del narrador equisciente.
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    Este narrador equisciente sólo conocerá los pensamientos y motivaciones del personaje al que sigue, mientras que de los otros personajes sólo sabe lo que se puede ver o percibir. Sin embargo, a diferencia de un narrador en primera persona, el narrador equisciente también puede aportarnos cierta información que el personaje desconoce o describirlo desde un punto de vista externo a sí mismo.

    La percepción del narrador equisciente es limitada, pero puede tratarse de una percepción limitada simple (un solo personaje al que el narrador sigue durante toda la historia) o percepción limitada global (el personaje al que el narrador sigue puede cambiar según la escena o el capítulo). 

    Como ejemplo claro para un narrador equisciente de percepción limitada global, podemos tomar la novela Juego de Tronos (de la saga Canción de Hielo y Fuego, del escritor George R.R. Martin) donde cada capítulo es un caso de narrador equisciente y lleva el nombre del personaje que dicho narrador seguirá para contar un pedazo más de la historia. A veces el autor aprovecha las características del narrador para aportarnos distintos puntos de vista de un mismo acontecimiento.

    Para poder valorar mejor si el narrador equisciente se adapta o no a la historia que queremos contar, aquí dejo un pequeño resumen de sus principales características:

    1. Tiene una visión limitada:

    Tal y como comentaba más arriba, el punto de vista de este narrador se ciñe a uno de los personajes y, por lo tanto, no puede saber lo que piensan los otros o cuáles son sus motivaciones. La visión que proporciona al lector es la misma que la que tiene el personaje al que sigue.


    2. Explica una parte, sugiere otra:

    Así como el narrador omnisciente es capaz de explicar todo lo que ocurre en la historia, en el caso del equisciente sólo puede explicar objetivamente lo que le sucede al personaje al que sigue. Digamos que sólo es un narrador omnisciente para éste, pero no para los demás. Su visión sobre el comportamiento del resto de los personajes y sucesos serán subjetivas, conjeturas y sugerencias.

    3. Permite el multiperspectivismo:

    El narrador equisciente de perspectiva limitada global permite dar al lector distintas perspectivas de los hechos de la historia sin perder por completo las ventajas de la credibilidad de un narrador omnisciente. Aunque no alcalza la verosimiltud como éste, tampoco tiene la parcialidad de un narrador testigo.

    4. Se identifica con el personaje:

    Aunque el narrador no es un personaje de la historia, los juicios de valor u opiniones que muestra se identifican con los del personaje al que sigue.

    5. Crea una conexión entre el lector y el personaje:

    Este narrador, al darnos el punto de vista de un personaje, acerca a éste y el lector, logrando una mayor empatía.

    ——————————————————————————————–

    Entradas relacionadas:

    El narrador 1 |  La voz de la historia

    El narrador 2 |  El narrador omnisciente.

    El narrador 3 | El narrador equisciente. Lo estás leyendo

    El narrador 4 | El narrador testigo

    El narrador 5 | La segunda persona

    El narrador 6 |  La primera persona
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    La senda del héroe

    Una de las estructuras más usadas en la ficción, tanto narrativa como cinematográfica, es aquella que tiene como base la llamada “senda del héroe”. Se trata de un viaje o recorrido (que puede ser tambíén físico, pero siempre es emocional) que realiza el protagonista de una historia hasta convertirse en un héroe.
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    Hércules, Frodo, Neo o Luke Skywalker… desde los grandes mitos de la antiguedad hasta las historias épicas del presente, infinidad de personajes han recorrido esta senda. Pero no es necesario formar parte de una novela de fantasía o aventuras para recorrerla. La idea de esta suerte de camino iniciático en el que el protagonista regresa a casa tras haber aprendido y mejorado como persona puede sernos útil para escribir cualquier tipo de historia, desde una comedia romántica hasta una novela negra.

    Sea cual sea nuestra historia, podemos tomar como punto de partida la estructura de la senda del héroe y adaptarla a las necesidades de lo que estemos escribiendo, al fin y al cabo el viaje del héroe no tiene por qué ser un viaje como tal, sino una lucha (externa pero sobre todo interna) contra los obstáculos hacia su objetivo. Y cada obstáculo superado es un paso más en su evolución.

    Para realizar una historia basada en esta estructura hay que definir primero una serie de parámetros. También se pueden añadir otros personajes y elementos que ayudarán a dar una mayor dimensión al conjunto de la historia, pero digamos que esto es lo mínimo que se necesita:

    -Un protagonista (personaje principal que recorrerá la senda en busca de un objetivo hasta convertirse en un héroe o persona mejorada por la aventura).

    -Un objetivo (la meta final que persigue el héroe cuando al fin se decide a partir. Pensad que siempre ha de ser algo digno del esfuerzo y sacrificio que tenga que hacer durante el viaje)

    -Un antagonista (su objetivo principal es evitar que el protagonista alcance su meta)

    -Un personaje de impacto (o personajes de impacto, porque puede haber más de uno; son aquellos que logran con su intervención que el personaje principal modifique su conducta o sus decisiones)

    Una vez definidos estos elementos, veamos cuáles son los puntos a recorrer en la senda del héroe:

    1. Presentación del protagonista:

    En la introducción de la historia se nos presenta al protagonista, que es una persona normal viviendo una vida rutinaria con bastante resignación. La presentación no ha de ser muy larga, sólo ha de quedarnos claro a grandes rasgos que se trata de una persona ordinaria en una vida aburrida.

    2. Invitación al viaje:

    Para que el lector (o espectador si se trata de un guión) se enganche a la historia, es importante no demorar demasiado este segundo punto que es el de la invitación al viaje, a la aventura, al cambio en esa vida rutinaria ofreciéndole una nueva meta, un objetivo. Pero el protagonista, como todo hijo de vecino, es reacio a los cambios y se niega a aceptarlo, rechazando la invitación.

    3. El impacto:

    Un acontecimiento inesperado en el que generalmente también interviene un personaje de impacto (como Obi-Wan en StarWars o Gandalf en El Señor de los Anillos) cambia la decisión del protagonista.

    4. La partida:

    El protagonista comienza su viaje, acepta el cambio en su vida y parte en dirección a un objetivo, a la aventura. Esto no tiene por qué ser necesariamente alistarse en la Alianza Rebelde para luchar contra el Imperio; puede ser que el protagonista decida investigar ese crimen complejo, o que se sumerja en la historia de su familia, o que acepte la arriesgada apuesta de un compañero de trabajo. Se trata de una partida simbólica hacia la aventura, hacia el conflicto.

    5. Las pruebas:

    El camino del protagonista hacia su objetivo no será fácil. Tendrá que atravesar una serie de obstáculos y su antagonista le pondrá todas las trabas posibles. Cada prueba será un poco más difícil que la anterior, pero el protagonista irá aprendiendo y las superará.

    6. El gran obstáculo:

    El antagonista decide lanzar toda su artillería y el protagonista se enfrenta a la prueba definitiva, la más dura de todas. 

    7. El clímax:

    En lo que equivale al clímax de la historia, el protagonista está a punto de ser vencido, parece imposible que vaya a superar esta prueba pero, finalmente, hace acopio de toda su fuerza, así como de lo que ha ido aprendiendo en el viaje, y vence el obstáculo alcanzando el objetivo.

    8. El regreso del héroe:

    En el denselance de la historia (que tampoco ha de ser muy largo si no queréis provocar en el lector una sensación de anticlímax) el protagonista regresa a casa convertido ya en un héroe. No importa si su vida es rutinaria o no, porque ya no es la misma persona. Ha cambiado y, además, puede que lleve consigo un premio obtenido al alcanzar su meta, aunque tal vez no sea lo que buscaba en un principio. Por ejemplo, el protagonista partió en busca de un tesoro pero al final no se quedó el oro, sino a la chica.
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    Consejos para jóvenes escritores, por Ray Bradbury

    Estás aquí: Blog > Palabra de escritor > Consejos para jóvenes escritores, por Ray Bradbury

    Open Culture ha publicado recientemente un resumen de los doce consejos para jóvenes autores de Ray Bradbury. Como ocurre siempre en todo este tipo de decálogos o dodecálogos sobre la escritura, podemos estar más o menos de acuerdo con ellos, pero siempre son interesantes para echarles un vistazo. Así que aquí van:
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    1. No empieces escribiendo novelas.

    Llevan demasiado tiempo. Comienza tu escritura con relatos cortos, al menos uno a la semana. Dedica un año a hacerlo; Ray dice que es imposible escribir 52 malas historias seguidas. Él esperó hasta tener 30 años antes de escribir su primera novela, Fahrenheit 451. “Valió la pena la espera, ¿verdad?”

    2. Puedes amarlos, pero no puedes ser ellos. 

    Ten en cuenta que, inevitablemente, consciente o inconscientemente, intentarás imitar a tus escritores favoritos, del mismo modo que él intentó imitar a H.G. Wells, Jules Verne, Arthur Conan Doyle o L. Frank Baum.

    3. Examina los cuentos de “calidad”. 

    Bradbury sugiere Roald Dahl, Guy de Maupassant, o los menos conocidos Nigel Kneale y John Collier. Sin embargo, el material de hoy en día del New Yorker no le parece recomendable, ya que le parece que sus historias no contienen metáforas.

    4. Amuebla tu cabeza.

    Ray Bradbury sugiere un curso de lectura a la hora de dormir: un cuento, un poema (pero de Pope, Shakespeare o Frost, no “basura” moderna), y un ensayo. Estos ensayos deben provenir de diversidad de campos, incluidas la arqueología, zoología, biología, políticas y literatura. Tras mil noches, estarás lleno de cosas!

    5. Aléjate de los amigos que no creen en ti.

    ¿Se meten con tus ambiciones de escritura? Despídelos sin demora.

    6. Vive en la biblioteca.

    Ray no fue a la universidad, pero sus insaciables ansias de lectura le permitieron graduarse en la biblioteca a los 28 años.

    7. Enamórate de películas.

    Preferiblemente de las antiguas.

    8. Disfruta escribiendo.

    Ray nos comenta que escribir no es un negocio serio. Si escribir una historia empieza a parecerse a un trabajo, apártala y empieza otra que no lo sea.

    9. No planees ganar dinero.

    Ray y su mujer, quien “juró voto de pobreza al casarse con él”, tuvieron 37 golpes con el coche antes de poder permitirse comprar uno nuevo.

    10. Anota diez cosas que ames y diez cosas que odies.

    Luego escribe sobre ellas. Haz lo mismo con tus miedos.

    11. Escribe cualquier cosa vieja que te venga a la cabeza.

    Ray recomienda la asociación de palabras para romper cualquier bloqueo creativo.

    12. Recuerda, con la escritura lo que estás buscando…

    …es sólo una persona que venga y te diga: “te quiero por lo que haces”. O, en su defecto, estás buscando alguien que aparezca y te diga: “No estás tan loco como la gente dice.”

    VIA | Open Culture
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    #Tutorial de escritura: cortos y cuentos (1): la idea

    Debido a mi formación en el mundo audiovisual muchas veces encaro el planteamiento de la escritura narrativa de forma similar a un guión, ya que hay bastantes técnicas y recursos que son extrapolables de un género a otro. Por eso he decidido hacer este primer tutorial de Literautas en conjunto para las dos formas cortas de escritura: el cortometraje y el cuento. 
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    A lo largo del tutorial explicaré los aspectos teóricos y técnicos de la escritura de las formas cortas desde el desarrollo de la idea hasta la versión definitiva. Eso sí, en algunas partes del tutorial hablaré más específicamente del guión o del cuento cuando así lo requiera el tema a tratar. De momento, empezaremos con la búsqueda de la idea, que sí que puede ser común a ambos y para la que hay que tener en cuenta los siguientes aspectos:

    Mejor que la idea se entienda:

    Parece una tontería pero a veces a la gente se le olvida algo tan sencillo como que estás escribiedo para que otras personas vean tu corto o lean tu cuento. Es fundamental e indispensable que lo entiendan. Y, a ser posible, que se entretengan.

    Necesitas una idea, no un símbolo. Un mal común entre aquellos que comienzan a escribir cuentos o guiones de cortometrajes es que no parten de una idea, sino que se montan una película llena de alegorías, símbolos y metáforas cuyo resultado acaba siendo algo sin mucho sentido que suele aburrir a la gente y que sólo entenderá el artista.

    El tema es importante, claro. Pero si realmente quieres hablar, por ejemplo, sobre la soledad inherente al ser humano y su incapacidad de comunicación, no empieces a pensar en un extraño personaje vestido de negro que se mueve sobre un espacio vacío soltando frases inconexas. Eso no lo aguantará nadie.

    Cuéntame mejor una historia interesante, anecdótica casi, de un desayuno entre un matrimonio mayor que sigue viviendo en pareja pero que apenas se conocen o se hablan. Y deja la soledad para el subtexto. 

    El subtexto es algo maravilloso, nos encanta a todos, aunque sea de forma inconsciente. Nada hay más interesante que una historia con más de una lectura.

    Condensa tus ideas en una sola:

    En una novela de fantasía se recrea un mundo de fantasía; mientras que en un cuento de fantasía se narra un acontecimiento fantástico enmarcado en un mundo que sólo vislumbramos, no se nos describe. Este mundo se queda en la ambientación de fondo. 

    A la hora de seleccionar una idea para una historia corta, no contamos ni con mucho espacio ni con mucho tiempo para extendernos, así que no puedes abarcarlo todo. Cíñete a una idea concreta, a lo esencial.

    No intentes, por ejemplo, contar la historia completa de toda la vida de un matrimonio. Mejor cíñete a ese desayuno concreto que es crucial por algún motivo y que puede definir toda su historia sin contarla. Si en algún género tiene realmente sentido aquello del principio del iceberg del que nos hablaba Hemingway, es en las formas cortas.

    Cuanto más sencilla, mejor:

    Que no simple, no es lo mismo. Las mejores historias cortas están basadas en anécdotas o pequeños episodios que esconden de fondo un subtexto más profundo. Eso sí, dicho acontecimiento ha de ser interesante porque si no lo es… ¿A qué viene que nos pongamos a contarlo?

    Y hasta aquí esta pequeña introducción al tutorial sobre las formas cortas. En el próximo post del tutorial publicaré un decálogo sobre la escritura de cuentos y guiones de cortos. Mientras tanto, podéis ir dándole vueltas a la cabeza a ver si se os ocurre alguna idea para comenzar a escribir una historia corta. Y recordad: sencilla, concreta e inteligible.

    ——————————————————————————————–

    Siguiente entrada del tutorial:

    Tutorial formas cortas 2 |  Decálogo

    Tutorial completo | Las formas cortas
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    #Tutorial de escritura: cortos y cuentos (2): decálogo

    Hace unos días publiqué la primera parte de este tutorial de escritura de formas cortas, y aquí vamos con la segunda. Hoy os traigo un decálogo sobre las historias cortas, válido tanto para cuentos como para guiones de cortos:
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    1. No te lances al vacío

    La escritura de una historia corta requiere precisión y concisión. Para ello, lo mejor que puedes hacer antes de ponerte a escribir a lo loco es tener las cosas claras en tu cabeza, por lo menos el punto de partida y el lugar a donde quieres llegar. 

    2. El cuento y el corto son acción, no descripción

    En las historias cortas no hay tiempo ni espacio para detenernos en los detalles innecesarios. Las descripciones, si las hay, deben ser muy breves y aportar algo a la acción. Si no lo hacen, sobran.

    3. Los personajes son instrumentos

    Al contrario que en las novelas o los largometrajes, aquí no es necesario  que presentes a los personajes ni que tengan un desarrollo psicológico, basta con pincelarlos y dejar que actúen al servicio de los acontecimientos de la historia. 

    4. No te disperses

    Recuerda lo que quieres contar y cíñete a ello. En los cuentos y los cortos sólo hay una trama, no hay lugar para subtramas ni disertaciones.

    5. No quieras abarcarlo todo

    Busca la anécdota, el momento de chispa. No intentes contar largas hazañas o historias que se extiendan demasiado. 

    6. Elimina lo innecesario

    En el cuento y en el corto hay tanto trabajo en lo que no se cuenta como en lo que se cuenta.

    7. Condensa todo lo posible

    Personajes, tiempo y espacio. Demasiados personajes, una gran dilatación del tiempo o muchos escenarios sólo frenarán la historia y le restarán intensidad.

    8. Engánchales desde el comienzo

    Desde la primera frase, o la primera imagen si es un corto, la historia ha de atrapar. Tiene que invitar a seguir leyendo, despertar curiosidad.

    9. Termina la historia a tiempo

    Una historia corta ha de terminar en el momento justo y dejar una huella en el lector/espectador. Siempre será mejor que se queden un poco inquietos, con ciertas preguntas o sensaciones en el aire, que saquen sus propias conclusiones y rellenen los huecos. ¡Pero con esto no digo que contéis una historia que no se entienda o que dejéis la trama completamente abierta!

    10. Empápate de historias cortas

    Si quieres escribir cortos y cuentos, has de ver muchos cortos y leer muchos cuentos. Hoy en día, gracias a sitios como Vimeo o Youtube, es muy fácil tener acceso a cortometrajes hechos en todas partes del mundo. Y cuentos también los hay por doquier, afortunadamente. No dejes de leer a Chéjov y a Monterroso. También puede ser recomendable, por ejemplo, “Si te comes un limón sin hacer muecas”, de Sergi Pàmies, un autor que logra hacer cuentos geniales a partir de lo aparentemente cotidiano.

    ——————————————————————————————–

    Entradas relacionadas:

    Entrada anterior  | Tutorial de formas cortas 1. La idea

    Entrada siguiente | Tutorial de formas cortas 3. ¿Sabes de lo que hablas?
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    El narrador (4): el narrador testigo

    En El nombre de la Rosa, de Umberto Eco, el narrador nos dice en la primera página: “(…) me dispongo a dejar constancia sobre este pergamino de los hechos asombrosos y terribles que me fue dado presenciar en mi juventud, repitiendo verbatim cuanto vi y oí, y sin aventurar interpretación alguna, para dejar, en cierto modo, a los que vengan después (si es que antes no llega el Anticristo) signos de signos, sobre los que pueda ejercerse plegaria del desciframiento.”

    
      [image: el espía]
    

    Se trata pues de un narrador testigo, que nos cuenta la historia en tercera persona (él no es el protagonista) pero desde un punto de vista concreto, ya que la ha presenciado de primera mano. Pero el narrador testigo no siempre es como el que nos encontramos en esta obra de Eco, sino que puede estar más o menos cerca de la acción, divisarla a lo lejos, presenciarla desde dentro, espiarla, etcétera. Eso sí, siempre se trata de un personaje que observa la escena y nos la cuenta haciendo pocas alusiones a sí mismo. 

    Existen muchos tipos distintos de narradores testigos, cada uno con sus particularidades. Algunos de los más usados son los siguientes:

    Testigo impersonal: está determinado por la fotografía y el cine, ya que nos da la mirada de una cámara. Casi siempre en tiempo presente, se limita a contar lo que se ve. Como ejemplo de este tipo de narrador, tenemos La Colmena, de Camilo José Cela. 

    Testigo presencial: narra los hechos ocurridos tiempo atrás que él (o ella) presenció en persona. Como ejemplos de este tipo de narrador tenemos al conocido Doctor Watson, ayudante del detective Sherlock Holmes o a Íñigo Balboa, que en la saga escrita por Arturo Pérez Reverte recuerda las aventuras que vivió cuando era un muchacho junto al Capitán Alatriste.

    El informante: cuenta la historia transcribiendo los hechos como si se tratase de un documento oficial o una crónica, presentándolos como auténticos. El informe Brodie, de Borges, es un ejemplo de este tipo de narrador. 

    Pero hay, como ya dije antes, muchos otros tipos de narrador testigo, e incluso algunos que pueden ser mezcla de los anteriores. Pero todos ellos tienen una serie de características en común que nos pueden ayudar a la hora de decidirnos por este tipo de narrador para contar una historia:

    1. No es el protagonista

    El narrador testigo nunca es el protagonista de los hechos relatados e intenta contarlos de la forma más objetiva posible, tal y como los presenció. 

    2. Tiene una visión limitada

    Nos lo cuenta desde su punto de vista y está limitado por sus percepciones. No puede estar en todas partes ni verlo todo, así como tampoco puede saber lo que piensan los demás personajes.

    3. Describe y sugiere

    Como consecuencia de los dos puntos anteriores, el narrador testigo no puede explicarnos los porqués de las acciones de otros personajes y rara vez realiza juicios de valor. Se limita a describir lo que ve o vio y, en todo caso, nos sugiere en alguna ocasión lo que cree que pasa, siempre desde su punto de vista. 

    4. Aporta credibilidad

    Aporta el realismo de que realmente están sucediendo esos hechos, es como cuando alguien te cuenta de primera mano lo que ha visto. Se crea una conexión directa entre el lector y el narrador, casi como si éste se estuviese confesando con el primero.

    5. Emplea el lenguaje del personaje

    El narrador testigo siempre ha de expresarse como lo haría el personaje que está relatando los hechos. Si se trata de un niño que nos cuenta la historia que ha presenciado, no puede hablar como un adulto; si un policía escribe un informe sobre un altercado, lo contará con el lenguaje con el que redacta sus informes…

    6. El narrador no es el autor

    Y la voz del narrador no debe usarse como una forma de introducirse en la propia historia, sino que debe tener vida propia y estar justificada dentro del desarrollo del cuento o de la novela. Cuando se usa un narrador testigo, debe ser porque es la mejor manera de contar esa historia.

    ——————————————————————————————–

    Entradas relacionadas:

    El narrador 1 |  La voz de la historia

    El narrador 2 |  El narrador omnisciente

    El narrador 3 |  El narrador equisciente

    El narrador 4 |  El narrador testigo Lo estás leyendo

    El narrador 5 | La segunda persona

    El narrador 6 |  La primera persona
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    #Tutorial de escritura: cortos y cuentos (3): ¿sabes de lo que hablas?

    Estás aquí: Blog > Técnicas de escritura > #Tutorial de escritura: cortos y cuentos (3): ¿sabes de lo que hablas?

    Bienvenidos a la tercera parte de este tutorial de las formas cortas. En los anteriores posts del tutorial fui sentando un poco lo que yo creo que son las bases para la escritura de los cuentos y los cortometrajes, así que creo que ya estamos casi listos para ponernos manos a la obra.

    Asumiendo que tenemos ya perfilada la idea base, viene la hora de decidir cómo lo contaremos y si sabemos de lo que vamos a hablar. Para ello, a mí me resulta de ayuda responder a las siguientes preguntas a modo de cuestionario:

    1. ¿Cuál es el germen, la idea base?

    Es útil apuntar la idea de la que partimos a modo de referente para ir viendo cómo evoluciona o se adapta. Recuerda que es mejor que se trate de un chispazo o una anécdota. No puedes abarcar grandes extensiones de tiempo o numerosos personajes en las formas cortas. Reduce.

    2. ¿Cuál es el tema de fondo?

    Al margen de la idea principal que cuenta la historia, siempre hay un tema que subyace y que se puede expresar en muy pocas palabras (a veces bastan una o dos). Se trata de aquello de lo que habla realmente la historia y suele ser algo universal, como la venganza, el amor, el odio, el miedo a la muerte… Hay que tenerlo presente porque este tema puede marcarnos el camino y ayudarnos a la hora de escoger la forma en que queremos contar.

    3. ¿Cuándo ocurre mi historia?

    Por un lado, hay que definir en qué época transcurre la historia. ¿Es actual? ¿Ocurre en el pasado o en el futuro? Además, también es útil tener presente en cuánto tiempo transcurren los hechos. Pueden pasar días, horas, minutos o apenas unos segundos. 

    Aunque después no se haga ninguna referencia explícita al tiempo en el cuento o en el cortometraje, tener esto claro nos ayudará a no meter la pata y librarnos de posibles fallos en la narración.

    4. ¿Dónde tiene lugar mi historia?

    Sin necesidad de pormenorizar todavía, detente a pensar en el lugar o lugares en los que se desarrolla la historia. ¿Son reales o imaginarios? ¿Urbanos o rurales? ¿En qué país o planeta? 

    5. ¿Necesito documentarme?

    Como consecuencia de las preguntas anteriores, llega la hora de plantearse cuánto necesitamos documentarnos. Hay historias que no requieren este proceso porque tratan hechos que conocemos a la perfección, pero no siempre es así. 

    ¿Conoces el tema del que vas a tratar? ¿Y la época? No es lo mismo, por ejemplo, contar un atraco a un banco enmarcado en el presente que en el siglo XIX. ¿Sabes cómo era un banco en el siglo XIX? ¿Qué armas llevaba entonces un atracador? ¿Qué medidas de seguridad había? ¿Eran habituales los robos? ¿Cómo hablaba la gente de la época?

    En cuanto al espacio, si quieres contar una historia que tiene lugar en tu barrio, es posible que no necesites documentarte. Pero si quieres situarla en una ciudad extranjera, tendrás que plantearte si la conoces de verdad. ¿Sabes cuál es el clima allí? ¿Conoces sus calles y sus costumbres?

    Antes de pasar a la siguiente fase de la escritura, es mejor que hagas una profunda reflexión sobre tu idea y seas honesto contigo mismo. Si hay alguna laguna, es el momento de llenarla con información. No tiene nada de malo no saber sobre algo y hoy en día, gracias al acceso a todo el mundo que nos brinda internet, es mucho más sencillo documentarse que antaño.

    Si lo haces bien, la documentación puede ser una de las fases más divertidas de la escritura y, al igual que el resto de elementos, aunque luego no se mencionen directamente, se notará en el conjunto de la obra y te ayudará a evitar incongruencias.

    Y hasta aquí esta tercera entrega. En el siguiente post empezaremos ya con la realización de la llamada sinopsis. Mientras tanto, ¡feliz escritura y feliz semana!

    ——————————————————————————————–

    Entradas relacionadas:

    Entrada anterior  | Tutorial formas cortas 2. El decálogo

    Entrada posterior | Tutorial formas cortas 4. La sinopsis

    Permalink: http://www.literautas.com/es/blog/post-1043/tutorial-de-escritura-cortos-y-cuentos-3-sabes-de-lo-que-hablas/
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    Cómo presentarse a un concurso literario

    Hace unos años existían, principalmente, dos formas de lograr que una obra propia acabase publicada: enviando el manuscrito a editoriales o a través de concursos literarios. Hoy, gracias a los blogs, las redes sociales, el crowdfunding y sitios como Bubok, contamos con un montón de alternativas más y el envío del manuscrito a una editorial parece más engorroso e innecesario. 
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    Los concursos literarios, sin embargo, siguen siendo una gran alternativa para que nuestras obras vean la luz. Por ello, he querido publicar este post a modo de pequeña guía que pueda resolver las dudas básicas que pueden surgir cuando nos decidimos a dar este paso.

    ¿Puedo fiarme del fallo del jurado?

    Cuando yo era una adolescente y comenzaba a enviar mis trabajos a concursos literarios no me fiaba demasiado del fallo del jurado porque mucha gente me decía que estos concursos estaban siempre amañados. Lo cierto es que, después de mucho insistir, acabé ganando alguno, así que no debía de ser así, al menos no con todos. 

    Con el paso de los años, yo misma he sido jurado de premios literarios, algunos de poca importancia en cuanto a difusión y cuantía, pero otros no tan poca. Todos ellos fueron sumamente rigurosos y justos. Es posible que existan premios en los que haya tongo, pero son los menos.

    ¿Debo registrar mi obra antes de mandarla?

    Es muy recomendable que lo hagas. Esto no quiere decir que haya por ahí un montón de gente esperando tus trabajos para copiarlos. Como comenté antes, los jurados son en su mayoría rigurosos y justos, así como honrados. Pero siempre es mejor estar seguros.

    Yo misma, tanto en las ocasiones en las que he participado como jurado como cuando alguien me pide que lea un manuscrito suyo, prefiero que esté registrado. No tengo la más mínima intención de aprovecharme del trabajo ajeno, pero de esta forma el autor me entrega su obra con una mayor confianza y todos nos quedamos más tranquilos.

    ¿Es complicado registrar una obra?

    No, es muy sencillo. Al menos en España, que es el sistema que yo conozco. Tenéis que buscar la oficina del Registro de la Propiedad Intelectual de vuestra zona y descargaros un par de impresos bastante sencillos de rellenar. Con estos impresos, una fotocopia del DNI y una copia del manuscrito encuadernada y firmada, tendréis que acudir a la oficina y pagar una tasa de un poco menos de 11 euros. Y listo. Como he dicho antes, todos más tranquilos [image: :)]

    ¿Qué es el sistema de plica?

    En las bases de muchos concursos literarios se requiere que la participación en el concurso se haga bajo pseudónimo o bajo “sistema de plica”. Esto es, sencillamente, que la obra no lleve ningún dato que pueda identificar al autor y se firme solamente con un título y, algunas veces, un pseudónimo.

    La plica consiste en un sobre cerrado donde sí van los datos del autor o autora. En el exterior del sobre sólo constará el nombre de la obra y el pseudónimo, en caso de que lo hubiera. Gracias a este sistema el jurado no conocerá la autoría del texto hasta después de emitido el fallo, lo cual garantiza que éste sea justo.

    ¿Debo escribir algo específico para un concurso?

    Este tema es algo bastante subjetivo y cada quien conoce mejor que nadie su propia forma de trabajo. Seguramente haya quien se motive más preparando un texto para un concurso en concreto, a modo de estimulante.

    Mi experiencia personal, sin embargo, me dice que es mejor (al menos para mí) buscar concursos que se adapten a lo que ya he escrito que escribir un texto específicamente para un concurso. De esta forma, no coharto la creatividad y, además, no dependo de los plazos de entrega del concurso y los textos estarán bien terminados y pulidos. 

    Aunque, como he dicho antes, cada caso es un mundo y cada concurso tiene sus características. Esta es una cuestión muy subjetiva, pero no está de más que te la plantees para saber qué es mejor para ti y tu forma de trabajar.

    Si gano un concurso literario, ¿qué pasa con mi obra?

    Por regla general, cuando ganas un concurso literario estás cediendo los derechos para la primera edición de la obra a cambio del premio, pero la obra nunca deja de ser tuya y tendrían que pagarte por los derechos de cualquier reedición o edición en otro idioma. De todas maneras, léete bien las bases porque cada concurso tiene sus propias características. Asegúrate de que te interesan las condiciones que proponen en caso de que ganes el premio.

    Si no gano, ¿es que mis trabajos son malos?

    Por supuesto que no. No olvides nunca que la elección depende de un jurado, y un jurado está formado por personas, con su punto de vista subjetivo, sus experiencias, sus manías, sus días buenos y sus días malos. Ganar o perder en un concurso literario depende en una parte del talento, pero también del azar. Así que no te rindas porque no ganes una serie de concursos. Sigue intentándolo y, sobre todo, sigue trabajando. Ya llegará.

    ¿Dónde puedo encontrar buenos concursos literarios?

    Internet es el mejor lugar para encontrar concursos literarios hoy en día. Hay muchísimas páginas que publican periódicamente noticias sobre el tema. Yo os recomiendo estas dos:

    Escritores.org – publica mensualmente una lista de todo tipo de concursos en español, catalán, gallego y vasco. Además, puedes apuntarte a su newsletter y te mandarán la lista directamente a tu correo electrónico.

    Tus concursos literarios – Una completísima guía con las bases completas de concursos literarios. Cuenta con un calendario de concursos y también permite la suscripción por correo electrónico para recibir el aviso de los nuevos concursos que vayan saliendo.

    Espero que esta pequeña entrada os haya servido de ayuda. Y si os decidís a presentaros a algún concurso, ánimo y mucha suerte!! [image: :)]
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    El narrador (5): la segunda persona

    Rara vez nos encontramos con un texto de ficción narrado en segunda persona (dirigido a ti o a vosotros), pero sí existen algunos casos. Este tipo de narrador se usa mucho, por ejemplo, en los blogs. Literautas, sin ir más lejos, está dirigido a ti; a todos vosotros.

    También se puede usar en el género epistolar y muchas veces nos encontramos con cartas dentro de una novela o una historia mayor que están escritas así. Sin embargo, estos no son casos de narradores en segunda persona que quiero tratar aquí, sino un narrador en segunda persona algo más complicado, que va más allá y se dirigir directamente al lector.

    En “Si una noche de invierno un viajero”, de Ítalo Calvino, el narrador en segunda persona actúa a modo de un máster de juego de rol, intentando que el lector se identifique con el personaje principal y se meta, a través de la imaginación, en su propia piel. 

    Otra obra mucho más reciente que nos muestra un caso de narrador en segunda persona es “Diario de invierno”, de Paul Auster. En esta biografía novelada Auster se dirige al lector en segunda persona contando su propia historia, ya que la idea que pretende que se desprenda del libro es que sus emociones y vivencias son cotidianas, normales, y podrían ser las de cualquier otro. De esta forma, a través del narrador en segunda persona, el autor logra el curioso efecto de que el lector viva la vida de el escritor como si le hubiese sucedido a él.

    Como muestra, aquí os dejo el inicio de Diario de Invierno:

    “Piensas que nunca te va a pasar, imposible que te suceda a ti, que eres la única persona del mundo a quien jamás ocurrirán esas cosas, y entonces, una por una, empiezan a pasarte todas, igual que le suceden a cualquier otro”.

    Y aquí va una lista de las principales características del narrador en segunda persona:

    El lector es el protagonista:

    El narrador tiene que conseguir el efecto de que los acontecimientos de la historia los protagoniza directamente el lector.

    Describe e intuye:

    La carga psicológica al escribir con este tipo de narrador es muy importante. Como si de un buen máster de rol se tratase, el narrador tiene que describir bien lo que ocurre para que el lector se visualice a sí mismo en medio de la escena. Además, ha de intuir las reacciones del lector para poder adaptarse a sus emociones y pensamientos. De otra manera, el lector se sentirá estafado. Esto es, si quieres que se emocione, el narrador tendrá que lograr que el lector se emocione a través de la descripción y de los acontecimientos. De poco servirá que le digas: “Ahora estás emocionado” si no logras que llegue a ese punto por su propio pie.

    La ambientación es fundamental:

    Precisamente para lograr que el lector se emocione o se divierta, que viva la historia como propia y entre en el juego, la clave estará en la ambientación. Tienes que crear una atmósfera real (que no necesariamente realista) y con el peso suficiente como para envolver con ella al lector.

    El tiempo es el presente:

    El lector no tiene realmente los recuerdos que intentas generarle, no ha vivido esas experiencias, sino que las está viviendo en tiempo presente. Por eso es importante que uses los verbos en presente para dirigirte a él, como si de un guión se tratase. El lector es el actor que interpreta el papel que tú has creado.

    —————————————————–

    De cualquier forma, piénsatelo bien antes de ponerte a escribir un texto en segunda persona. Tiene que ser algo muy específico que de verdad lo requiera y además hay que saber hacerlo bien, porque si no es muy posible que los lectores se sientan confusos con este narrador.

    Si a pesar de las dificultades que implica tienes ganas de aventurarte con este tipo de narrador, te recomiendo que te leas antes algunos libros escritos con dicha técnica, para ver dónde funcionan y dónde fallan, para analizar sus mecanismos. Los dos que comentaba antes pueden ser de mucha ayuda: 

    
      Si una noche de invierno un viajero (Biblioteca Calvino)
      [image: ]
      Diario de invierno (Panorama De Narrativas)
      [image: ]
    

    ——————————————————————————————–

    Entradas relacionadas:

    El narrador 1 |  La voz de la historia

    El narrador 2 |  El narrador omnisciente

    El narrador 3 |  El narrador equisciente

    El narrador 4 |  El narrador testigo

    El narrador 5 |  Lo estás leyendo

    El narrador 6 |  La primera persona
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    Los diez mandamientos del personaje

    Hace tiempo leí en algún número de la revista de Escribir y Publicar un curioso decálogo sobre la creación de personajes que, por supuesto, no tardé en apuntar en mi cuaderno. Ayer por la noche, hojeándolo (me encanta echarle un vistazo de vez en cuando a viejas notas y apuntes, por lo que puede surgir) me lo encontré y hoy quiero compartirlo con vosotros:

    1. Los crearás tú mismo/a:

    Tú y sólo tú debes crear a tus personajes. Nadie puede hacerlo por ti.

    2. Saldrán de tu cabeza:

    La propiedad intelectual de tus personajes es tuya y solamente tuya.

    3. Serán tu responsabilidad:

    La responsabilidad civil, criminal, mercantil o emocional también es solamente tuya. 

    4. Serán únicos:

    Procura que tus personajes sean originales, irrepetidos e irrepetibles. 

    5. Tendrán sus límites:

    Procura que tus personajes sean transgresores hasta donde deban, nunca hasta donde puedan.

    6. Serán creíbles:

    Procura que tus personajes sean creíbles dentra de la lógica y creíbles también dentro de la fantasía más ilógica.

    7. No copies:

    Puedes inspirarte en la vida misma, en tu propia experiencia, en algo que te contaron, en fantasías, ensoñaciones… Pero intenta crear tus propios personajes, no los copies. 

    8. …a no ser que: 

    Excepcionalmente puedes inspirarte en otra obra si tu intención es parodiarla o reescribirla contraviniendo el sentido original.

    9. Tendrás que soportarlos:

    Si no estás preparado para convivir con tu personaje a lo largo de 300 líneas o 300 páginas, entonces no es tu personaje. Transfórmalo o metabolízalo, o ambas cosas.

    10. Estarás orgulloso:

    Puedes avergonzarte de las acciones y talantes de tus personajes, pero nunca de ellos mismos. Anda por la vida con ellos y la cabeza muy alta. 
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    #Tutorial de escritura: cortos y cuentos (4): la sinopsis (ACTUALIZADO)

    Estás aquí: Blog > Técnicas de escritura > #Tutorial de escritura: cortos y cuentos (4): la sinopsis (ACTUALIZADO)

    Seguimos con el tutorial de escritura para historias cortas. El siguiente paso a realizar es el de la creación de una sinopsis o resumen. Aunque lo de la sinopsis es más habitual a la hora de escribir un guión, yo creo que puede ser útil también para todas las formas narrativas.

    Antes de entrar en los detalles de la escritura de una sinopsis, hay que tener en cuenta que existen dos tipos de sinopsis: la sinopsis comercial o de venta, y la sinopsis técnica.

    La sinopsis comercial es la que se suele ver en la contraportada de un dvd o de un libro explicando de qué va la historia, pero siempre a modo de sugerencia para que el lector/espectador se interese por la obra. En este tipo de sinopsis, claro está, hay que omitir los detalles que desvelen partes importantes de la historia si no queremos chafar la experiencia a los que quieran disfrutar de ella. 

    Obviamente, la sinopsis de la que quiero hablaros para esta parte del tutorial no es la sinopsis comercial, sino la técnica, que tiene dos objetivos fundamentales:

    Por un lado, ayuda a poner en claro lo que se quiere contar. Así, podemos ver de una forma resumida toda la historia y darnos cuenta de dónde puede fallar, si hay que retocar algo o si la trama necesita que le demos una vuelta. 

    Por otro, la sinopsis técnica también nos servirá si queremos enviar el trabajo a una editorial o productora de cine. Podemos enviarles la sinopsis acompañando al guión o al texto de manera que puedan leerla primero y saber si la historia encaja con la línea de su empresa. Piensa que la persona a la que le llegue tu trabajo en cualquiera de estas empresas no dispondrá de mucho tiempo. Es una forma de ponérselo fácil y, si les gusta la sinopsis, lo más probable es que se interesen en leer el texto que la acompaña.

    Pero vamos a lo importante: ¿cómo se escribe una sinopsis técnica?

    1. Longitud

    Aunque en algunos casos concretos pueda extenderse a página y media, lo ideal para una sinopsis es que tenga como máximo una página, especialmente si se trata de la sinopsis de una historia corta. Intenta que tenga entre 4 y 6 párrafos como mucho.

    2. Técnica

    Recuerda que esta sinopsis es un documento técnico y, aunque debe estar bien redactado y resultar interesante a quien lo lea, no es lugar para artificios ni medias tintas. En la sinopsis técnica han de quedar resumidos los principales aspectos de la historia de manera que, al leerlo, uno pueda hacerse una idea clara de cómo será y que sorpresas y efectos causará en el lector/espectador.

    2. Estructura

    La sinopsis es el resumen de una historia y, como tal, ha de estar estructurada de la misma forma: presentación, desarrollo y desenlace. 

    3. Tiempo

    Una buena recomendación para desarrollar la sinopsis es escribir la historia cronológicamente, aunque luego en el guión o en el texto este orden se altere. Te dará una buena perspectiva de los hechos y ayudará a quien la lea a entender mejor la historia. 

    Si el orden cronológico es un factor importante en el desarrollo de tu historia (como es, por ejemplo, el caso de Memento), puedes añadir una nota antes de la sinopsis explicando cómo emplearás este recurso.

    4. Contenido

    La sinopsis técnica ha de contener la historia de principio a fin (incluso cuando tu fin sea una sorpresa fantástica que dejará a todos boquiabiertos). Eso sí, no hace falta que lo cuentes todo, ya que se trata de un resumen.

    Has de incluir a los personajes y las tramas principales (y alguna subtrama si es fundamental para el desarrollo de la historia en su conjunto), así como el contexto en el que ocurren los hechos.

    5. Acción

    La sinopsis es sobre todo acción. Explica lo que ocurre, pero no te detengas en descripciones innecesarias ni en juicios de valor. Y tampoco añadas diálogos. Resume.

    6. Personajes

    No describas a los personajes. Si se diese el caso de que un aspecto del personaje fuese de suma importancia para entender la historia, puedes añadirlo de forma escueta sin entrar en detalles. 

    Por ejemplo, en el caso de Alicia en el País de las Maravillas, se podría añadir que la niña es muy fantasiosa o con tendencia a la ensoñación, para que quien lea la sinopsis entienda que lo que sucederá a continuación es fruto de esta forma de ser.

    Opcionalmente, cuando se menciona el nombre de un personaje por primera vez, puedes poner su edad entre paréntesis para ayudar a situarlo mejor. Por ejemplo: Alicia (7). 

    ACTUALIZADO: podéis ver un ejemplo de sinopsis técnica vs. sinopsis comercial en el post sobre la sinopsis de la película Casablanca.

    ——————————————————————————————–

    Entradas relacionadas:

    Entrada anterior  | Tutorial de formas cortas 3. ¿Sabes de lo que hablas?

    Entrada posterior | Tutorial formas cortas 5. El tratamiento

    Ejemplos de sinopsis  | Casablanca
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    #Tutorial de escritura: cortos y cuentos (5): el tratamiento

    Estás aquí: Blog > Técnicas de escritura > #Tutorial de escritura: cortos y cuentos (5): el tratamiento

    En esta quinta entrega del tutorial de formas cortas, quiero hablaros de lo que se conoce como tratamiento. El tratamiento es algo que se realiza en la escritura de guiones como fase previa al guión literario, aunque creo que también puede ser útil para la escritura de narrativa porque nos ayuda a analizar la estructura que seguiremos.

    El tratamiento es un documento en el que se desarrolla, escena a escena, toda la acción de la historia de una forma escueta y directa. No es un texto literario, sino técnico, con lo que no hay que entrar en detalles ni descripciones. Sólo contar lo que ocurre en cada una de las escenas y los personajes que participan en ella.

    ¿Para qué sirve el tratamiento?

    El tratamiento es la fase previa a la escritura del primer borrador y nos ayudará a desarrollar la trama y las subtramas, a ver si éstas tienen la presencia justa, a analizar la estructura de la historia, a observar el número de apariciones de los personajes y su evolución… En definitiva, se trata de un documento que nos mostrará el esquema previo de nuestra historia.

    Si logramos un buen tratamiento, cuando lleguemos a la fase de escritura será más sencillo trabajar sin toparnos con ciertos problemas que nos hagan tener que volver a estructurarlo todo. Así, podremos dedicarnos a la narración y los diálogos con el cuidado que se merecen, y nos olvidaremos de la trama porque ese trabajo lo hemos desarrollado previamente.

    Pero vamos a lo importante, que seguro que es lo que más os puede interesar: ¿cómo se escribe un tratamiento?

    1. Encabeza las escenas

    Cada escena o secuencia del tratamiento debe estar numerada y tener un encabezado donde se indique la localización (el espacio o lugar) donde sucede la acción. Para diferenciarlo del resto del texto, es mejor escribir este encabezado en mayúscula.

    También es interesante añadir si la escena tiene lugar en una localización exterior o interior (especialmente en el caso de la escritura de un guión) y si es de día o de noche. Este datos te facilitarán la tarea a la hora de analizar el tiempo que transcurre en tu historia.

    
      
        Ejemplo de encabezado:

SEC.1 –  JARDÍN. EXT/DÍA 
      
    

    Como vemos en el ejemplo, lo primero que se escribe es el número de la escena o secuencia. Ésta puede indicarse con la abreviatura de secuencia (sec.), con la palabra escena o simplemente con el número de la escena. A continuación se indica la localización en la que tiene lugar la acción de la escena (“jardín” en este caso) y, al final, se añade la información sobre si se trata de un espacio interior o exterior, y si ocurre de día o de noche. 

    2. Los personajes sólo actúan

    En el tratamiento ningún personaje aparece descrito. De hecho, cuantos menos adjetivos emplees en la escritura de este documento, mejor.

    En el tratamiento los personajes se definen por sus acciones. Ni se describen ni hablan, a no ser que exista en la historia un fragmento de diálogo esencial, en cuyo caso se puede poner dicha frase entrecomillada. Algo así como: …y la REINA exclama: “¡Que le corten la cabeza!”.

    Además, los nombres de los personajes aparecerán siempre en mayúscula y, la primera vez que se les menciona en el documento ha de añadirse también su edad entre paréntesis. Por ejemplo: ALICIA (7) o la REINA (40). 

    3. Usa un lenguaje técnico

    Como explicaba antes, el tratamiento no es un texto literario, sino un documento de trabajo, así que no te detengas en descripciones, detalles, metáforas ni diálogos. En el tratamiento sólo se enumeran las acciones que tienen lugar en cada escena.

    En el tratamiento se emplean los verbos en tiempo presente (al igual que en un guión literario) para indicar que la acción está sucediendo.

    Ejemplo de la escena de un tratamiento:

    
      
        SEC.1 –  JARDÍN. EXT/DÍA
      
    

    ALICIA (7) y su HERMANA (12) están sentadas a la sombra de un árbol estudiando. ALICIA no presta mucha atención al libro, está distraída. El CONEJO pasa corriendo cerca del árbol y exclama: “¡Ay, Dios mío, qué tarde se me está haciendo!”. ALICIA se sorprende al verlo, su HERMANA no se da cuenta.

    4. Añade tus notas

    En algunos concursos de guión o en convocatorias para subvenciones es posible que te pidan el tratamiento del guión. En dicho caso, es mejor que te limites a escribirlo de la forma ortodoxa siguiendo solamente las indicaciones de los tres puntos anteriores.

    Pero si el tratamiento es sólo para usarlo tú como fase previa a la escritura del primer borrador, puedes añadir otras notas e indicaciones que te ayuden luego a la hora de escribir el texto.

    5. Analízalo

    Una vez lo hayas terminado, úsalo para reflexionar sobre todos los aspectos de tu historia. 

    Tal y como comentaba más arriba, gracias a este documento tienes a un golpe de vista las localizaciones, los personajes, el tiempo que transcurre, la estructura… Piensa si tus personajes evolucionan al ritmo que deben, si el tiempo que transcurre es el adecuado o si todo el mundo está donde tiene que estar. Aprovecha las ventajas que te ofrece el tratamiento, será tiempo que te ahorrarás después.

    ——————————————————————————————–

    Entradas relacionadas:

    Entrada anterior  | Tutorial formas cortas 4. La sinopsis

    Entrada posterior | Tutorial formas cortas 6. Casablanca, ejemplo de sinopsis
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    El narrador (6): la primera persona

    En esta última entrada de la serie de posts sobre el narrador, hablaré sobre el narrador en primera persona, muy empleado en la literatura contemporánea. Aunque a veces se puede confundir con el narrador testigo, el narrador en primera persona se reconoce porque se trata de un personaje principal de la historia hablando de sí mismo como eje de la narración.

    
      [image: primera persona]
    

    Algunas obras narradas en primera persona son, por ejemplo, El palacio de la luna o La noche del oráculo, de Paul Auster; El guardián entre el centeno, de J.D.Salinger; o El informe de Brodeck, de Philippe Claudel. 

    Además, el narrador en primera persona se emplea con frecuencia en la novela negra, como es el caso de la saga de la policía Petra Delicado, de la escritora Alicia Giménez Barlett. Pero también nos encontramos a este tipo de narrador en otros géneros como el epistolar, el diario íntimo, la biografía, el monólogo interior… 

    Al margen del género en el que se encuentre, existen una serie de características generales que nos pueden ayudar a decidir si el narrador en primera persona es el idóneo para nuestra historia:

    El narrador es el eje

    Como ya os comentaba al principio del post, el narrador en primera persona es un personaje principal de la historia que cuenta, siendo él mismo el eje de la narración.

    Aporta credibilidad al personaje

    El personaje que narra en primera persona se hace real para el lector, se convierte en una voz, en una persona que le habla directamente.

    El personaje ha de estar bien construido

    Según la historia que queramos contar y el efecto que queramos crear en el lector (empatía, rechazo, complicidad, condescendencia, admiración…), así debemos construir a este personaje narrador.

    El personaje habla como el personaje

    Como consecuencia a todo lo mencionado antes, el personaje tiene una forma de expresarse concreta, acorde con su carácter, su edad, su procedencia, su estrato social, su formación, etc. Como narrador, se expresará de la misma manera.

    El punto de vista es subjetivo

    El narrador, como personaje que es, tiene un punto de vista de los hechos limitado y subjetivo. El lector vivirá la historia a través de los ojos, opiniones, pensamientos y emociones de dicho personaje.

    Ojo:se trata siempre del punto de vista del personaje, no del autor. Hay que procurar que el personaje tenga vida propia y sea coherente si queremos que el lector se lo crea.

    ——————————————————————————————–

    Entradas relacionadas:

    El narrador 1 |  La voz de la historia

    El narrador 2 |  El narrador omnisciente

    El narrador 3 |  El narrador equisciente

    El narrador 4 |  El narrador testigo

    El narrador 5 |  La segunda persona

    El narrador 6 |  Lo estás leyendo

    El narrador 7 |  El narrador en los diálogos
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    ¡Eureka! Las claves del proceso creativo

    Siempre he pensado que saber cómo funciona nuestro cerebro es una de las mejores formas que tenemos para poder vencer cualquier resistencia o miedo a la escritura. Es decir, si sabes cómo funciona tu creatividad, tal vez logres dominarla.

    
      [image: ]
    

    Así que hoy quiero hablar de esa batalla interna que todos tenemos que librar antes de ponernos a escribir: el proceso creativo, la búsqueda de la idea o de la solución a ese problema.

    Aunque cada uno de nosotros tendrá sus propias pautas, todo proceso creativo pasa por cuatro fases: la preparación, la incubación, el descubrimiento y la puesta en marcha:

    1. La preparación: 

    La llamada fase de preparación varía ligeramente dependiendo de si ya existe una idea vaga de lo que queremos contar o si estamos buscando una idea desde cero.

    En el primer caso, pongamos por ejemplo que no tengo claro lo que quiero contar pero sé que me apetece narrar una historia bélica. En este caso, puedo llevar a cabo algo parecido a una etapa primitiva de documentación. No se trata de documentación en sí porque todavía no sé nada excepto el género que me apetece contar; no existe una idea en sí misma, sólo el deseo de una idea.

    Para ello, puedo empaparme de todo lo que encuentre que sienta puede estar relacionado con el tema: libros, revistas, periódicos, exposiciones, películas, documentales, testimonios directos…

    En el segundo caso, cuando todavía no existe nada, ni siquiera el tema de la idea que quiero tratar, puedo hacer lo mismo pero sin restricciones. Se trata de leer, ver, conocer, moverse, escuchar…

    Suelo comparar esta fase del proceso creativo con una coctelera vacía que tengo que ir llenando de cosas para después agitarla y ver qué sale. Y la coctelera, claro está, es mi cabeza.

    2. La incubación: 

    A mí me resulta fácil identificar que he alcanzado esta fase porque me siento llena de información, como una olla antes de hervir, con muchos temas dando vueltas en mi cabeza aunque sin acabar de concretarse.

    Esta fase puede ser muy divertida ya que viene siendo la fase de “estar de vacaciones”. Estamos tan empapados de imágenes, sonidos, palabras, estímulos y todo lo que nos hemos encontrado por el camino que ya sólo queda agitar un instante la coctelera y dejarla reposar haciendo lo que más nos guste o relaje.

    Irse a tomar algo con los amigos, dar largos paseos, cocinar, practicar deporte, irse de compras, hacer maquetas, montar puzles, pintar… Aquí cada uno sabe mejor que nadie qué es lo que le relaja y le distrae.

    Sea lo que sea lo que os ayude a desconectar, os recomiendo hacerlo una vez os encontréis en esta fase, así el subconsciente trabajará mucho mejor y más rápido. Obcecarse en encontrar la idea a toda costa suele atascara al cerebro en lugar de motivarlo. 

    Eso sí, tal vez sea útil en esta fase tomar notas si surgen pequeñas ideas, atisbos del camino a seguir. Pueden ayudar a perfilar luego la idea definitiva.

    3. El descubrimiento: 

    Esta es una fase genial. La del chispazo, la iluminación, el momento en el que todas las piezas del rompecabezas encajan y exclamas: ¡Eureka!¡Lo tengo!.

    Seguro que lo habéis experimentado montones de veces tras quedaros atascados en un problema. Es justo cuando dejas de darle vueltas y te pones a hacer otra cosa distinta -como irte a dormir, darte una ducha o acudir a esa comida familiar- y de pronto la solución aparece sola ante tus ojos, de una forma tan obvia que a mí a veces hasta me da rabia que se le haya ocurrido a mi subconsciente antes que a mí.

    Supongo que sobra decir que lo mejor que podemos hacer en ese momento es correr a apuntar la idea donde sea, por si las moscas luego se nos olvida. 

    4. La puesta en marcha: 

    Ésta es la última fase del proceso creativo y consiste, como su propio nombre indica, en tomar esa idea y desarrollarla, bien sea iniciando una fase de documentación, bien sea empezando a perfilando cómo queremos llevarla a cabo. Pero bueno, a partir de aquí ya es harina de otro costal, que se suele decir. O material para un post aparte.

    Y eso es todo… Bueno, casi todo. Porque antes me gustaría añadir que, hagas lo que hagas en las distintas etapas del proceso creativo, nunca deseches una idea demasiado pronto. No te autocensures. La creatividad consiste casi siempre en ser capaces de soñar, de imaginar y de dejarnos llevar como cuando éramos niños.
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    #Tutorial de escritura (6): Casablanca, ejemplo de sinopsis

    Estás aquí: Blog > Técnicas de escritura > #Tutorial de escritura (6): Casablanca, ejemplo de sinopsis

    Varias personas me han pedido que ilustre el post sobre la sinopsis del tutorial de escritura de formas cortas con algún ejemplo, así que he preparado este post con dos sinopsis de la película Casablanca: una sinopsis comercial y una sinopsis técnica:

    
      [image: Casablanca]
    

    Sinopsis comercial:

    Durante la Segunda Guerra Mundial, Casablanca era una ciudad a la que llegaban huyendo del nazismo gentes de todas partes: llegar era fácil, pero salir era casi imposible, especialmente si el nombre del fugitivo figuraba en las listas de la Gestapo. En esta ocasión el principal objetivo de la policía secreta alemana es el líder checo y héroe de la resistencia Victor Laszlo, cuya única esperanza es Rick Blaine, propietario del ‘Rick’s Café’ y antiguo amante de su mujer, Ilsa. Cuando Ilsa se ofrece a quedarse a cambio de un visado para sacar a Laszlo del país, Rick deberá elegir entre su propia felicidad o el idealismo que rigió su vida en el pasado. (Extraído de Filmaffinity)


    Como véis, se trata de un resumen sencillo, dando solamente las claves para atraer al espectador. Se plantea el conflicto y se deja en el aire.

    Sinopsis técnica:

    
      Durante la Segunda Guerra Mundial, Rick (43), un estadounidense cínico y amargado expatriado de su país, administra el local nocturno más popular de Casablanca, en Marruecos. Una noche llega al club Ugarte (38), un criminal que pretende vender unas cartas de tránsito, una especie de salvoconductos que permiten a su poseedor el libre tránsito a través de la Europa controlada por los nazis y llegar a Lisboa, desde donde se puede partir hacia los Estados Unidos. Pero, antes de que la compra-venta tenga lugar, Ugarte es arrestado por la policía local al mando del Capitán Renault (53), un corrupto oficial de la Francia de Vichy que sólo quiere complacer de todas las formas posibles a los nazis. De manera subrepticia, las cartas de tránsito quedan al cuidado de Rick.
    

    Entretanto, la razón de la amargura de Rick llega de nuevo a su vida. Se trata de su ex-amante, Ilsa (27), quien le había abandonado en París sin dar explicaciones y que acude al club para comprar las cartas de tránsito junto a su esposo LASZLO (34), un renombrado líder de la resistencia checa. Rick se niega e entregarle los salvoconductos a LASZLO pidiéndole que le pregunte a su esposa el motivo, pero el diálogo se ve interrumpido cuando un grupo de oficiales nazis comienza a cantar un himno patriótico de la Alemania nazi. Enfurecido, Laszlo solicita a la banda del local que interprete el himno nacional francés. El altercado hace que, como represalia, el club sea clausurado por los nazis.

    Rick recibe una visita de Ilsa por la noche, cuando el club está ya desierto. Él se niega a darle los documentos y ella lo amenaza con una pistola pero, incapaz de disparar, le confiesa que sigue amándolo y le explica que cuando lo conoció y se enamoró de él en París, pensaba que su marido había sido asesinado en un campo de concentración nazi. Pero en cuanto descubrió que Laszlo en realidad había logrado escapar, tuvo que regresar a su marido. Rick cambia de actitud al conocer el motivo por el cual ella se marchó de su lado e Ilsa se ofrece a quedarse con Rick a cambio de salvar la vida de su marido.

    Ilsa se va del club y Laszlo entra para intentar averiguar qué sucede entre Rick y su esposa. En la conversación, Laszlo llega a pedirle a Rick que tome las cartas de tránsito y se lleve a Ilsa con tal de salvar la vida de ella. Pero llega Renault con la policía y Laszlo es arrestado bajo un cargo menor. Rick interviene para convencer al capitán Renault de liberar a Laszlo, ya que si lo hace podrá acusarlo luego ante la Gestapo por un delito mucho más serio: la posesión de las cartas.

    Más tarde, ya en el aeropuerto, Laszlo recibe las cartas de parte de Rick y Renault trata de arrestarlo. Sin embargo, Rick debe elegir entre su propia felicidad o el idealismo que rigió su vida en el pasado y finalmente traiciona a Renault, obligándole a punta de pistola a permitir el escape. En el último momento, Rick hace que Ilsa suba el avión con su marido diciéndole que si ella se queda se arrepentirá: “Tal vez no hoy. Tal vez no mañana, pero pronto y para el resto de tus días”. 

    Ilsa y Laszlo se van en el avión y la policía llega durante el despegue. El capitán Renault, contagiado por el idealismo de Rick, salva la vida de Rick y le recomienda que deje Casablanca. Ambos se alejan por la pista caminando en medio de la neblina mientras Rick le dice a Renault: “Louis, creo que éste es el principio de una gran amistad”.

    En cambio esta otra sinopsis es más completa y desgrana la trama principal de la película de principio a fin.

    ——————————————————————————————–

    Entradas relacionadas:

    Entrada anterior  | Tutorial de formas cortas 5. El tratamiento

    Entrada posterior | Tutorial formas cortas 7. El formato

    Permalink: http://www.literautas.com/es/blog/post-1311/tutorial-de-escritura-casablanca-ejemplo-de-sinopsis/
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    El narrador en los diálogos

    Gracias a un comentario de Averloky en la entrada sobre el decálogo de escritura de Elmore Leonard, me he dado cuenta que hay un aspecto importante del narrador que todavía no había tratado en la serie de entradas sobre el narrador: el narrador en los diálogos.

    
      [image: ]
    

    En ese decálogo, Elmore Leonard comenta un par de cosas sobre este tema y yo quiero desarrollarlas un poco más, intentando indagar en las claves para la correcta introducción de la voz del narrador en medio de un diálogo. 

    El diálogo pertenece a los personajes y cualquier intromisión por parte del narrador puede romper el ritmo o la magia del mismo. Sin embargo, omitir la explicación de quién habla en cada momento puede hacer que el lector se pierda (especialmente si es un diálogo largo o si hay muchos personajes) y esto puede resultar aún peor para la historia.

    Ante todo, creo que como lectores nos hemos acostumbrado a ese tipo de acotaciones “dijo, respondió, preguntó…” y, siempre que estén usadas con moderación, las leemos de manera rápida, casi inconsciente. Son una marca que nos indica por dónde va el diálogo, nada más. 

    En consecuencia, he creado una pequeña lista de técnicas o “trucos” que pueden sernos de ayuda a la hora de emplear el narrador en un diálogo:

    1. Lo bueno, si breve…

    Ante todo, hay que tener en mente evitar todo lo posible el “dijo María”, “afirmó Miguel” o “preguntó él”. Es mejor usarlos lo estrictamente necesario. Y lo mismo ocurre con los adverbios o las explicaciones innecesarias. ¿Por qué? Bueno, imaginad un diálogo tal que así:

    
      -Pásame la sal -dijo el padre secamente.

-Toma -dijo la niña pasándole la sal.

-¿Qué tal hoy en la escuela? -preguntó la madre mecánicamente.

-Ha venido un escritor a darnos una charla -respondió la niña con entusiasmo.
    

    Como véis, el diálogo se hace mecánico y pesado. No tiene ritmo y el lector no podrá meterse bien en la historia. Si el personaje está hablando, deja que se exprese con su propia voz.

    2. Es sólo una explicación

    La palabra del narrador en el interior de un diálogo sirve sólo a título explicativo, no hay que crear un catálogo de sinónimos y palabras bien sonantes para evitar la repetición del “dijo”. En realidad es menos intrusivo que otras palabras, especialmente verbos complicados que el lector no comprenda a la primera.

    En palabras del mismo Elmore Leonard: “Una vez me encontré en un libro de Mary McCarthy una línea de diálogo que terminaba con un ‘ella aseveró’ y tuve que dejar de leer para coger el diccionario”. Supongo que no queremos que pase eso mientras alguien lee nuestra historia.

    3. Ayúdate de los vocativos

    También con moderación, por supuesto, pero los vocativos pueden servirnos para indicar quién está hablando o a quién se dirige un personaje sin necesidad de añadir un “ella le dijo a él”. Por ejemplo, cogiendo el diálogo de antes:

    
      -Pásame la sal.

-Toma, papá.

-¿Qué tal hoy en la escuela? -preguntó la madre.

-¡Ha venido un escritor a darnos una charla!
    

    Como véis, he reducido la intervención del narrador a una sola ocasión gracias a un vocativo, cuando antes era necesario incluirlo en todas las líneas para entender la situación.

    4. Cada oveja con su pareja

    Y cada personaje con su forma de hablar. Esto es obvio. Una de las cosas más importantes a la hora de construir un diálogo es que cada personaje hable como debe hablar. Si lo logramos, el uso del narrador se hace menos necesario.

    En ocasiones, de hecho, puede haber algún personaje que tenga una coletilla o una forma de expresarse más peculiar. Esto también puede ser útil para omitir el “dijo” porque su frase o expresión nos permiten identificarlo directamente. Eso sí, hay que usarlo con moderación, como todo.

    5. Detente a contemplar la escena

    Si el diálogo es muy largo, también podemos pararnos un instante y añadir una pequeña descripción de lo que ocurre para situar a los personajes en la escena. De otra forma, al final se convierten en simples voces.

    Estas acciones de los personajes sirven también para introducir sus líneas de diálogo. Eso sí, hay que tener en cuenta que este recurso ralentiza el ritmo de la narración, aunque puede ser que, en ocasiones, nos venga mejor para la historia.

    Volvamos al diálogo anterior que, aunque no es muy largo, nos puede servir como ejemplo también en este caso:

    
      

-Pásame la sal.

-Toma, papá.

La madre evitó la mirada del padre y miró a su hija, que disfrutaba de la comida ajena a la tensión que flotaba en el aire.

-¿Qué tal hoy en la escuela?

-¡Ha venido un escritor a darnos una charla!
    

    Es un ejemplo un poco sencillo y hecho algo a prisas, pero creo que sirve para ilustrar lo que os comentaba.

    Y estos son mis pequeños trucos para emplear (u omitir en muchos casos) al narrador en un diálogo. Cualquier otra técnica que se os ocurra, no dudéis en comentarla! [image: :)]

    ——————————————————————————————–

    Entradas relacionadas:

    El narrador 1 |  La voz de la historia

    El narrador 2 |  El narrador omnisciente

    El narrador 3 |  El narrador equisciente

    El narrador 4 |  El narrador testigo

    El narrador 5 |  La segunda persona

    El narrador 6 |  La primera persona

    Permalink: http://www.literautas.com/es/blog/post-1371/el-narrador-en-los-dialogos/
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    Decálogo para escritores de Jane Fitch

    Aquí os dejo las diez reglas para escritores de Janet Fitch, autora de los libros “White Oleander” y “Paint it Black”, y profesora de escritura en la Universidad de Carolina del Sur. Espero que los disfrutéis y ¡feliz lunes a todos! 

    
      [image: ]
    

    1. Escribe la frase, no sólo la historia 

    Hace tiempo el editor de Santa Mónica Review, Jum Krusoe, rechazó uno de mis trabajos con una nota que decía: “Una historia bastante buena pero, ¿qué hay de único en tus frases?”. Ése fue el mejor consejo de escritura que me han dado jamás. Aprende a mirar a tus frases, juega con ellas, asegúrate de que son musicales, de que tienen montones de curvas y esquinas sonoras.

    Lee tu trabajo en voz alta. Lee poesía en voz alta y trata de aumentar en todos los sentidos tu sensibilidad al sonido, el ritmo y la forma de las frases. La música de las palabras. Me gusta Ballad of the Long-Legged Bait, de Dylan Thomas para esto. También me gustan Sexton, Eliot y Brodsky como poetas y Durrel o Les Plesko como prosistas. Un ejercicio magnífico es coger el párrafo de algún autor con un estilo muy fuerte y usar su estructura, sustituirlo tus propias palabras por las suyas y ver cómo alcanzan sus efectos.

    2. Elige un verbo mejor

    La mayor parte de la gente usa veinte verbos para describir todo

    Most people use twenty verbs to describe everything, desde una carrera en las medias hasta la explosión de la bomba atómica. Ya sabes a qué verbos me refiero: fue, hizo, tuvo, miró… La talla única no funciona aquí. Hazte a ti mismo un traje a medida. Elige verbos mejores. Desafía a todos esos verbos a que realmente encajen contigo.

    3. Acaba con el cliché

    Cuando estás escribiendo, cualquier cosa que hayas visto u oído antes es un cliché. Puede tratarse de una combinación de palabras, como sudor frío o un camión de bomberos rojo; frases como de la misma manera, en igualdad de condiciones; o metáforas del tipo grande como una casa o tan silencioso que podía oírse caer un alfiler.

    A veces las cosas en sí mismas son clichés: un flamenco rosa adornando el jardín, un cabello largo y rubio… Pregúntate a ti mismo, “Con honestidad, ¿he visto esto antes?” Incluso si Shakespeare o Virginia Woolf lo escribieron puede ser un cliché. Tú eres un escritor y tí tienes que inventarlo, por ti mismo. Eso es por lo que escribir requiere un montón de trabajo y una honestidad inquebrantable.

    4. La clave es la variedad

    La mayor parte de la gente escribe la misma frase una y otra vez. El mismo número de palabras por frase, 8-10, o 10-12. Intenta ser más elástico. Si generalmente escribes 8 palabras, introduce una frase de 10 en medio y varias más cortas de 3. Si generalmente eres un escritor de 20 palabras, asegúrate de introducir en medio algunas de tres, cinco y siete, para evitar que el lector se vuelva bizco.

    5. Usa oraciones subordinadas

    Las oraciones subordinadas te ayudan a explorar tu historia moviéndote más profundamente en la frase. Te permite parar y pensar en serio sobre lo que has escrito ya. Cpn frecuencia, la historia que buscas está dentro de la frase. La oración subordinada te ayuda a descubrirla.

    6. Usa el paisaje

    Dinos siempre dónde estamos. Y no se trata solamente de decirnos dónde está algo, sino de usar la descripción del paisaje para ayudarte a establecer el tono emocional de la escena. Toma notas de cómo otros autores establecen el estado de ánimo y anticipan eventos describiendo el mundo alrededor del personaje. Mira los comienzos de historia de Fitzgerald y Graham Greene, ellos son geniales en esto.

    7. Haz a tu protagonista más listo

    Tu protagonista es el portal del lector a la historia. Cuanto más observador sea él o ella, más vívido será el mundo que estás creando. Esto no significa que tengan que ser super-educados, basta con que sean activos mentalmente. Que miren, piensen, se pregunten cosas, recuerden.

    8. Aprende a escribir diálogos

    Esto requiere más de lo que puedo extenderme aquí, pero hazlo. Lee a los grandes escritores de diálogos en prosa, como Robert Stone y Joan Didion. La comprensión diciendo lo menos posible, haciendo que todo esconda mucho más de lo que en realidad se dice. Conflicto. El diálogo es parte de un mundo en movimiento, no sólo voces en una habitación oscura. Nunca digas lo obvio. Sáltate las presentaciones y saludos.

    9. Escribe en escenas

    ¿Qué es una escena? a) Una escena empieza y termina en el mismo lugar y el mismo tiempo (las unidades aristotélicas de tiempo y lugar, esto viene de muuuuuuuuyyyyyy atrás en el tiempo). b) Una escena empieza en un lugar emocional y termina en otro. Empieza enfadado, termina avergonzado. Inicia enfermo de amor, termina disgustado. c) Algo ocurre en una escena que lleva al personaje a la imposibilidad de volver atrás, a cómo eran las cosas antes. Asegúrate de que terminas una escena antes de comenzar la siguiente. Haz que ocurra algo.

    10. Tortura a tu protagonista

    El escritor es al mismo tiempo un sádico y un masoquista. Creamos gente que amamos y luego la torturamos. Cuanto más los queremos y más hábilmente los torturamos a lo largo de las líneas a través de sus mayores vulnerabilidades y miedos, mejor es la historia. A veces intentamos protegerlos de monstruos demasiado granes. No lo hagas. Es tu protagonista, no tu hijo.

    Vía | Los Angeles Times Books

    Permalink: http://www.literautas.com/es/blog/post-1438/decalogo-para-escritores-de-jane-fitch/
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    #Tutorial de escritura: cortos y cuentos (7): el formato

    Llegados a este punto del tutorial de escritura de formas cortas, entramos ya en uno de los aspectos más técnicos: la forma de un texto narrativo y un guión literario. Al final del post encontraréis un fichero descargable con un fragmento de guión literario a modo de plantilla de un guión.

    
      [image: ]
    

    Obviamente, los borradores del texto cada uno los escribe como más cómodo le resulta. Podemos hacerlo a mano, en una libreta, a máquina, en el procesador de texto… Pero cuando ya nos dispongamos a preparar una versión en limpio de nuestra historia, una versión que además pretendemos que otros lean, debemos regirnos por una serie de normas mínimas a la hora de darles forma.

    El formato de un texto narrativo no tiene mucha ciencia y podemos emplear el que suelen pedir en cualquier editorial o concurso literario. Ya sabéis: tipografía sencilla (Arial o Times New Roman), tamaño de letra 12, doble espacio y una sola cara por cada folio. Así de simple. Pero cuando hablamos de guiones, la cosa se complica un poco más. A continuación, os explico más detalladamente los puntos a tener en cuenta a la hora de escribir un guión literario de cortometraje:

    1. Olvida las florituras

    Un guión es un documento técnico para que otros lo lean y trabajen con él. Recuerda que el guión es un medio, no un fin. El objetivo es llegar a hacer una película a partir de esas palabras, así que olvídate de los adornos y las florituras. En el guión no tienes que demostrar lo buen escritor que eres y lo bien que manejas las metáforas, tienes que contar con imágenes.

    2. Haz que parezca un guión

    Empieza por escribirlo con la tipografía estándar para estos trabajos: COURIER NEW, tamaño de letra 12. Espacio entre líneas: simple. Texto alineado a la izquierda para los encabezados y las descripciones, centrado para los diálogos. (Podéis ver el ejemplo concreto en el fichero que adjunto al final del post)

    3. Encabeza las escenas

    Cada escena tiene un encabezado en el que se incluye la siguiente información: número de escena (opcional, no siempre se incluye en el guión literario) + localización en la que sucede la escena + interior o exterior para indicar qué tipo de localización es + día o noche para especificar cuándo sucede la escena. Algo tal que así:

    0. PLAZA DEL AYUNTAMIENTO. EXT/DÍA

    4. Usa las descripciones para… describir!

    Parece bastante obvio, pero no está de más recordarlo. Después del encabezado de la escena llega el momento de la descripción de la misma. Aquí es dónde hay que describir lo que ocurre, las acciones que llevan a cabo los personajes. Simplemente eso y nada más que eso. No hay que detenerse en ningún tipo de juicio de valor ni explicar lo que piensan los personajes. En una película, todo esto debe quedar definido por las acciones y los diálogos.

    5. Haz que suceda ahora

    El guión se escribe siempre en tiempo presente. El protagonista hace esto o lo otro ahora, de manera que el lector del guión pueda visualizarlo en su cabeza como si de la película se tratase.

    6. Olvídate de la cámara

    Deja ese trabajo para el equipo técnico que se encargará del guión después. Tu trabajo es crear un guión literario donde se definen las acciones de los personajes. No des indicaciones técnicas tales como el tipo de movimientos de cámara en una escena.

    7. Señala a los personajes

    Otra forma de facilitar la lectura del guión es poner el nombre de un personaje en mayúscula cuando aparece en escena. Además, la primera vez que se menciona a cada personaje, se suele indicar su edad entre paréntesis para que le resulte más fácil visualizarlo a la persona que lo está leyendo.

    8. Dime quién está hablando

    Los diálogos irán siempre precedidos del nombre en mayúsculas del personaje que habla. Además, se indicará entre paréntesis cuando dicho personaje hable en off (su imagen no se muestra en la pantalla. Por ejemplo, el caso de un narrador o un personaje que habla por teléfono). También se indicará entre paréntesis cualquier acotación o aclaración sobre las palabras que se pronunciarán a continuación.

    ———————————————————————————————————————-

    Descarga:

    Descarga | Ejemplo de guión literario

    *Nota: Se trata sólo del inicio de las dos primeras escenas, pero os puede servir para visualizarlo y, además, podéis emplearlo como plantilla en caso de que queráis usarlo para vuestros trabajos. El cortometraje entero, por si queréis echarle un vistazo después, podéis verlo en el siguiente enlace: Cortometraje Dos hombres y un suicidio

    ———————————————————————————————————————-

    Entradas relacionadas:

    Entrada anterior  | Tutorial formas cortas 6. Ejemplo de sinopsis

    Tutorial completo | Las formas cortas

    Permalink: http://www.literautas.com/es/blog/post-1453/tutorial-de-escritura-cortos-y-cuentos-7-el-formato/
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    Cómo dar a conocer a nuestros personajes

    Si algo tienen en común todas las historias que leemos y contamos es que están protagonizadas por personajes. Estos pueden ser seres fantásticos o realistas, animales o humanos, pero siempre limitados por las palabras, por el contexto y por las historias que protagonizan.
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    Así pues, cuando contamos una historia tenemos que representar a esos seres a través de las palabras hasta que parezcan reales, tenemos que darles vida y tenemos que hacerlo bien. Pero, ¿cómo?

    Podemos usar al narrador para que nos explique cómo es nuestro personaje, está claro, pero esto solo no basta y el lector necesita siempre algo más. Si queremos crear personajes en tres dimensiones, hay seis formas mucho más creíbles y eficaces de presentárselos al lector:

    1. ¿Qué piensa?

    Una de las maneras más sencillas de presentar un personaje es hacerlo a través de sus pensamientos y emociones. Lo que hay en el interior de su cabeza puede ser revelador, especialmente si se contradice con lo que dice y hace o si aporta una información a mayores.

    1. ¿Qué dice?

    O “Por la boca muere el pez”, que dice el refrán. Al personaje también se le define a través de los diálogos, de lo que dice y cómo lo dice. 

    3. ¿Qué hace?

    Nuestras acciones no engañan, eso está claro. Poco importa que el narrador (o incluso el propio personaje) insista en que un personaje es valiente si no lo demuestra con su comportamiento.

    4. ¿Cuáles son sus atributos?

    Hay rasgos, emblemas o símbolos que ayudan a hacernos una idea de cómo es alguien. Por ejemplo, un personaje que se sonroja fácilmente, otro que viste siempre colores chillones y alegres, una persona que siempre lleva un reloj y lo mira constantemente… En la película Amélie el personaje de Nino colecciona fotografías que otras personas desechan en fotomatones. No se sabe mucho más de él, pero tampoco hace falta. 

    5. ¿Cómo se llama?

    El nombre o la forma de llamar a alguien nos cuenta también cosas sobre su personalidad. No es lo mismo llamar a alguien por un nombre determinado (los nombres, además, pueden tener significado de por sí, como ya os comenté hace tiempo en el post Dime cómo te llamas y te diré cómo eres) que por un apodo o no nombrarlo en absoluto. Éstas son decisiones que deben tomarse siempre para ayudar a la caracterización del personaje y, sobre todo, a la historia.

    6. ¿Qué piensan y dicen los demás?

    La opinión del resto de los personajes y su relación con ellos es importante para que entendamos cómo es. En la película “Centauros del desierto” el personaje interpretado por John Wayne no habla mucho de sí mismo y sus acciones tampoco nos cuentan demasiado sobre él salvo que es un hombre duro y amargado. Casi todo lo descubrimos a través de lo que otros dicen y de sus relaciones con los demás. Sabemos así que hay algo turbio en su pasado, que ha matado a hombres, que está enamorado de la mujer de su hermano y que, pese a su rudeza, es un tipo vulnerable (este último dato se ve por la relación con sus sobrinas y su cuñada). 

    Si lo pensamos bien, estos seis puntos son también lo que nos ayuda a definir a las personas que nos rodean, así es cómo vamos conociendo a nuestros allegados. Al fin y al cabo, la ficción es, al igual que un personaje, una representación de la realidad. 

    Permalink: http://www.literautas.com/es/blog/post-1515/como-dar-a-conocer-a-nuestros-personajes/
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    Decálogo para crear personajes protagonistas

    En el post anterior os hablaba sobre cómo dar a conocer a nuestros personajes. Como es un tema que me gusta mucho y me parece interesante para desarrollar cualquier historia, quiero seguir hablando un poquito más sobre él a través de este decálogo que he preparado sobre la creación de personajes: cómo crear protagonistas multidimensionales y que gusten al lector.

    
      [image: Personaje protagonista]
    

    El protagonista es el personaje principal de una historia, el que da el impulso a la acción y a través del cual se viven los hechos. En una misma historia puede haber uno o varios protagonistas (incluso existen casos donde se cambia de protagonista en medio de la historia, como ocurre en Psicosis). En el caso de haber varios protagonistas en una narración, existen dos formas de clasificarla:

    Historia con protagonistas plurales: todos los personajes protagonistas comparten un mismo objetivo y sufren las mismas consecuencias y beneficios en la lucha por alcanzarlo. Es el caso por ejemplo, de la serie El Equipo A, Los doce del patíbulo o la saga de historias juveniles de Los Cinco.

    Historia con múltiples protagonistas: todos los personajes protagonistas de la historia tienen objetivos individuales y sufren consecuencias y beneficios de forma individual, a veces incluso el beneficio de uno es el sufrimiento de otro. Este tipo de protagonistas se da, por ejemplo, en la tan de moda Juego  de Tronos o en la serie de ciencia ficción Battlestar Galáctica, donde, a pesar de tener todos un objetivo general de alcanzar la Tierra, cada personaje tiene sus propios objetivos en una trama mucho más compleja.

    Al margen del número de protagonistas en una historia, hay una serie de puntos que nos ayudarán a construirlos y a partir de ellos he desarrollado el decálogo que os comentaba con los diez aspectos que debe tener todo personaje protagonista para gustar al lector. Los protagonistas deben ser…

    1. Diferentes y únicos

    Todos los personajes de la historia han de ser diferentes, distintos entre sí, tanto en las historias con varios protagonistas como las de uno solo. A través de los distintos personajes hay que buscar el complemento (personajes que se complementan entre sí y forman un equipo, un todo) o el contraste y la confrontación (las tensiones entre personajes generan conflictos, y ya sabéis que CONFLICTO es igual a HISTORIA).

    2. Coherentes

    Todo personaje ha de ser, además de coherente con la historia a la que pertenece, coherente consigo mismo y su forma de ser. Nada chirría más que ver a un personaje al que conoces actuar de una manera que no le corresponde sin justificación alguna. Por ejemplo: un personaje que es altruista y desprendido, caritativo, de pronto le contesta de forma desagradable a un anciano que le pide que le ceda su asiento en el autobús. También podemos ver como ejemplo el caso opuesto: un personaje avaro, egoísta, mezquino y ruin que, sin un detonante o una justificación dentro de la historia, se muestra de repente generoso con sus semejantes. 

    3. Sorprendentes

    Sin dejar de lado la coherencia que comentaba en el punto anterior, el personaje ha de sorprender con sus acciones. Es decir, actuando siempre dentro de una forma lógica, esperable según su carácter o su bagaje, no debe resultar previsible o será aburrido.

    4. Contradictorios

    También es bueno que el personaje tenga contradicciones, conflictos internos. Nos gusta (y nos sorprende, en relación con el punto 3 del decálogo) que un personaje dude o se plantee sus objetivos por un problema moral. Como lectores, esto nos ayuda a ponernos en su lugar y nos hace la experiencia de la lectura más gratificante y enriquecedora. 

    Por ejemplo (ojo spoilers!! Si no has leído el El conde de Montecristo salta directamente al punto número 5 o deja este post y vete a leerlo inmediatamente porque te estás perdiendo una gran obra). Bueno, y aquí va el spoiler: cuando Edmond Dantés conoce al hijo de su enemigo y empieza a tomarle afecto, surge un fuerte conflicto interno entre sus deseos de venganza y sus sentimientos. Es una de las partes con más fuerza de toda la novela.

    5. Activos

    Al igual que el conflicto, la acción es fundamental para la historia. Si el protagonista es un ser pasivo, no hace nada, no nos interesa en absoluto. El protagonista tiene que hacer cosas, aunque sea por obligación o sólo de manera psicológica, el conflicto y los hechos lo empujan a la acción.

    6. Motivados

    Un protagonista puede provenir de ámbitos muy distintos que resulten desconocidos para el lector, pero tiene que tener una motivación, un objetivo, sueño, deseo o meta universal, que sí sea comprensible e identificable para el lector (amor, poder, venganza, lealtad, supervivencia…). Además, sin motivación, tampoco hay motivo para la acción.

    En este punto también cabe distinguir dos tipos de motivaciones: la superficial (que el personaje sabe de forma consciente que persigue) y la profunda (que el personaje desconoce pero persigue de forma inconsciente y le hace evolucionar mucho más que la consciente).

    Por ejemplo, el personaje de Star Wars Han Solo tiene unas motivaciones conscientes, que son egoístas (el dinero y salvar el propio pellejo). Sin embargo, a la hora de la verdad (y esto es otro punto importante a tener en cuenta: bajo presión es cuando se muestra la verdadera naturaleza de un personaje) le traiciona su motivación inconsciente (el compañerismo) y se arriesga por salvar a sus compañeros. Esta motivación es la que le hace evolucionar y acabar convertido en un héroe de la rebelión.

    7. Morales

    Los personajes protagonistas deben regirse por un código moral o ético. Esto no quiere decir que tengan que ser santurrones, sino que tienen que tener unos valores, unos límites. Y si su moral es ambigua los otros personajes (especialmente los antagonistas) deben ser peores que él. Éste es un aspecto importante porque necesitamos que el lector empatice con el personaje y a todos nos cuesta empatizar con alguien a quien consideramos una mala persona.

    Por ejemplo, en el caso del personaje protagonista de la saga de Jeff Linsday y la serie de televisión Dexter, el protagonista es un psicópata y un asesino en serie. ¿Cómo es posible que empaticemos con él hasta el punto de estar deseando que no lo pillen y pueda seguir matando? Precisamente porque tiene un código de valores y sólo asesina a malas personas (pederastas, violadores, asesinos sin valores…). Es decir, sólo mata a personas peores que él. 

    8. Imperfectos

    No sé a vosotros, pero a mí nada me repatea más que la perfección. Me gustan las personas con defectos, manías, cicatrices, debilidades o traumas. Sin pasarse, claro, pero con sus cosillas. Eso es lo que hace a un personaje más humano y nos ayuda a identificarnos con él. 

    Por ejemplo, Superman es un personaje que sería perfecto de no ser por esas historias que han escrito algunos autores en las que se nos muestra como un ser frágil y vulnerable emocionalmente. No tanto por la kriptonita, que también es una debilidad pero mucho menos intensa si lo pensamos bien, como por su sensación de soledad (siempre será un ser único, extraño, diferente), sus ganas de encajar y el peso que tiene en su conciencia la responsabilidad, el miedo a no ser capaz de llegar a tiempo o a no lograr estar en todas partes a la vez. Estas vulnerabilidades son lo que hacen que el personaje me guste, que lo entienda. Tal vez no sepamos lo que es ser un extraterrestre con superpoderes, pero todos podemos identificarnos con sus emociones humanas y entender cómo se siente.

    9. Ingeniosos

    Esto no quiere decir que tengan que ser la bomba de agudos, siempre con la respuesta graciosa a punto, ni que sean súperinteligentes y lo sepan todo (eso de hecho suele provocar el efecto contrario y se hacen personajes repelentes). Pero sí es bueno que tengan una cierta inteligencia o, al menos, ingenio. Que nos haga sonreír. Un tipo que te hace sonreír es un tipo que te cae bien.

    10. Misteriosos

    Y por último pero quizá de lo más importante: nada enamora más que el misterio. Saberlo todo del personaje desde el inicio puede ser como encontrarse con ese tipo que te cuenta toda su vida nada más conocerlo. Lo que queremos cuando nos interesa alguien es descubrirlo poco a poco, intrigarnos, preguntarnos qué hay detrás de ese silencio, de esa mirada triste que se instala durante un brevísimo instante en sus ojos. Ahí reside la magia.

    Y hasta aquí mi receta para crear protagonistas inolvidables. ¿Qué opináis vosotros?¿Le añadiríais algún otro ingrediente?
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    Emprender escribiendo o las 11 reglas para convertirse en escritor profesional

    Estás aquí: Blog > Técnicas de escritura > Emprender escribiendo o las 11 reglas para convertirse en escritor profesional

    Si hay un tema que está de moda últimamente es el de los emprendedores. La situación económica, el alto porcentaje de paro y la precariedad laboral hacen que, de pronto, buscarnos la vida por nuestra cuenta se convierta en una buena alternativa. Sin embargo, lo que yo quiero plantearos es ir un paso más allá: ¿por qué no emprender escribiendo?
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    Piénsalo: trabajar desde casa, haciendo lo que más te gusta, dedicarte en cuerpo y alma a ello, convertir la escritura en tu profesión… ¿Suena bien? ¿Se parece a tu sueño? Si la respuesta es afirmativa, espero que esta lista de reglas, basada precisamente en algunos aspectos que se tienen en cuenta para emprender, te ayude a cumplirlo. 

    1. Empieza hoy

    Es el primer punto pero el más importante: empieza hoy mismo. No mañana, ni el lunes, ni el mes que viene cuando acabes con ese proyecto que tienes entre manos. Si realmente quieres dedicarte a escribir, ¡empieza ahora mismo! Bueno, puedes terminar de leer el post antes si quieres [image: :P]

    2. Organiza tus prioridades

    No importa si quieres compaginarlo con otro trabajo o con tus actividades diarias. Márcate un horario mínimo cada día para dedicarle a la escritura y cúmplelo.  Si vas dejando para el final del día la escritura, como una tarea menos importante, al final no lo harás o estarás demasiado cansado para hacerlo bien. No lo olvides: ahora es tu trabajo, no un hobbie. Respétalo.

    3. No obsesiones con la idea

    Como suelen decir en cualquier charla para emprendedores, la idea es lo menos importante. No te obsesiones con conseguir una idea original para una novela porque es posible que acabes estancado en esa búsqueda. Piensa en la cantidad de novelas que has leído que tenían temas o ideas semejantes como base pero eran distintas por la forma en la que estaban contadas. Lo más importante tener ALGO que contar y contarlo bien. Lo más importante es que escribas. 

    4. Crea una hoja de ruta

    Cuando se trata de emprendedores se dice que necesitas un plan de negocios. A la hora de convertirte en un escritor profesional, también puede ayudarte crear algo parecido, en este caso una especie de hoja de ruta. Piensa que escribir un libro es un trabajo largo y puede hacerse cuesta arriba en ocasiones. Una vez sepas el tema que quieres tratar en tu novela, analiza los recursos que vas a necesitar (como la documentación), piensa en el lector al que quieres dirigirte, estudia los libros que hay en el mercado para esos lectores objetivos, analiza el mercado actual (editoriales, autopublicación…), investiga casos de éxito dentro del mundo editorial, busca libros parecidos al que tú quieres crear y léelos. 

    Vamos, aunque no realices un plan de negocio al uso, al menos haz tus deberes, empápate y conoce el mundo en el que vas a meterte. Y, sobre todo, crea un planning para cada etapa, calculando las semanas que dedicarás a cada una. Trabajar con metas a corto-medio plazo hará el proceso más llevadero y factible.

    5. Analízate

    Mira dentro de ti y analiza con lupa tu escritura. Reflexiona sobre tus puntos fuertes y explótalos. Encuentra tus puntos débiles y evítalos o intenta mejorarlos (o ambas cosas). Si te resulta difícil hacer este análisis por ti mismo, puedes buscar ayuda externa a través de lectores que te hagan críticas constructivas o alguna empresa que se dedique al análisis de textos literarios.

    6. Fórmate

    Aprender a escribir lleva toda una vida, así que nunca dejes de formarte. Haz todo lo que necesites, aprende, acude charlas o a clases si tienes oportunidad. Lee libros sobre escritura, lee novelas pertenecientes al género que quieres escribir, pero lee también otros géneros y novelas. Lee ficción y ensayo. Lee revistas, mira películas, ve a exposiciones, llénate de historias y experiencias. Crece como persona y crecerás como escritor. 

    7. Rodéate de gente positiva

    Éste punto es muy importante para la aventura que quieres emprender: necesitas a gente que te apoye a tu alrededor. Esto no quiere decir que sólo puedas tener en tu vida a gente que te dice lo maravilloso que es lo que escribes. Al contrario, las críticas constructivas son muy útiles, pero las personas que sólo te dicen que no puedes hacerlo, que estás loco y te llenan la cabeza de inseguridades y mensajes negativos te impedirán conseguir tus sueños. Aléjate de ellas.

    8. Busca inversores

    En relación con el punto anterior, vas a necesitar gente que te apoye emocionalmente, pero vas a necesitar también un apoyo económico si quieres dedicarte a escribir en exclusiva. Una novela es un trabajo que te llevará, como mínimo, entre seis meses y un año. Como mínimo, y eso sólo para escribirla. Pero las facturas no esperarán tanto para que puedas pagarlas. Si no tienes unos ahorros que te ayuden a poner en marcha tu empresa, busca el apoyo de los que tienes cerca (amigos y familia) para sobrevivir ese tiempo. 

    9. Créetelo

    Eres escritor. No significa que seas bueno o malo, solamente que eres un escritor (o escritora). Mírate al espejo y repite en voz alta: “Soy un escritor”. Repítelo cuantas veces necesites hasta que te lo creas. Tienes que estar convencido porque si tú mismo no te lo crees, ¿por qué tendrán que creérselo los demás? ¿Por qué tendrán que ayudarte o respetar tus horarios? ¿Por qué van a leer tus libros, comprarlos, si no eres un escritor? Ahora esta es tu profesión, créetelo.

    10. Sal del cascarón

    Puede que ésta sea la parte que menos te guste, pero es así, tus libros no se venderán solos, especialmente si en tus planes está la autopublicación. Necesitas que te conozcan. Así que, una vez te hayas puesto a escribir, plantéate crear un blog y hacerte un perfil en las redes sociales e intenta mantenerte activo en ellas. Esto no quiere decir que tengas que dedicarle más tiempo que a la escritura. Compagínalo, reserva un tiempo en tu agenda para tu vida “pública” y disfruta de ese rato que le dediques.

    11. Persevera

    No te preocupes ni te impacientes si las cosas no salen a la primera. No te rindas. Aprende de tus fallos y resurge de tus cenizas, en eso consiste el “emprendizaje”.  Vas a poner en marcha una carrera a largo plazo y recuerda que para emprender y para escribir, más importante aún que el talento es la perseverancia.

    Hasta aquí las once reglas para convertirse en escritor profesional. ¿Qué opináis? ¿Añadiríais algún otro punto? 
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    Sin conflicto no hay historia (2ª parte)

    Hace unos días publiqué la primera parte de este post para hablaros sobre el conflicto, su importancia en una historia y los tipos que nos podemos encontrar. Hoy os traigo la segunda parte, en la que quiero hablaros de cómo introducir el conflicto en una historia.
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    El conflicto es el detonante de toda trama y sin él, no hay historia. Dicho así, puede imponer respeto, pero lo cierto es que no es tan complicado como parece, así que vamos a ello. Aunque antes de empezar voy a proponeros un texto bastante sencillo pero que me servirá de ayuda para ilustrar los puntos que desarrollaré luego:

    
      Imaginemos a un hombre (llamémosle Lucas) que sale del gimnasio y echa a correr hacia el coche con la bolsa de deporte sobre la cabeza para protegerse de la lluvia. Cuando llega al coche y está a punto de abrir la puerta, se detiene porque ve a Laura, la novia de su mejor amigo, besando a otro hombre en la acera contraria. La chica lleva unas gafas de sol, pero la reconoce igualmente.
    

    
      El hombre se queda unos instantes bajo la lluvia sin acabar de creérselo, observando la escena. La pareja entra en una cafetería y Lucas se mete en el coche, pero no lo arranca, sino que se queda allí sentado con el teléfono en la mano. En la pantalla se ve el nombre de su amigo y su foto junto al símbolo de llamada. Lucas está a punto de marcarlo varias veces pero se detiene antes de hacerlo.
    

    
      Un rato después, Lucas guarda el teléfono, baja del coche, cruza la calle sin importarle la lluvia y entra en la cafetería. Laura está sentada en una mesa con su acompañante y charlan animados. Lucas se acerca y se sienta frente a la chica, que lo mira desde detrás de las gafas de sol que no se ha quitado todavía y le pregunta “¿Tú qué haces aquí?”. Lucas ignora su pregunta, la mira con desprecio y le dice: “¿Con éste también ha sido un lapsus o eso sólo lo fui yo?”.
    

    Y ahora sí, vamos con los aspectos a tener en cuenta para introducir el conflicto en una historia:

    1. Usa todos los que puedas

    Aunque éste podría ser el lema de Laura, la novia del amigo de Lucas, en realidad hablo de conflictos. En una buena historia (especialmente una historia larga, como una novela o un largometraje) el conflicto está por todas partes. Además del conflicto principal, puedes añadir otros para crear sub-tramas, conflictos internos en cada personaje, etcétera.

    En el ejemplo que puse antes, el primer conflicto aparece cuando Lucas ve a la novia de su amigo con otro tipo. Esto provoca un conflicto en el personaje, que tiene que decidir si contárselo o no a su amigo. Además, al final de todo aparece un nuevo conflicto: en el pasado, Laura ya engañó a su novio con el propio Lucas, y es posible que parte del debate interno del hombre tenga que ver también con los celos. Como véis, si hay varios conflictos, la historia se vuelve más jugosa.

    2. Usa la acción

    El lema que siempre debe tener presente un escritor de “si puedes mostrarlo, no lo cuentes” también funciona para el conflicto. Todo lo que se pueda narrar a través de los hechos, de la acción, provocará una experiencia más intensa en el lector.

    En el caso del ejemplo, cuando Lucas está sentado en el coche, podría haber dicho que “Lucas se debatía internamente entre llamar a su amigo y contárselo o enfrentarse directamente a Laura“. Sin embargo, opté por sentar a Lucas mirando el teléfono con el número de su amigo en la pantalla para que sea la acción la que nos cuente lo que pasa dentro de la cabeza del personaje.

    3. Usa los diálogos

    Nada hay más aburrido que dos personas hablando por hablar, así que cuando introduzcas un diálogo en una historia es mejor que sirva para algo. El diálogo puede usarse para aportar información, para dar a conocer a los personajes, para hacer evolucionar la trama… pero también para introducir conflictos. Es una gran herramienta que con un par de frases nos puede ayudar a decir mucho.

    En el diálogo del ejemplo, Laura no saluda a Lucas, sino que le pregunta secamente “¿Tú qué haces aquí?“, dejando entrever cierta hostilidad que puede deberse tanto a la relación previa entre ellos como al verse sorprendida con otro hombre. Además, con la respuesta de Lucas nos enteramos de esa relación anterior y podemos intuir que el hombre guarda cierto resentimiento al respecto.

    4. Usa los elementos externos

    Hay determinados elementos externos que pueden ayudarnos a reforzar un conflicto. Por ejemplo, la lluvia intensa de la que Lucas se protege al principio ya no le importa luego cuando descubre a Laura, lo que recalca un poco más la importancia emocional que tiene para él lo que acaba de ver.

    5. Usa los símbolos

    Algunos símbolos, como una herida, un color o un escenario (unas ruinas, por ejemplo) inciden remarcan ideas o conflictos. Las cicatrices externas de un personaje suelen ser un reflejo de una cicatriz interna o, lo que es lo mismo, de un conflicto interno. La cojera del famoso Doctor House era el símbolo de sus traumas y problemas psicológicos.

    En el caso del texto de antes, las gafas de sol de Laura podrían ser interpretadas como un símbolo también, ya que funcionan como una máscara, la pantalla que ella usa para protegerse y esconder su verdadera identidad.

    6. Usa los flash-backs

    A veces no queda queda más remedio que mostrar una escena del pasado para explicar un conflicto. En el texto de Lucas no he usado ninguno, pero no tenemos más que pensar en la película Casablanca: la relación entre los protagonistas es complicada, pero el espectador no comprende la dimensión real de la misma hasta que se le muestra a través de un flash-back lo que ocurrió entre ellos años atrás.

    7. Úsalo pronto

    Aunque tengas muchos conflictos para ir soltando durante toda la historia y mantener así la atención del lector, no tardes demasiado en empezar a introducirlos. En el texto de Lucas, por ejemplo, el primer conflicto aparece en la segunda frase. Si en lugar de esto, me hubiese demorado explicando cómo Lucas sale del gimnasio, saluda a un conocido, se detiene a mirar la intensa lluvia, se lamenta por no haber cogido un paraguas…, puede que para entonces hubiese perdido ya la atención de varios lectores.

    Aunque no es necesario que todos los conflictos se introduzcan tan pronto, sí es cierto que no deberíamos retrasar el primero más allá de las primeras 5 páginas en una novela (o 5 minutos, si se trata de un guión).

    8. Termina lo que empiezas

    Todo conflicto debe tener una introducción (planteamiento de la situación), un desarrollo (el conflicto evoluciona con la trama), un momento álgido (el conflicto llega a su apogeo) y una resolución (una de las dos fuerzas enfrentadas vence a la otra). Si el lector se va a quedar enganchado durante decenas o centenares de páginas porque desea saber cómo se resolverá un conflicto, es mejor que lo resuelvas o se sentirá defraudado.

    Y hasta aquí mis pequeños consejos para introducir el conflicto en la historia. ¿Qué os han parecido?¿Añadiríais algún otro?

    
      (*) Recomendación:
      Para practicar, cuando leas una novela o veas una película (o incluso una serie de televisión), puedes fijarte en el número de conflictos que tiene, cómo se introducen, cuál es su importancia, su duración, su evolución, el número de escenas que se le dedica a cada uno… Puede ser un ejercicio muy instructivo.
    

    Entradas relacionadas:

    Post anterior |  Sin conflicto no hay historia (1ª parte)

    Permalink: http://www.literautas.com/es/blog/post-1705/sin-conflicto-no-hay-historia-2a-parte-2/
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    Érase una vez… Michael Ende

    Retomando la sección de Érase una vez del blog, hoy voy a publicar un principio que para mí es muy especial, porque no sólo es el principio de una novela, sino el comienzo de la primera novela que leí en mi vida y también la primera que publicó el escritor alemán Michael Ende: Jim Botón y Lucas el maquinista.
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    Después, me leí muchas otras y Michael Ende fue sin duda el escritor favorito de mi infancia: La historia interminable, Momo, El espejo en el espejo, El Tragasueños… Pero Jim Botón será siempre el que recuerde con más cariño. Al fin y al cabo, cuando terminé de leerla, hace ya muchísimos años, me pareció tan genial que tomé la firme determinación de que quería dedicarme a escribir historias.

    Por eso me parece un libro recomendable para regalar a sobrinos, hermanos, hijos, amigos… A cualquiera, niño o no, que tenga ganas de dejarse llevar por la fantasía a un mundo lleno de humor, lugares maravillosos y personajes inolvidables. Un libro para sonreír y para soñar. Bueno, y ahora sí, dejo de daros la lata con lo mucho que me gusta y os escribo el inicio de la obra, que consiste en la descripción del país de los protagonistas:

    
      
        El país en el que vivía Lucas, el maquinista del tren, se llamaba Lummerland y era muy pequeño. Era extraordinariamente pequeño en relación con otros países, como, por ejemplo, Alemania, España o China. Era más o menos el doble de nuestra vivienda y estaba ocupado en su mayor parte por una montaña con dos picos, uno alto y el otro más bajo. En la montaña había varios caminos con pequeños puentes y cruces y además un tendido de tren con muchas curvas. El tren pasaba por cinco túneles que atravesaban la montaña y sus dos picos. Naturalmente, en Lummerland también había casas: una era corriente y la otra tenía una tienda. Hay que añadir una pequeña estación, situada al pie de la montaña, donde vivía Lucas el maquinista. En lo alto de la montaña, entre los dos picos, se levantaba un castillo.
      
    

    Permalink: http://www.literautas.com/es/blog/post-1788/erase-una-vez-michael-ende/
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    Palabra de escritor: “Me obsesiona la historia”

    Estás aquí: Blog > Palabra de escritor > Palabra de escritor: “Me obsesiona la historia”

    Leyendo el libro Cómo escribir una serie dramática de televisión, de Pamela Douglas, me he encontrado con una interesante entrevista a Steven Bochco (creador y productor ejecutivo de, entre otras muchas series, Policías de Nueva York y Canción Triste de Hill Street). De esta entrevista he subrayado un par de fragmentos que me gustaría compartir con vosotros:
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    “Una buena historia puede ser muchas cosas. En primer lugar, en ella hay un inicio, un nudo, un obstáculo y una resolución. Es fundamental que el público obtenga cierto placer y satisfacción por haber pasado una hora en una actividad que haya merecido la pena; si, además, le hace reflexionar o le brinda un punto de vista distinto sobre algún tema, pues estupendo. Si le toca la fibra sensible de algún modo inesperado, estupendo. Son añadidos maravillosos, pero todo surge de una buena historia (…) Cuando estás contando una historia extraordinaria, las complejas ambigüedades morales y éticas de los temas, las reflexiones sobre los elementos y las circunstancias humanas básicas son elementos inherentes a ella. Ahí están los grandes temas que se abordan al narrar grandes historias”.

    “Y todo se apoya en ellas. Si te dices: “Tengo que crear un episodio sobre la libertad de expresión”, estás perdido. Empiezas desde una posición equivocada. Si narras una gran historia, los temas salen de ella, ésa es una noción básica del oficio de guionista. A mí siempre me obsesiona la historia, la historia, la historia”.

    Espero que estos fragmentos os gusten y os hagan reflexionar tanto como a mí. Ahora me voy a terminar de leer este fantástico libro. 
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    Dando forma a los diálogos

    Hace tiempo que tengo ganas de escribir alguna entrada sobre una de las partes que más disfruto escribiendo: los diálogos. Sin embargo, antes de entrar en materia, creo que no estaría de más dedicar un post a los distintos formatos de diálogo que existen, a la forma en la que se escriben. Y de eso trata la entrada de hoy.
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    Estamos acostumbrados a escribir los diálogos según el formato estándar marcado por guiones al principio del párrafo, pero ésta no es la única manera. Los diálogos pueden adoptar formas y convenciones muy distintas según el tipo de obra. Conocerlas bien nos ayudará a la hora de elegir cuál nos conviene más emplear:

    1. El guión cinematográfico

    El formato del diálogo en un guión de cine o televisión es quizá de los más rígidos, ya que se trata de un documento técnico que el resto del equipo utilizará para desarrollar el trabajo final. Dentro del guión, el diálogo se coloca centrado, con el nombre del personaje que habla en mayúsculas, la acotación (si la hubiese) inmediatamente debajo y luego ya el diálogo en cuestión. Veamos un ejemplo extraído del guión de la película 21 gramos:

    
      [image: ]
    

    2. La obra de teatro

    El formato de guión en una obra de teatro tiene algunas similitudes con el de cine. Los nombres de los personajes que hablan se escriben también en mayúscula, aunque al principio del párrafo en este caso, y las acotaciones también van entre paréntesis y en cursiva. Aquí os pongo un ejemplo para que lo véais mejor. Se trata de un pequeño fragmento de la obra Cuatro corazones con freno y marcha atrás, de Jardiel Poncela.

    
      [image: ]
    

    Este tipo de diálogo también se ha usado en ocasiones para textos narrativos distintos a la obra teatral. Por ejemplo, lo usa Truman Capote en alguno de sus cuentos de la obra Música para camaleones, aunque empleando iniciales en lugar del nombre completo, para relatar un diálogo entre él mismo y Marilyn Monroe (este método también se usa para las entrevistas):

    
      [image: Truman Capote]
    

    3. Forma tradicional anglosajona

    En las novelas y relatos anglosajones, cada intervención de un diálogo ocupa un nuevo párrafo, se escribe en cursiva y se entrecomilla. A continuación os pongo un ejemplo (extraído de las olas, de Virgina Woolf) para que os fijéis, sobre todo, en los signos de puntuación (lo más peliagudo de este tipo de diálogo):

    
      [image: ]
    

    Como véis, al final de una intervención el punto final se incluye dentro de las comillas. Sin embargo, cuando se va a realizar una acotación, se coloca una coma después de las comillas y el punto va tras dicha acotación.

    4. Forma tradicional española

    El estándar español es similar al anglosajón en cuanto a puntuación se refiere, pero usamos guiones en lugar de comillas y las palabras pronunciadas por el personaje no se suelen escribir en cursiva. Además, en nuestro formato, los signos de puntuación se complican un poquito más. Aquí va el ejemplo (extraído de Una muñeca Rusa, de Bioy Casares) para que lo veáis más claro:
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    En nuestro formato, como véis, cada línea del diálogo empieza con un guión y las acotaciones se colocan entre guiones también y, cuando hay estas acotaciones, cualquier punto o coma que separe el texto se ha de colocar después del guión que cierra dicha acotación. Dicho así creo que suena un poco lioso, pero vamos, se colocan como aparece en la imagen [image: :)] .

    5. Diálogo indirecto

    Menos usado que los anteriores, el diálogo indirecto es aquel en el que el propio narrador introduce en el mismo párrafo lo que dicen los personajes. Esta forma es difícil de escribir, especialmente si hay muchos diálogos, y se corre el riesgo de abusar demasiado de la conjunción “que”. Como ejemplo, un fragmento de El beso de la mujer araña, de Manuel Puig. Pero, si se usa bien, da mucho juego y crea efectos interesantes: 

    
      [image: ]
    

    6. Diálogo libre

    No usa comillas, ni guiones, ni se cambia de línea con cada intervención. El diálogo se introduce de forma natural dentro del párrafo, en medio de la narración: 

    
      [image: ]
    

    Y hasta aquí los principales tipos de diálogo. Obviamente, no son los únicos y pueden hacerse miles de combinaciones a partir de estos seis, así como nuevas formas. Lo importante es que el texto fluya y que el lector sepa quién está hablando en cada momento. A partir de ahí, depende del ingenio y la pericia del que escribe. 

    A mí, personalmente, me gusta más usar el formato tradicional español y, en ocasiones (cuando es un texto con poco diálogo) el libre o el indirecto. ¿Y vosotros, con cuál os sentís más cómodos?

    ———————————————————————————————————————-

    Entradas relacionadas  | El narrador en los diálogos

    Permalink: http://www.literautas.com/es/blog/post-1936/dando-forma-a-los-dialogos/
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    Las doce reglas de Roberto Bolaño sobre el arte de escribir cuentos

    Estás aquí: Blog > Palabra de escritor > Las doce reglas de Roberto Bolaño sobre el arte de escribir cuentos

    El gran escritor chileno Alberto Roberto Bolaño, autor de novelas como Los detectives salvajes o Nocturno de Chile, nos dejó también escrito un dodecálogo sobre la escritura. Como pasa siempre con estas listas de consejos para escritores, se puede estar de acuerdo con algunos puntos y con otros no, pero siempre son instructivos, especialmente viniendo de quién vienen.

    
      
        [image: ]
      
    

    Además, en este caso, el dodecálogo de Bolaño está cargado de humor y de recomendaciones de lecturas imprescindibles para todos los que queremos explorar un poco más el arte de la escritura de cuentos:

    Regla número 1

    Nunca abordes los cuentos de uno en uno. Honestamente, uno puede estar escribiendo el mismo cuento hasta el día de su muerte. 

    Regla número 2

    Lo mejor es escribir los cuentos de tres en tres, o de cinco en cinco. Si te ves con energía suficiente, escríbelos de nueve en nueve o de quince en quince. 

    Regla número 2

    La tentación de escribirlos de dos en dos es tan peligrosa como dedicarse a escribirlos de uno en uno, pero lleva en su interior el mismo juego sucio y pegajoso de los espejos amantes. 

    Regla número 4

    Hay que leer a Quiroga, hay que leer a Felisberto Hernández y hay que leer a Borges. Hay que leer a Rulfo, a Monterroso, a García Márquez. Un cuentista que tenga un poco de aprecio por su obra no leerá jamás a Cela ni a Umbral. Sí que leerá a Cortázar y a Bioy Casares, pero en modo alguno a Cela y a Umbral.

    Regla número 5

    Lo repito una vez más por si no ha quedado claro: a Cela y a Umbral, ni en pintura.

    Regla número 6

    Un cuentista debe ser valiente. Es triste reconocerlo, pero es así.

    Regla número 7

    Los cuentistas suelen jactarse de haber leído a Petrus Borel. De hecho, es notorio que muchos cuentistas intentan imitar a Petrus Borel. Gran error: ¡Deberían imitar a Petrus Borel en el vestir! ¡Pero la verdad es que de Petrus Borel apenas saben nada! ¡Ni de Gautier, ni de Nerval!

    Regla número 8

    Bueno: lleguemos a un acuerdo. Lean a Petrus Borel, vístanse como Petrus Borel, pero lean también a Jules Renard y a Marcel Schwob, sobre todo lean a Marcel Schwob y de éste pasen a Alfonso Reyes y de ahí a Borges. 

    Regla número 9

    La verdad es que con Edgar Allan Poe todos tendríamos de sobra.

    Regla número 10

    Piensen en la regla número nueve. Uno debe pensar en la nueve. De ser posible: de rodillas. 

    Regla número 11

    Libros y autores altamente recomendables: De lo sublime, del Seudo Longino; los sonetos del desdichado y valiente Philip Sidney, cuya biografía escribió Lord Brooke; La antología de Spoon River, de Edgar Lee Masters; Suicidios ejemplares, de Enrique Vila-Matas.

    Regla número 11

    Lean estos libros y lean también a Chéjov y a Raymond Carver, uno de los dos es el mejor cuentista que ha dado este siglo.

    ¿Qué os parecen estas reglas de Bolaño? ¿Echáis en falta la recomendación de algún autor?



    Permalink: http://www.literautas.com/es/blog/post-2012/las-doce-reglas-de-roberto-bolano-sobre-el-arte-de-escribir-cuentos/
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    Cómo comentar los textos para el taller de escritura (1ª parte)

    Estás aquí: Blog > Técnicas de escritura > Cómo comentar los textos para el taller de escritura (1ª parte)

    [NOTA] Post actualizado: hemos publicado también una segunda y tercera parte de esta entrada para explicar con más detalle cómo se pueden analizar los distintos aspectos de un texto literario. Encontrarás los enlaces al final de este post.

    Una vez cerrada la fase de la entrega de textos para el taller de escritura Móntame una escena, empezamos con la segunda etapa: la del comentario de los textos de tres de nuestros compañeros. En esta entrada os voy a explicar cómo realizaremos estos comentarios.

    
      [image: ]
    

    Hay que tener en cuenta que el análisis que vamos a hacer en esta fase es muy útil para todos porque, al analizar y comentar los relatos, no sólo ayudamos a nuestros compañeros, también aprendemos y mejoramos nuestra propia escritura. Gracias a este sistema, con el tiempo aprenderemos también a analizar mejor nuestros propios textos. Si lo hacemos bien, con ganas e ilusión, todos ganamos. 

    Por eso debemos tomárnoslo en serio, leernos los textos de forma minuciosa, comentarlos con cariño (pensemos que son los textos de nuestros compañeros y todos estamos en esto para aprender y mejorar) y, sobre todo, de forma constructiva. Ahora bien, ¿cómo podemos hacerlo y qué aspectos debemos tener en cuenta para ello?

    Para realizar el análisis de los textos vamos a emplear un formulario que está basado en el que emplea Eric Rabkin, profesor de lengua y literatura inglesa en la Universidad de Michigan, para su curso “Fantasy and Science Fiction: The Human Mind, Our Modern World“. Él utiliza con sus alumnos un sistema parecido para la corrección de los trabajos y, ya que es un método que lleva usando tiempo y le funciona bien, qué caramba, copiemos de los que ya saben cómo hacerlo:

    Primera lectura

    Esto parece bastante obvio: para comentar un texto, primero hay que leérselo. Pero como todo, también tiene su ciencia. Mi recomendación es realizar primero una lectura normal, más rápida, como simples lectores. Se trata de una aproximación, de una lectura más intuitiva que analítica para adentrarnos en la historia.

    Segunda lectura

    A continuación, ya con lápiz y papel a mano para tomar notas sobre todo lo que consideremos pertinente, empezarían la segunda y tercera lectura (o más, si es necesario, aunque generalmente ya consiste más en volver sobre un fragmento específico que en una lectura completa), más minuciosa, reflexionando sobre los aspectos que tenemos que comentar y de los que os hablaré en los siguientes puntos.

    Apartado 1: La forma

    En el formulario que encontraréis junto a los textos para comentar, hay tres apartados diferentes. El primero de ellos corresponde a “la forma” del texto y sé que, dicho así, puede resultar apabullante. Pero no os preocupéis, no se trata de escribir una tesis. Basta con que anotéis aquello que destacaríais positivamente y lo que creáis que podría ser mejorado en el texto. 

    Tal vez alguno de vosotros piense que no puede realizar un análisis de ese tipo, pero sí que puede, todos podemos. Lo hacemos constantemente como lectores. Sabemos cuando algo nos gusta y cuando algo no nos gusta. En este ejercicio lo que vamos es a pensar en el por qué. [image: :)]

    Reflexionad sobre la sonoridad del texto, el ritmo, los diálogos, el lenguaje, el tono, las descripciones, los personajes… Os recomiendo para este análisis una lectura en voz alta. Fijaos en cómo suena, en cómo fluye el texto. 

    Al hacerlo, ¿notáis algún efecto extraño?¿Hay una repetición excesiva de las mismas palabras?¿Las frases tienen siempre la misma estructura y la lectura de los párrafos resulta monótona? O, por  el contrario, sentís que se emplean las palabras adecuadas para expresar la historia. ¿Las metáforas os parecen tópicas o realmente sirven de apoyo a la historia? Las descripciones, ¿son excesivas o necesarias?¿Os parece que están bien introducidas? Los diálogos, ¿son naturales? ¿Cada personaje habla con su propia voz? 

    Cualquier cosa que llame vuestra atención en la forma en la que está escrita el texto, tiene cabida en este apartado. RECUERDA: destaca lo que te parece mejor escrito y lo que crees que podría mejorarse y por qué (siempre críticas constructivas).

    Apartado 2: El contenido

    En el segundo apartado del comentario consiste en valorar la historia en sí misma, lo que cuenta, lo que has entendido y lo que te ha hecho sentir, lo que te ha aportado, lo que piensas de sus personajes (la evolución, la caracterización, sus reacciones, su participación en la historia…), lo que opinas de la trama…

    Al igual que en el apartado anterior, en este también tendrás que destacar el aspecto que más te ha gustado y el que crees que se podría mejorar (y por qué).

    Apartado 3: Comentario personal

    El último apartado del comentario es personal y puede servir para añadir una nota, una idea, un apunte, una sugerencia. Podría darse el caso de que te guste la historia pero te parezca que tiene más cabida en un tono cómico, o desde el punto de vista de un narrador en primera persona, o incluso que tenga un final distinto… También puedes compartir una emoción que te ha hecho sentir o explicarle a tu compañero una anécdota relacionada con su historia que te hayas quedado con ganas de decirle ¡Lo que te apetezca! Es un comentario personal y LIBRE. [image: :)]

    Y hasta aquí el comentario a rellenar. Yo creo que no es excesivamente complicado pero podemos aprovecharlo bastante para mejorar nuestros textos. ¿Qué os parece a vosotros?

    Entradas relacionadas:

    
      Cómo comentar los textos para el taller de escritura (2ª parte)
    

    
      Cómo comentar los textos para el taller de escritura (3ª parte)
    

    Permalink: http://www.literautas.com/es/blog/post-2075/como-comentar-los-textos-para-el-taller-de-escritura/
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    Para qué sirven los diálogos

    A principios de este mes publiqué una entrada sobre las diferentes formas que pueden adoptar los diálogos. La próxima semana publicaré otra entrada sobre los diálogos para hablaros de las claves para escribir diálogos efectivos. Pero eso será después. Ahora vamos con la segunda parte del tema para hablar de lo que aportan los diálogos a nuestras historias.

    
      [image: ]
    

    Para ilustrar mejor el tema, os pondré antes un ejemplo de diálogo extraído del libro La guía del autoestopista galáctico, de Douglas Adams. Podría haber elegido cualquier otro. Hay muchos ejemplos de grandes diálogos entre los maestros de la escritura, pero me he decantado por este de Adams porque sus diálogos son dinámicos, están vivos, y resultan muy divertidos. He cogido, eso sí, un fragmento del inicio para no chafaros la historia a los que no la conozcáis todavía:

    -Lamentablemente, me he quedado en la tierra por mucho más tiempo del que pretendía -dijo Ford-. Fui por una semana y me quedé quince años.

-Pero, ¿cómo fuiste a parar allí?

-Fácil, me llevó un pesado.

-¿Un pesado?

-Sí.

-¿Y qué es…?

-¿Un pesado? Los pesados suelen ser niños ricos sin nada que hacer. Van por ahí, buscando planetas que aún no hayan hecho contacto interestelar y les anuncian su llegada.

-¿Les anuncian su llegada? -Arthur empezó a sospechar que Ford disfrutaba haciéndole la vida imposible.

-Sí -contestó Ford-, les anuncian su llegada-. Buscan un lugar aislado donde no haya mucha gente, aterrizan junto a algún pobrecillo inocente a quien nadie va a creer jamás, y luego se pavonean delante de él llevando unas estúpidas antenas en la cabeza y haciendo ¡bip!, ¡bip!, ¡bip! Realmente es algo muy infantil.

Ford se tumbó de espaldas en el colchón con las manos en la nuca y aspecto de estar enojosamente contento consigo mismo.

-Ford -insistió Arthur-, no sé si te parecerá una pregunta tonta, pero ¿qué hago yo aquí?

-Ya lo sabes -respondió Ford-. Te he rescatado de la Tierra.

-¿Y qué le ha pasado a la Tierra?

-Pues que la han demolido.

-La han demolido -repitió monótonamente Arthur.

-Sí. Simplemente se ha evaporado en el espacio.

-Oye -le comentó Arthur-, estoy un poco preocupado por eso.

Ford frunció el ceño sin mirarle y pareció pensarlo.

-Sí, lo entiendo -dijo al fin.

-¡Que lo entiendes! -gritó Arthur-. ¡Que lo entiendes!

Ford se puso en pie de un salto.

-¡Mira el libro! -susurró con urgencia.

-¿Cómo?

-No se asuste. (para los que no lo habéis leído, ésta voz en cursiva es la del libro, lo que se conoce en la historia como la guía del autoestopista galáctico)

    -¡No estoy asustado!

-Sí, lo estás.

-Muy bien, estoy asustado, ¿qué otra cosa puedo hacer?

-Nada más que venir conmigo y pasarlo bien. La Galaxia es un sitio muy divertido. Necesitarás este pez en la oreja.

    Ahora sí, a partir del ejemplo, veamos algunas de las funciones que tiene el diálogo dentro de un texto:

    Hace avanzar la historia

    Una de las principales características del diálogo es que mueve hacia delante la historia de una manera más directa que un narrador.

    En el caso del ejemplo, Ford y Arthur acaban de escapar por los pelos de la demolición de la Tierra y el diálogo nos pone en situación, empujando la trama hasta la siguiente escena. Además, la urgencia de Ford, que no mira directamente a Arthur, que cambia el tono de voz de repente y se levanta de un salto, nos hace intuir que algo más ocurre o está a punto de ocurrir. 

    Hace evolucionar a los personajes

    Los personajes también pueden evolucionar a lo largo de un diálogo. De hecho, en todo buen diálogo, al menos uno de los personajes debería sufrir algún cambio de estado.

    En el ejemplo, Arthur comienza intrigado, interrogando a Ford sobre su pasado. En seguida recuerda lo que ha ocurrido unos minutos antes y vuelve al estado de shock, avanzando hacia el pánico. Se enfada y, finalmente, reconoce que está asustado. Termina el diálogo con cierta resignación. Como véis, son un montón de estados de ánimo distintos que perderían fuerza si los contase un narrador.

    Aporta ritmo, dinamismo

    Los diálogos hacen que el ritmo de la historia fluya de forma más rápida, más dinámica. Siempre será más denso leer un párrafo entero del narrador explicando paso a paso lo que un diálogo puede contar en pocas líneas.

    Está claro que el texto del ejemplo sería muy distinto si un narrador nos explicase cómo Ford recuerda al tipo con el que llegó a la Tierra quince años antes y cómo Arthur, asustado, se da cuenta de que su planeta acaba de desaparecer.

    Muestra y da vida

    Los diálogos no nos cuentan lo que ocurre, sino que nos lo muestran, dibujan la escena de una forma más vívida y llenan de vida a los personajes. Un buen diálogo nos atrapa rápidamente porque carece de los juicios de valor y las explicaciones del narrador. El diálogo nos permite asistir de primera mano, ser testigos directos de lo que ocurre y así podemos sacar nuestras propias conclusiones.

    Caracteriza a los personajes

    Los diálogos son uno de los métodos que sirven para caracterizar a los personajes y las relaciones entre ellos. Lo que dicen, cómo lo dicen, el tono en el que hablan y se responden, nos aportan un montón de datos.

    En el ejemplo de Douglas Adams, gracias al diálogo sabemos que Ford, además de no ser terrestre de origen, es un tipo tranquilo y optimista, con un carácter muy distinto al de Arthur, un humano neurótico que se siente perdido tras la desaparición de su planeta. Pero también podemos deducir, por la forma en la que hablan, que existe cierta confianza entre ellos.

    Aporta información

    Los diálogos ofrecen información que el lector intuye, muchas veces de forma inconsciente, como la relación entre los personajes, sus personalidades, sus estados de ánimo… Pero también aportan datos específicos sobre la trama. Eso sí, toda la información que se suministra en el diálogo debe estar justificada.

    En el ejemplo, Ford le explica a Arthur cómo llegó a la Tierra y qué son los pesados tras un breve interrogatorio. No tendría sentido que Ford se lanzase a explicarlo sin más o que le contase de forma detallada cosas que Arthur ya conociese. Sólo insiste en el tema de la demolición de la Tierra porque Arthur, en el estado de shock en el que se encuentra, necesita oírlo de nuevo hasta ser capaz de asimilarlo.

    
      Y hasta aquí las principales funciones del diálogo en una historia. ¿Qué os parece?¿Alguna otra cosa para la que os guste usarlos?
    

    Otras entradas sobre los diálogos:

    Entradas relacionadas | El narrador en los diálogos

    Entradas relacionadas | Dando forma a los diálogos

    Permalink: http://www.literautas.com/es/blog/post-2083/para-que-sirven-los-dialogos/
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    10 claves para escribir diálogos efectivos

    Después de las entradas sobre las diferentes formas de diálogo y las funciones que tienen en la historia, por fin la tercera entrega de este tema para hablar de las claves para escribir un buen diálogo.

    
      [image: ]
    

    Si escuchamos una conversación real e intentamos llevarla al papel, en seguida nos damos cuenta de que ese diálogo no funciona a nivel narrativo. Las conversaciones reales están llenas de interrupciones, frases sin terminar e incoherencias. La clave está en mantener esa verosimilitud de una conversación real, aunque sin tantos tropiezos. Pero, ¿cómo lo hacemos?

    1. Conoce a tu personaje

    Es fundamental para ponerle voz a un personaje saber todo lo posible sobre él. Su personalidad, procedencia, edad, educación, profesión, época en la que vive… Son datos que nos darán las pistas necesarias para entender cómo ha de hablar.

    Eso sí, ojo con los dialectos o defectos en la dicción de los personajes, porque puede cansar al lector encontrarse páginas llenas de frases mal escritas o difíciles de descifrar.

    2. Interpreta su papel

    Cuando tengas que dialogar, intenta ponerte en la piel de los personajes, interpretar su actuación. Hazlo en voz alta, no te cortes (ése es el motivo por el que, desde hace años, sólo puedo escribir en la intimidad [image: :P] ).

    Si te conviertes en el actor de tus propias obras y las interpretas mientras escribes, no sólo te resultará más sencillo crear diálogos que funcionan, sino que incluso descubrirás los gestos y las acciones que el diálogo te está pidiendo.

    3. Dinamismo

    Utiliza, en general, frases cortas, omite los verbos en algún caso, sé conciso, dinámico, no pierdas el ritmo y el diálogo fluirá mejor. Esto no quiere decir que no puedas añadir intervenciones de diálogo más largas o complejas, pero mejor que no sea la tónica habitual.

    Tomemos como ejemplo un fragmento del diálogo que os puse en el post anterior sobre los diálogos.

    
      -No se asuste.

-¡No estoy asustado!

-Sí, lo estás.

-Muy bien, estoy asustado, ¿qué otra cosa puedo hacer?

-Nada más que venir conmigo y pasarlo bien. La Galaxia es un sitio muy divertido. Necesitarás este pez en la oreja.
    

    4. No expliques, avanza

    No uses los diálogos para explicar lo que debería haberse entendido con la acción. El malo que expone su plan diabólico al héroe punto por punto sólo funciona en las parodias. Si tienes que explicar toda la historia a un lector al final para que se entienda, puede que tengas que revisarlo.

    Tampoco uses el diálogo para decir cosas que todos los personajes del diálogo ya conocen o que nadie ha preguntado. Plantéate siempre si la frase que se pronuncia en cada diálogo tiene sentido, si alguien podría realmente pronunciarla.

    Como ejemplo, tomando un fragmento del diálogo de Douglas Adams, está claro que no es lo mismo esto:

    
      -Lamentablemente, me he quedado en la tierra por mucho más tiempo del que pretendía -dijo Ford-. Fui por una semana y me quedé quince años. Hasta allí me llevó un pesado, uno de esos niños ricos sin nada que hacer y que van por ahí, buscando planetas que aún no hayan hecho contacto interestelar para anunciarles su llegada. Primero buscan un lugar aislado donde no haya mucha gente, aterrizan junto a algún pobrecillo inocente a quien nadie va a creer jamás, y luego se pavonean delante de él llevando unas estúpidas antenas en la cabeza y haciendo ¡bip!, ¡bip!, ¡bip! Realmente es algo muy infantil.
    

    Que esto otro:

    
      -Lamentablemente, me he quedado en la tierra por mucho más tiempo del que pretendía -dijo Ford-. Fui por una semana y me quedé quince años.

-Pero, ¿cómo fuiste a parar allí?

-Fácil, me llevó un pesado.

-¿Un pesado?

-Sí.

-¿Y qué es…?

-¿Un pesado? Los pesados suelen ser niños ricos sin nada que hacer. Van por ahí, buscando planetas que aún no hayan hecho contacto interestelar y les anuncian su llegada.

-¿Les anuncian su llegada? -Arthur empezó a sospechar que Ford disfrutaba haciéndole la vida imposible.

-Sí -contestó Ford-, les anuncian su llegada-. Buscan un lugar aislado donde no haya mucha gente, aterrizan junto a algún pobrecillo inocente a quien nadie va a creer jamás, y luego se pavonean delante de él llevando unas estúpidas antenas en la cabeza y haciendo ¡bip!, ¡bip!, ¡bip! Realmente es algo muy infantil.
    

    5. Interrumpe de vez en cuando

    También tomando como ejemplo el diálogo anterior, una buena forma de hacer verosímil el diálogo y darle ritmo es a través de las interrupciones. Añade cortes, preguntas y comentarios para hacer la conversación más fluida.

    6. Enfádalos, hazlos dudar

    Los personajes tienen que vivir a través del diálogo, mostrar sus estados de ánimo, cambiar de opinión, estar alegres, dudar, enfadarse o mosquearse. De nuevo, interpreta y fíjate en cómo ha de decirlo, en cómo se siente el personaje cuando pronuncia esa frase. Así descubrirás qué palabras debe emplear y cómo las dirá.

    7. Haz que importe

    Como cualquier otro elemento de la narrativa, cuando hay un diálogo debería ser porque es la mejor forma de contar ese fragmento, porque tiene que haberlo. Así que, si escribes un diálogo, intenta que sea por algo, porque haga evolucionar la historia, porque al menos uno de los personajes cambie de estado de ánimo, porque pasarán cosas mientras hablan.

    En el diálogo de Douglas Adams del ejemplo del post anterior, Arthur pasa por distintos estados de ánimo. Primero está en shock, no acaba de asimilar que la Tierra haya desaparecido. Se enfada luego, se asusta y, finalmente, se resigna.

    8. Rómpelo con acción

    No olvides que, mientras hablamos, no solemos estarnos quietos. Mientras hablamos, también pasan cosas y detener en ocasiones el diálogo para explicar lo que ocurre también aporta realismo a la escena, además de que nos ayuda a hacerla avanzar.

    9. No te pases con los “dijo”

    Este tipo de acotaciones han de hacerse notar lo menos posible. Sobre este punto escribí hace tiempo un post llamado el narrador en los diálogos, donde explico más detalladamente cómo usar las acotaciones mientras hablan los personajes.

    10. Lee

    Como en todas las técnicas narrativas, la mejor forma de aprender es escribiendo y leyendo. Fijarse en como lo hacen los maestros es fundamental para mejorar nuestra escritura. 

    Cuando leas una novela o un relato y encuentres un diálogo que funcione bien, subráyalo, fotocópialo, anótalo o márcalo de alguna manera. Luego vuelve sobre él y desmenúzalo hasta que entiendas su mecanismo. Pocas cosas te ayudarán más que ésta.

    
      ¿Qué os parece? ¿Añadiríais alguna otra clave? ¿Cuáles son vuestros trucos o sistemas para crear diálogos?
    

    Otras entradas sobre los diálogos:

    Entradas relacionadas | El narrador en los diálogos

    Entradas relacionadas | Dando forma a los diálogos

    Entradas relacionadas | Para qué sirven los diálogos
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    Palabra de escritor: Umberto Eco

    Revisando antiguas notas y apuntes, me he encontrado con una serie de fragmentos extraídos de una vieja revista de Escribir y Publicar en los que Umberto Eco reflexiona sobre la escritura, en concreto, sobre su propia preparación para escribir El nombre de la rosa.

    
      
        [image: ]
      
    

    Quiero compartir alguno de estos fragmentos con vosotros porque me parece que, además de demostrar lo muy en serio que se toma este hombre su trabajo, nos puede dar ciertas claves a la hora de configurar el mundo de nuestras historias:

    
      
        Para contar una historia, lo primero que hace falta es construirse un mundo lo más amueblado posible, hasta los últimos detalles. El primer año de trabajo de “El nombre de la rosa” lo dediqué a la construcción del mundo. Extensos registros de todos los libros y fichas censales de muchos personajes, muchos de ellos excluidos luego de la historia. Porque también tenía que saber quiénes eran los monjes que no aparecen en el libro: no era necesario que el lector los conociese, pero yo debía conocerlos.
      
    

    
      
        De allí las extensas investigaciones arquitectónicas, con fotos y planos de la enciclopedia de la arquitectura, para determinar la planta de la abadía, las distancias, hasta la cantidad de peldaños que hay en una escalera de caracol. En cierta ocasión, Marco Ferreri me dijo que mis diálogos son cinematográficos porque duran el tiempo justo. No podía ser de otro modo, porque, cuando dos de mis personajes hablaban mientras iban del refectorio al claustro, yo escribía mirando el plano y, cuando llegaban, dejaban de hablar.
      
    

    
      
        Para poder inventar libremente hay que ponerse límites. En poesía los límites pueden proceder del pie, del verso, de la rima, de lo que los contemporáneos han llamado respirar con el oído… En narrativa los límites proceden del mundo subyacente. Y esto no tiene nada que ver con el realismo, aunque explique también el realismo. Puede construirse un mundo totalmente irreal, donde los asnos vuelen y las princesas resuciten con un beso: pero ese mundo puramente posible e irreal debe existir según unas estructuras previamente definidas, hay que saber si es un mundo en el que una princesa puede resucitar sólo con el beso de un príncipe o también con el de una hechicera, o si el beso de una princesa sólo vuelve a transformar en príncipes a los sapos o, por ejemplo, también a los armadillos.
      
    

    Sabias palabras, ¿no os parece? Personalmente, me llama la atención el tema de revisar un plano para crear un diálogo entre dos personajes recorriendo un claustro. Parece algo obvio y, sin embargo, cuantas veces escribimos un diálogo o una acción sin tener en cuenta el tiempo real que debe llevar. Son pequeños detalles, pero marcan una gran diferencia.
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    10 cuadernos inspiradores para mentes creativas

    Como ya he comentado en alguna otra entrada, me chiflan los cuadernos. Pequeños, grandes, de anillas, de tapa dura, sin pauta, cuadriculados… ¡Todos! En muchos, resulta un auténtico placer escribir y, no importa cuántos tenga, siempre encuentro alguna utilidad para cada cuaderno.

    
      [image: ]
    

    Y de eso quería hablaros hoy: de las distintas funciones que se le pueden dar a un cuaderno, además de la escritura en sí misma, y a los que podemos recurrir siempre que estemos ávidos de ideas o inspiración.

    Hoy en día, muchos de estos cuadernos se pueden llevar también de forma virtual, aunque a veces es más aconsejable la versión física porque el contacto directo con el papel y la plasticidad del propio cuaderno pueden servir también como parte de la llamada a las musas.

    Pero bueno, al margen del debate físico-virtual que cada quien prefiera, vayamos a lo importante y veamos esa lista de cuadernos:

    1. Cuaderno de ideas

    Cae bastante de cajón, pero el primero de todos los cuadernos que ha de llevar un escritor es el cuaderno para apuntar las ideas. Lo más aconsejable para este diario es que sea pequeño y manejable, de manera que podamos llevarlo siempre encima (yo lo llevo en el bolso y por las noches lo pongo en la mesilla). Nunca se sabe dónde nos puede sacudir esa fantástica idea y ya sabemos lo que pasa si no se apunta de inmediato.

    2. Cuaderno de lecturas

    Otro cuaderno que tengo en un cajón de la mesilla de noche es mi diario de lecturas, que me sirve para llevar un registro de los libros que voy leyendo. Hay muchas formas de hacerlo y muchos apartados que se pueden incluir en él: un resumen de la historia, estilo, tono, narrador, personajes… También pueden añadirse dibujos, fotos, recortes de periódicos, imágenes o cualquier otra cosa que se quiera.

    Mi cuaderno de lecturas es más sencillito: a mí me gusta anotar el título y el autor, las fechas en las que comienzo y termino de leerlos, la nota que le doy y la frase con la que comienza cada libro (esto debido a mi afán de coleccionar principios de libros, como sabéis por la sección de Érase una vez)

    3. Diario de sueños

    Éste es el típico cuaderno en el que por la mañana o de madrugada apuntamos lo que hemos soñado para que luego no se nos olvide. Con el tiempo, se pueden sacar muy buenas ideas de un cuaderno así, por no hablar de lo divertido que resulta releer las locuras que hemos vivido en sueños.

    4. Cuaderno de citas

    Además de los inicios de libros, otra cosa que me gusta coleccionar son citas. Y no me refiero a las citas de quedar con chicos en plan peli americana, no me malinterpretéis. [image: :P]  Me refiero a frases de autores y libros que me gusta.

    En mi mesilla de noche (sí, supongo que ya os habréis dado cuenta de que mi mesilla de noche está llena de cuadernos) tengo una libretita muy pequeñita, de esas de moleskine que imitan a un libro, donde voy anotando cualquier frase que me llame la atención en libros, revistas, entrevistas, artículos etc. Perderse luego por entre las páginas de ese cuaderno es algo genial, y muy inspirador.

    5. Cuaderno de recortes

    Hoy en día, este tipo de cuaderno se puede llevar también de forma digital a través de sitios como Pinterest o Evernote. Son herramientas fantásticas y recomiendo usarlas para poder guardar imágenes o noticias que nos encontramos mientras navegamos y que puedan estimular nuestra imaginación y nuestras historias en el futuro. Pero también recomiendo llevar un cuaderno de recortes físico.

    Hay algo especial en un cuaderno de recortes, una mezcla de color, formas, contrastes y olores. Sí, olores también, porque los recortes de periódicos o de revistas huelen distinto con el paso del tiempo. E ir recortando y pegando en un cuaderno esas noticias e imágenes que nos llaman la atención también es útil para encontrar ideas.

    6. Diario de a bordo

    Este cuaderno sería el diario propiamente dicho, el de vivencias y emociones. Pero no tiene por qué ser el típico “Querido diario” que escribimos de niños, sino que podemos considerarlo de otra forma: como un cuaderno de bitácora de nuestra escritura.

    Me explico: se trata de ir tomando nota de lo que hemos hecho cada día o cada semana, si hemos escrito todos los días, cuánto hemos avanzado con el borrador de la novela, etc. Pero, sobre todo, es importante apuntar las emociones que hemos sentido al realizar (o no realizar) estas cosas. Con el tiempo, puede sernos de ayuda darnos cuenta de que siempre pasamos las mismas fases al enfrentarnos a una tarea creativa. Y ya sabéis que conocerse a uno mismo es clave para mejorar. [image: :)]

    7. Cuaderno de personajes

    Para éste cuaderno pueden servir de ayuda las fichas de personaje y la colección de personajes de Literautas. Se trata de ir guardando todos juntos aquellos personajes que nos sugieran algo. Cuando necesitemos ideas, podemos recurrir a ellos y ver si nos inspiran alguna historia.

    8. Cuaderno de apuntes

    Como en cualquier otra materia, para escribir hay que leer mucho, y no sólo ficción. También se puede leer teoría y guardar apuntes sobre cómo escribir diálogos, descripciones, qué es un asíndeton y todas esas cosas que tanto nos gustan a los que escribimos. Ya sabéis. [image: ;)]

    9. Cuadernos específicos para cada historia

    Cuando estamos escribiendo una historia, ya lo hagamos en el ordenador o en otro cuaderno, sí conviene tener en una libreta aparte todos los datos previos sobre la historia para poder consultarlas en cualquier momento en el que nos surja una duda: documentación, notas, estructura, fichas de personaje, datos…

    10. Cuaderno de escritura automática

    No es lo mismo que una libreta donde escribir relatos. Se trata de un cuaderno donde, cada día, de forma automática a modo de liberación del subconsciente, se han de escribir unas cien o doscientas palabras. Para hacerlo, podéis recurrir al clásico truco de escoger cinco palabras aleatorias (por poner un ejemplo: crimen, templo, guerra, deseo, estatua) y empezar a escribir lo primero que se venga a la mente empleando dichas palabras. Sin pensar. Sólo escribir. Que fluya.

    Aconsejo para llevar este cuaderno seguir un ritual concreto y realizarlo siempre a la misma hora. Además, puede acompañarse de un capricho, como una chocolatina, una ensalada de frutas. Algo que haga ese momento del día aún más especial. Os aseguro que, de esta forma, no sólo se estimula la imaginación, sino que también se desahogan tensiones y se libera estrés. Vamos, la mejor medicina para levantar el ánimo. ^^

    Bueno, y estos son todos los cuadernos que llevo o he llevado en algún momento. Unos cuantos, lo sé, pero a mí todos me han sido de ayuda.

    ¿Y a vosotros, qué os parecen? ¿Los encontráis útiles? ¿Usáis algún cuaderno más para estimular vuestra creatividad?
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    Cómo comentar los textos para el taller de escritura (2ª parte)

    Estás aquí: Blog > Técnicas de escritura > Cómo comentar los textos para el taller de escritura (2ª parte)

    A raíz de la fase de los comentarios de los textos del taller de escritura, varios de vosotros me habéis pedido ayuda y ejemplos de comentarios para ver cómo enfocar mejor vuestros análisis, qué aspectos tratar, etc.

    
      [image: cómo analizar un texto literario]
    

    Por eso he pensado en preparar este pequeño tutorial desgranando un poco los principales aspectos que podemos tener en cuenta a la hora de analizar un texto. Y no os preocupéis, aunque aquí los trate de forma más general (tened en cuenta que son aspectos bastante complejos como para desglosarlos completamente en una sola entrada), en posteriores entradas los analizaré con más detalle uno a uno (e iré añadiendo los enlaces a dichas entradas donde corresponda ^^).

    Espero que tanto esta entrada como las siguientes os ayuden a la hora de realizar vuestros comentarios del taller. De todas formas, no os agobiéis demasiado. Esto es una carrera de fondo en la que hay que trabajar despacito y con buena letra. [image: ;)]

    Lo más importante es ponerle cariño, tener en cuenta que el texto que vais a comentar lo ha escrito una persona que, al igual que cada uno de nosotros, está intentando hacerlo lo mejor que puede; y entender que, a medida que vamos analizando textos y recibiendo comentarios sobre lo que nosotros mismos escribimos, iremos aprendiendo cosas nuevas y resultará cada vez más fácil (analizar y escribir).

    Bueno, y ya no me enrollo más. Voy al grano que sé que esto es lo que os interesa:

    Mostrar vs. contar

    Aquí tenemos uno de los ABC de la escritura, que se puede resumir en la genial frase de Chéjov: “No me digas que la luna brilla, muéstrame el brillo de la luz sobre cristales rotos”. Bastante sencillo de ver desde fuera, aunque no de realizar como escritores, ¿verdad?

    ¿Cómo sabemos cuándo un texto nos está contando en lugar de mostrando?

    Cuando nos encontramos con demasiadas expresiones como “María se enfadó mucho con él, sentía mucha rabia” en lugar de “María le lanzó una mirada llena de rabia y salió dando un portazo”, o “La casa abandonada nos daba mucho miedo” en vez de “La casa parecía haber sido abandonada tiempo atrás y nos la encontramos vacía, a oscuras, envuelta en un silencio demasiado profundo en medio del cual no podíamos evitar la sensación de que alguien nos estaba observando” por poner un par de ejemplos.

    Síntesis

    Si la capacidad de resumir, de ir al grano, es un rasgo a destacar en cualquier escritor, cuando se trata de textos tan breves como el de nuestro taller, ya ni os cuento… En un relato corto de este tipo no hay lugar para las florituras o las disertaciones. Lo accesorio mejor que se quede fuera.

    Así que, realmente, tras leerlo un par de veces, ¿notas que le sobran cosas? ¿Crees que esa descripción o ese recuerdo del personaje son realmente necesarios para contar la historia? O, por el contrario, ¿todos los datos son necesarios, tanto para la trama como para la atmósfera?

    Para resumir, de nuevo mentando a Chéjov: “Si al comienzo de un relato se ha dicho que hay un clavo en la pared, ese clavo debe servir al final para que se cuelgue el protagonista”

    Atmósfera

    La atmósfera que se respira en un relato, su ambientación, se consigue a través de muchos elementos. Las descripciones, las sensaciones, el lenguaje apropiado, el tono… Cuándo lees el texto, ¿sientes que se ha recreado una atmósfera y, sobre todo, que se trata de la atmósfera adecuada para lo que se está contando? No sirve de nada crear una atmósfera de terror si lo que nos está contando se supone que tiene que enternecernos, ¿verdad?

    Voy a poneros un ejemplo, un fragmento extraído de Pedro Páramo, de Juan Rulfo. Como veréis, todos los elementos del texto, la descripción, el diálogo, cada palabra, van recreando una atmósfera que nos envuelve, nos atrapa y nos empuja directamente hacia el momento culminante de los golpes:

    
      “Faltaba mucho para el amanecer. El cielo estaba lleno de estrellas, gordas, hinchadas de tanta noche. La luna había salido un rato y luego se había ido. Era una de esas lunas tristes que nadie mira,a las que nadie hace caso. Estuvo un rato allí desfigurada, sin dar ninguna luz, y después fue a esconderse detrás de los cerros.
    

    Lejos, perdido en la oscuridad, se oía el bramido de los toros.

    -Esos animales nunca duermen -dijo Damiana Cisneros-. Nunca duermen. Son como el diablo, que siempre anda buscando almas para llevárselas al Infierno

    Se dio la vuelta en la cama, acercando la cara a la pared. Entonces oyó los golpes”.

    Género, tono y lenguaje

    Al igual que el punto anterior, el tono y el género de un texto tienen que ser coherentes con la historia. Creo que está claro que no emplearemos ni el mismo tono, ni el mismo lenguaje para una historia de terror que para una aventura para niños, ¿verdad?

    El ritmo y la construcción de las frases

    Cuando todas las frases de un relato tienen una cadencia similar, puede afectar al ritmo y convertirse en algo monótono, como el sonido de un tambor. A no ser que busquemos dicho efecto por un motivo intrínseco de la historia, la longitud de las frases y su construcción deben variar de vez en cuando. Fijaos en el ejemplo de Rulfo de hace unas líneas. Analizad su sintaxis y veréis cómo no todas las frases son iguales. Se trata de lograr, sin que esto afecte al ritmo, que la lectura no se haga pesada. Que fluya.

    El ritmo y la acción

    El ritmo, además de en la forma de las frases y los párrafos, también se puede medir a través de la acción. Qué ocurre en la historia, su cadencia o velocidad, los diálogos (que aceleran el ritmo), las descripciones y los recuerdos (que lo frenan)… todo ello va definiendo el ritmo del texto.

    ¿Cuál es el ritmo correcto para un relato? Eso depende un poco de lo que se quiera transmitir y cómo, pero también debe ser coherente con la historia e intentar ser constante a no ser que exista una justificación para cambiarlo.

    Sonoridad

    La sonoridad de un texto se detecta sobre todo al leerlo en voz alta. Es esa sensación en el oído de que las palabras fluyen, como si cada una de ellas estuviese en su sitio y, si la cambiásemos por algún sinónimo, seguramente no funcionaría del mismo modo.

    Como ejemplo, un fragmento del libro La Reina del Sur, de Pérez Reverte, que me encanta precisamente por la musicalidad que destilan sus páginas. Probad a leerlo en voz alta y veréis cómo se nota:

    
      “Teresa Mendoza lejos de Sinaloa. Sola con ese de Soledad. Días iguales a otros hasta que dejan de serlo. Lo inesperado que se presenta de pronto, no con estruendo, ni con señales importantes que lo anuncien, sino deslizándose de forma imperceptible, mansa, del mismo modo que podría no llegar”.
    

    Claro que no todo el mundo va a escribir textos como éste, ni siquiera todos los fragmentos de dicho libro suenan así. Entonces, ¿cómo saber cuándo un texto no tiene una buena sonoridad? Cuando al leerlo sientas que las palabras se pelean entre ellas, te tropieza la dicción o te molesta en el oído. Y, por supuesto, cuando hay rimas molestas o demasiadas repeticiones (no buscadas) de las mismas palabras y sonidos.

    Bueno, y hasta aquí el post de hoy. Quedan un montón de puntos por ver, pero creo que para empezar y teniendo en cuenta que el tema es bastante denso, mejor paramos aquí. Pero no os preocupéis, mañana más con la publicación de la tercera parte de este mini-tutorial. ^^ 

    Entradas relacionadas:

    
      Cómo comentar los textos para el taller de escritura (1ª parte)
    

    
      Cómo comentar los textos para el taller de escritura (3ª parte)
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    Cómo comentar los textos para el taller de escritura (3ª parte)

    Estás aquí: Blog > Técnicas de escritura > Cómo comentar los textos para el taller de escritura (3ª parte)

    Tal y como os prometí en el post anterior, aquí os traigo el resto de aspectos a tener en cuenta a la hora de comentar y analizar un texto literario. Es un tema bastante denso, así que leedlo con calma y no os agobiéis. No es necesario tener en cuenta todos los aspectos de golpe. Como ya he comentado antes, esto es una carrera de fondo, así que poco a poco. [image: :)]

    
      [image: ]
    

    Punto de vista

    El punto de vista desde el que está contado el relato, la voz del narrador, es un aspecto fundamental a la hora de contar historias y es una decisión que afecta al resto de elementos. No se empleará el mismo lenguaje si se cuenta a través de un narrador omnisciente, que haciéndolo en primera persona desde el punto de vista de un niño, por ejemplo.

    Pero sobre este tema ya me explayé largo y tendido a través de una serie de seis publicaciones hablando de los distintos tipos de narradores. Os dejo aquí en enlace a la primera, al final de la cual encontraréis la lista completa de posts sobre el narrador: El narrador. La voz de la historia.

    Sobre cómo analizarlos en los textos que tenemos entre manos, os recomiendo reflexionar sobre si os parece el punto de vista adecuado para lo que se está contando o creéis que habría otra posibilidad más interesante, si el narrador está bien construido, si emplea el lenguaje adecuado y cosas por el estilo.

    Diálogos

    No es poco lo que se puede decir sobre los diálogos en un texto. Afortunadamente, este tema ya lo he tratado en el blog con más detalle en varias entradas anteriormente, de manera que mejor os remito al enlace en cuestión y así quedará mucho más claro: El diálogo

    Descripciones

    Aunque también merecería este punto unas cuantas entradas en particular, todavía no las he escrito, así que os hago un breve resumen de preguntas que os podéis hacer en las lecturas del texto:

    ¿Las descripciones que hay, son necesarias? Es decir, ¿de verdad aportan valor al texto y no son meros ornamentos? Recordemos que en relatos tan breves como los que tratamos aquí, cualquier elemento accesorio está de más.

    ¿Se trata de descripciones tópicas o planas? Describir a un personaje con rasgos comunes que podría tener cualquier otra persona, generalmente no sirve de mucho, a no ser que lo que se intente sea remarcar su mediocridad. Siempre será más interesante describir aquello que diferencia a nuestro personaje, al lugar o lo que sea que estemos describiendo, lo que lo hace único y diferenciable. Así se mostrará más claramente ante nuestros ojos.

    Además, en caso de que se describa a través de metáforas, ¿son éstas originales? Hoy en día, decir “sonrió y dejo ver unos dientes blancos como perlas” es caer en un cliché. Por cierto, si queréis leer a un autor capaz de manejar la metáfora como pocos, os recomiendo a Douglas Adams, autor de La guía del autoestopista galáctico (que ya he recomendado en alguna otra ocasión). Sus comparaciones son tremendamente originales, concretas y, sin embargo, acertadas.

    Estructura

    Ya sabéis, lo de siempre: presentación, nudo y desenlace. Estaréis cansados de oírlo y sí, no está de más pararse a pensar si el texto que leéis tiene estas tres partes.

    Pero más importante todavía es pensar si estas tres partes duran lo que tienen que durar y comienzan o terminan en el momento oportuno. Muchas veces realizamos introducciones innecesariamente largas cuando, arrancando el texto unas frases después, seguramente ganaría fuerza e intrigaría más al lector. Lo mismo ocurre con los desenlaces cuando nos pasamos de largo y acabamos aburriendo con explicaciones que no vienen al caso.

    Conflicto

    ¿Existe un conflicto en la historia? Es decir, ¿hay historia? Con esto no quiero decir que todos los relatos tengan que hablar de luchas y enfrentamientos, sino del conflicto en otro aspecto. Para entender un poco mejor el tema, podéis leer las dos entradas que publiqué hace un tiempo sobre el conflicto: 

    
      Sin conflicto no hay historia (1ª parte)
    

    
      Sin conclito no hay historia (2ª parte)
    

    Intriga

    Parece una tontería pero a veces una historia, por muchos motivos, no llega a engancharnos. Puede que nos parezca que carece de interés, pero seguramente se deba a una estructura errónea, a un mal desarrollo, a un enfoque o un punto de vista mejorable… Piensa, ¿te intriga lo que ocurre o no? ¿Por qué?

    Expectativas

    Incluso en casos de textos tan breves como los del taller, al empezar una historia generamos expectativas, abrimos tramas que deben ser cerradas. No quiero decir que no puedan escribirse historias con finales abiertos (de hecho, me encantan las historias con finales abiertos), pero si se abre alguna trama o se crea alguna expectativa, debe concluirse de alguna forma o el lector se sentirá decepcionado. 

    Personajes

    ¿Están bien construidos y caracterizados? ¿Tienen su propia voz? ¿Una función clara en la historia? ¿Están justificadas sus acciones, sus cambios? ¿Nos los presentan de forma clara?

    Hay tantísimas preguntas que podemos hacernos sobre los personajes. Aquí os dejo algunas entradas relacionadas con el tema de los personajes, por si queréis echarles un vistazo y tener algún material extra para reflexionar:

    
      Dime cómo te llamas y te diré cómo eres
    

    
      Cómo dar a conocer a nuestros personajes
    

    
      Decálogo para crear personajes protagonistas
    

    Otros aspectos

    Por supuesto, hay muchos otros aspectos que podéis encontrar en un texto, como posibles influencias de otros autores, errores (o aciertos) en la documentación, anacronismos, moralejas y símbolos bien tratados, moralinas en las que se nota la voz del autor y nos molestan…

    Así que, como es obvio, no puedo terminar la entrada diciendo que esto es todo porque no sería cierto. Esto no es todo en absoluto. Un relato puede ser analizado en muchísimos aspectos y, afortunadamente, cada lector (al igual que cada escritor y cada texto) es un mundo. Aunque creo que no está mal como comienzo. Seguro que habéis tardado más en leer esta entrada que en comentar los textos del taller. [image: :P]  Pero a partir de aquí, ya depende de vosotros, de vuestra opinión, vuestros gustos y vuestro propio bagaje.

    De hecho, seguro que, consciente o inconscientemente, hay otros factores que soléis tener en cuenta cuando leéis, analizáis o juzgáis algún texto literario. ¿Se os ocurre alguno ahora mismo?

    Entradas relacionadas:

    
      Cómo comentar los textos para el taller de escritura (1ª parte)
    

    
      Cómo comentar los textos para el taller de escritura (2ª parte)
    

    Permalink: http://www.literautas.com/es/blog/post-2528/como-comentar-los-textos-para-el-taller-de-escritura-3a-parte/
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    7 consejos de escritura de Stephen King

    Aprovechando que hoy se celebra Halloween y que hace unos días mencionábamos en los comentarios sobre Zen en el arte de escribir a Stephen King y su libro Mientras escribo, hoy quiero compartir con vosotros la lista de siete consejos sobre escritura de Stephen King:

    
      [image: ]
    

    1. Vete al grano

    No malgastes el tiempo de tus lectores con demasiada historia previa, extensas introducciones o largas anécdotas sobre tu vida. Reduce el ruido. Reduce el balbuceo. Vete al grano rápido antes de que tu lector pierda la paciencia y abandone la lectura.

    2. Escribe un borrador, luego déjalo reposar

    Escribe tu primer borrador del tirón y luego guárdalo en un cajón para que descanse. La longitud de este descanso puede variar desde semanas hasta años, pero déjalo antes de releerlo y reescribirlo.

    Esto te dará cierta distancia con respecto al texto y será más fácil modificar, añadir o cortar de forma implacable, dando como resultado, la mayoría de las veces, un texto mejor.

    3. Reduce tu texto

    Cuando realices la revisión de tu texto, olvídate de esas cosas a las que les tienes cariño y elimina todas las frases y palabras superfluas. Al eliminar, limpiarás tu texto y con frecuencia conseguirás un mensaje más claro y golpes emocionales más intensos.

    Ojo, tampoco te pases reduciendo o puedes lograr el efecto contrario. Según Stephen King, lo ideal es cortar el 10% del texto original. Le dieron este consejo en una carta en la que rechazaban uno de sus trabajos, y empezó a seguirlo con bastante éxito.

    4. Sé auténtico y honesto

    Una de las formas de conseguirlo es tener una voz honesta y personajes honestos con sus cosas buenas y sus cosas malas. Los personajes que pueden relacionarse con todos sus defectos, pasiones, miedos, debilidades y bondades, son más humanos y conectan con el lector.

    Otra forma de lograr esa autenticidad es a través del lenguaje, del estilo. No hace falta emplear un vocabulario innecesariamente complicado para comunicarse y transmitir una historia.

    5. No te preocupes demasiado por el qué dirán

    Está claro que todos necesitamos las opiniones de otros y que escribimos para los lectores, por tanto es normal que nos guste que lean nuestros textos y que nos digan lo que les ha parecido. Pero con moderación.

    Por supuesto, nunca te tomes las críticas como algo personal. Si uno hace demasiado caso a las críticas, al final no logrará más que empeorar su escritura.

    6. Lee mucho

    Cuando lees, siempre aprendes, recoges cosas. A veces pueden ser muestras de cómo deberías escribir, ideas, atmósferas, técnicas, voces… O incluso cosas que deberías evitar. Si quieres ser mejor escritor, lee todo lo que puedas.

    La lectura expandirá tus horizontes y tu conocimiento, te aportará experiencias e influirá en tu escritura poco a poco. Por eso es importante leer y analizar todo tipo de géneros y autores.

    ¿Cómo puedes conseguir más tiempo para leer? Puedes intentar ganárselo a otras actividades, como ver la televisión, o llevar siempre un libro a las salas de espera, a la cinta de correr o al baño.

    7. Escribe mucho

    Obviamente el último punto es el más importante: para convertirse en un buen escritor vas a tener que escribir mucho.

    Y estos son los siete puntos. Como siempre en este tipo de listas con normas, se puede estar más de acuerdo con algunos consejos que con otros, pero yo creo que King da bastante en el clavo. ¿Qué os parecen a vosotros?

    Enlaces relacionados:

    Mientras escribo, de Stephen King · En Amazon (versión Kindle)

    Mientras escribo, de Stephen King · En Amazon (versión en papel)

    Permalink: http://www.literautas.com/es/blog/post-2124/7-consejos-de-escritura-de-stephen-king/
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    Claves para organizar mejor el proceso de escritura (1ª parte): Preescritura

    Estás aquí: Blog > Técnicas de escritura > Claves para organizar mejor el proceso de escritura (1ª parte): Preescritura

    Si hace tiempo os hablé en el blog de las distintas fases del proceso creativo, hoy quiero comentaros más a fondo las fases en las que se divide el proceso de escritura, que es, al fin y al cabo, lo que más nos interesa a los que nos leemos por aquí.

    
      [image: ]
    

    Son cinco los distintos pasos que se deben dar a la hora de realizar cualquier tipo de escrito: preescritura, escritura, revisión, edición y publicación. Y esto se aplica tanto a cuentos, como a novelas, cartas, poemas, entradas de un blog… ¡E incluso a los textos para el taller de escritura! [image: :)]

    En la serie de entradas sobre este tema, iré desglosando cada una de estas cinco fases. Hoy veremos la primera, que corresponde a la preescritura:

    Fase 1. Preescritura

    Cae de cajón pensar que, para comenzar una escritura, habrá un proceso previo en el que, como mínimo, nos planteamos qué queremos escribir. La preescritura, por tanto, comprende todo el proceso anterior a la escritura del primer borrador del texto, y en esta fase conviene que resolvamos una serie de cuestiones que harán más sencillas las siguientes etapas del proceso:

    
      Finalidad
    

    Estaréis conmigo en que no será igual una carta íntima a un amigo que otra que enviáis a un banco para conseguir un préstamo. Así que la primera cuestión a plantearse antes de escribir cualquier texto es su finalidad: ¿explicar, informar, instruir, describir, narrar, conmover, persuadir, entretener…? Cuando tengas esta respuesta sabrás, entre otras cosas, el tono que deberás emplear al escribirlo.

    
      Género
    

    A veces el género ya viene predeterminado, pero a veces hay que planteárselo a partir de la finalidad, del propósito a conseguir. Por ejemplo, si el propósito fuese escribir un texto para conquistar a una chica, cabría preguntarse si funcionaría mejor a través de un poema, de una carta de amor o un pequeño relato. Hay muchos tipos de género distintos: notas de prensa, noticias, relatos de suspense, cartas, ensayos, novelas de amor, poemas… Dependiendo del objetivo, un género u otro puede adecuarse mejor a nuestras necesidades.

    
      Audiencia
    

    Quién es el lector o el receptor del texto también puede afectar al modo en que nos planteemos su escritura o incluso la documentación. No es lo mismo un cuento para niños que otro para adultos, tampoco es igual escribir un ensayo científico para una revista especializada que para el público en general. 

    
      Tema
    

    En ocasiones, ya tenemos claro el tema que queremos tratar o bien viene dado desde fuera. Por ejemplo, puede que el profesor nos haya mandado un trabajo de investigación sobre un tema concreto, o porque el grupo de escritura en el que participamos hace una propuesta mensual con un tema concreto sobre el que escribir.

    Lo que pasa es que, a veces, incluso teniendo el tema marcado, no se nos ocurre cómo enfocarlo o qué historia contar con dicho tema. ¿Qué podemos hacer entonces? Existen una serie de trucos que pueden ayudarnos a dar con la idea:

    Haz una lista: me encantan las listas. Me parece que son útiles para casi todo y la escritura no es una excepción. Pongamos por caso que tienes que escribir un texto sobre la violencia. Una buena forma de encontrar ideas es escribir una lista de situaciones que tú relaciones con ese tema. Escríbelas sin pensar, una tras otra, de forma automática y sin censurarte. Cuando termines, reléelas con calma y seguro que alguna te sugiere una buena idea para empezar a trabajar.

    Otra forma de realizar la lista sobre un tema es anotando todos los aspectos que nos gustaría hacer llegar al lector. Por ejemplo, si quisiésemos desarrollar una tesis sobre la violencia, escribir una carta o una nota de prensa, sería importante apuntar una a una las partes de las que quieres hablar. Luego pensaremos cómo desarrollarlo y estructurarlo, pero primero tenemos que saber bien qué queremos contar. ^^

    Haz una analogía: otra forma de encarar un tema es a través de una analogía. Por ejemplo, puedes intentar explicar tu visión sobre la violencia a través de una pelea de payasos en un circo, o con una historia de leones reclamando su territorio en la sabana. O, por poner otro ejemplo, podrías establecer una analogía entre la sociedad de consumo actual y el ratón que gira en su rueda sin parar. Ése tipo de cosas. Busca el ejemplo con el que puedas encontrar mejor paralelismo y empieza a trabajar a partir de él.

    Concede una entrevista: ésta posibilidad puede sonar más extraña pero, qué caramba, a la hora de intentar ser creativos, deberíamos permitirnos estar un poquito locos. Prepara una serie de preguntas sobre el tema que tienes que tratar y luego contéstalas como si te estuviesen realizando una entrevista. Con las respuestas, puede que encuentres la clave sobre cuál es tu visión sobre el tema y cómo podrías enfocarlo en el texto.

    
      Idea
    

    Y, ¿qué ocurre cuando partimos de cero? Cuando tenemos que desarrollar un texto pero ni idea de por dónde empezarlo. Cuando nos sentamos a escribir y nos quedamos en blanco. ¿Te ha pasado alguna vez? Seguro que sí, a casi todos nos ha pasado. ¿Cómo podemos solucionarlo?

    Escritura automática: creo que ya os he hablado en muchas ocasiones de la escritura automática en el blog, pero creo de veras que puede ser una gran fuente de inspiración y creatividad. Para ello, hay que lanzarse a escribir lo primero que se nos venga a la cabeza, sin censuras de ningún tipo y sin necesidad de que tenga sentido aparente. Lanzarse a escribir a lo loco durante 5 o 10 minutos y dejar que el subconsciente nos vaya guiando. Al terminar, además de habernos desahogado, puede que tengamos uno o dos temas interesantes para empezar a desarrollar.

    Tormenta de ideas: elige un tema que te gustaría tratar (violencia, amor, guerra, venganza…) y escríbelo en el centro de una hoja. Luego, tal y como comentábamos en el punto anterior del tema, haz una lista con situaciones que relaciones con ese tema.

    Disparador creativo: otra forma de conseguir ideas es a través de un disparador creativo. Se trata de tomar una serie de palabras o una frase, por ejemplo, y desarrollar una idea a partir de ahí. Buscando un poco por Google seguro que encuentras alguno. También puedes usar tanto la lista de ejercicios del blog como los disparadores creativos de la aplicación de iDeas para Escribir.

    Usa la memoria: rebusca en incidentes o anécdotas vividas, de tu pasado, de tu infancia, de tu juventud…

    Anota tus ideas: si llevas un cuaderno de ideas siempre encima para ir anotando cualquier cosilla que se te ocurra, cuando estés ante un papel en blanco puedes recurrir a él en busca de inspiración.

    Usa tu fantasía: déjate llevar, sueña un poco, fantasea y busca en tu cabeza la historia que te gustaría vivir, la aventura que te gustaría protagonizar. A partir de ella, intenta desarrollar tu idea.

    Crea un personaje: puedes sacarlo de un disparador creativo, inventártelo a partir de una imagen, observar a alguien que camina por la calle… Lo que sea, pero toma un personaje, desarróllalo un poco y plantéate qué podría llevar a ese personaje hasta sus límites, qué podría plantear un conflicto en su vida. Desarrolla la idea a partir de la respuesta.

    También puedes echarle un vistazo a algunas de las entradas sobre personajes del blog, como el decálogo para crear personajes protagonistas, las entradas sobre fichas de personaje o las claves para dar a conocer a nuestros personajes. 

    
      Investiga
    

    Una vez hayas encontrado tu tema y tu idea, tengas claro el propósito, el género y la audiencia, llega el momento de investigar y documentarse un poco. No siempre es necesario documentarse pero, en general, sí es recomendable al menos leer textos similares o relacionados con lo que vamos a escribir.

    
      Planifica
    

    Finalmente, ya resueltas todas las cuestiones anteriores y a punto de lanzarnos a la escritura del primer borrador, llega el momento de planificar lo que escribiremos a continuación.

    Cada escritor es un mundo y ha de organizarse como mejor le resulte. Hay quien necesita una planificación exhaustiva de todo lo que escribirá después, y hay a quien le basta con un breve esquema. Lo que sí recomendaría a todos es que, por lo menos, planifiquen las siguientes cuestiones:

    Estructura: aunque sea a modo de esquema, conviene planificar de antemano la estructura del texto (generalmente, dividida en introducción, desarrollo y desenlace o cierre) y lo que se desarrollará en cada una de sus partes.

    Sinopsis: intenta resumir en unas cuantas frases la historia o el texto que vas a desarrollar. Esta síntesis te ayudará a tener las cosas más claras. Sobre todo, intenta que en ese resumen se responda, siempre que sea posible, a esas famosas cinco preguntas del periodismo “qué, quién, cómo, cuándo y dónde”.

    [NOTA]: Puedes leer más sobre este tema en la entrada Tutorial de escritura: cortos y cuentos (4): la sinopsis.

    Y hasta aquí la fase de preescritura. En la siguiente entrada sobre el tema hablaremos del desarrollo del primer borrador del texto. Mientras, ¿qué os ha parecido? ¿Es así como enfocáis la etapa previa a la escritura?

    Enlaces relacionados:

    Tutorial completo  | Claves para mejorar el proceso de escritura 

    Permalink: http://www.literautas.com/es/blog/post-2679/claves-para-organizar-mejor-el-proceso-de-escritura-1a-parte/
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    Claves para organizar mejor el proceso de escritura (2ª parte): Borrador

    Estás aquí: Blog > Técnicas de escritura > Claves para organizar mejor el proceso de escritura (2ª parte): Borrador

    Hace unos días, en la primera parte de esta serie de posts, os hablaba de la preescritura, hoy quiero hablaros de la segunda, que corresponde a la escritura del primer borrador.

    Tal vez a causa de mi formación audiovisual, me gusta imaginarme todo el proceso de la escritura como el rodaje de una película. Para ello, pensemos en nosotros mismos, los escritores, como una productora de cine. La preescritura, por tanto, correspondería a lo que en cine podría ser la escritura del guión.

    
      [image: ]
    

    Durante la preescritura se monta la trama, se construye el esqueleto de la historia, se preparan las bases con las que se trabajarán en las siguientes fases. Si hacemos bien esa parte del trabajo, cuando lleguemos al rodaje (la escritura del primer borrador), podremos concentrarnos en lo que es importante entonces: la interpretación de los actores, los decorados, la iluminación, la posición de la cámara, el tono, etc.

    Así que, asumamos que, en efecto, hemos hecho un buen trabajo en la primera fase del proceso de escritura y tenemos una completa planificación de nuestra historia. ¿Cómo nos enfrentamos a la escritura del primer borrador?

    Fase 2. El primer borrador

    
      Luces, cámara… ¡Acción!
    

    Durante este proceso de escritura, debes olvidarte del número de palabras que tienes que escribir. No te obsesiones con la gramática, el vocabulario o la puntuación, de la misma forma que durante el rodaje de una película se rueda mucho más material del que luego se utilizará.

    Me gusta  la palabra “acción” para describir esta fase del proceso. Los recortes y los efectos especiales déjalos para el montaje o las revisiones posteriores. Ahora, limitate a escribir. Escribe y escribe como si no hubiera un mañana.

    
      Planifica tus jornadas
    

    Que escribas y escribas no quiere decir que tengas que terminar tu borrador de una sentada, especialmente si se trata de un texto largo como una novela, sino que escribas hasta el final sin pararte a corregir, sin retocar nada. 

    Tampoco tienes porque escribirlo de forma lineal. Ya que has hecho bien tus deberes y tienes una buena planificación de tu historia, puedes escribir cada día la escena que más te apetezca o te convenga según tus circunstancias, como en el rodaje de una peli.

    
      Calienta motores
    

    Una buena forma de comenzar tu sesión de escritura cada día, es releer lo último que escribiste el día anterior, o bien la escena previa a lo que pretendes escribir a continuación. Pero releer no es reescribir. Hazlo para entrar en materia, para coger el hilo de la historia. Si te pones a corregir el texto a estas alturas, es posible que entres en un bucle.

    Un truquillo que suelen emplear algunos escritores es el de no terminar una escena o un capítulo, para que sea más sencillo retomarlo en la siguiente sesión de escritura. Además de que será más fácil coger el ritmo de la historia de nuevo, también tendrás más ganas de ponerte a escribir porque te habrás quedado a medias.

    
      Silencio, se rueda
    

    Normalmente tardamos unos treinta minutos en alcanzar la concentración total en la historia que estamos escribiendo, y eso sólo si nos dejan. Por eso, para la escritura del borrador, olvídate de distracciones. Fuera teléfonos, fuera internet, fuera interrupciones. Si puedes, cuelga del pomo de tu puerta un cartelito de “no molestar” como éste.

    Y, por supuesto, si tardamos treinta minutos en poder concentrarnos del todo, intenta dedicar al menos una hora completa a cada sesión de escritura para que resulte productiva.

    
      La importancia del formato
    

    Otro aspecto a considerar durante la escritura del primer borrador es dónde lo vamos a escribir. Habrá quien se sienta más cómodo trabajando con una libreta o quien prefiera escribir directamente en el procesador de textos del ordenador. Escoged vuestro sistema, pero intentando que afecte a vuestra creatividad lo menos posible.

    Por ejemplo, yo antes solía escribir mis borradores en el ordenador, pero me llevaba demasiado tiempo. Tenía la costumbre de revisar cada párrafo, volviendo hacia atrás y borrando lo escrito, con lo que a veces perdía cosas que podrían estar bien si las dejase reposar hasta la reescritura del borrador. Todo esto mejoró cuando me decidí a escribir el primer borrador en papel, en un cuaderno sin pauta (porque me siento más libre) y con bolígrafo (nada de lápiz que también se puede borrar). Además, al pasarlo a limpio en el ordenador ya hago la primera revisión del texto.

    Ése es el sistema que he encontrado y que mejor me funciona por ahora. ¿Y vosotros? ¿Tenéis ya claro cuál es el sistema con el que mejor trabajáis?

    Enlaces relacionados:

    Tutorial completo  | Claves para mejorar el proceso de escritura 

    Permalink: http://www.literautas.com/es/blog/post-2689/claves-para-organizar-mejor-el-proceso-de-escritura-2a-parte/
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    Claves para organizar mejor el proceso de #escritura (3ª parte): Revisión

    Estás aquí: Blog > Técnicas de escritura > Claves para organizar mejor el proceso de #escritura (3ª parte): Revisión

    Hoy quiero hablaros de la tercera y más tediosa parte del proceso de escritura. Una vez terminado el primer borrador y, con suerte, habiendo tenido un tiempo intermedio para dejar reposar el texto, llega la hora de la revisión.

    
      [image: revisión del texto literario]
    

    Fase 3. La revisión del texto

    Lo sé, esta fase un rollo y ojalá no tuviésemos que pasar por ella. Ojalá fuésemos capaces de escribir un primer borrador válido y perfecto,  pero no es así. Casi nadie puede. Hasta los más grandes escritores han de pasar por la fase de la revisión, a veces con muchas versiones hasta lograr el texto definitivo.

    Así que, una vez aceptado que no vamos a librarnos de esta fase, ¿cómo podemos enfrentarnos a ella de la mejor forma posible?

    
      El tiempo pone las cosas en su sitio
    

    Siempre que sea posible, intenta que pase un tiempo entre la escritura del primer borrador y la revisión. Ya sabes, eso que dicen de meterlo en un cajón y dejarlo reposar.

    Pueden ser tres meses o seis, puede ser un año. Cada quien tiene su propio tiempo. Lo importante es poner distancia de por medio para ver el texto con perspectiva. Mientras, haz otras cosas: lee, escribe otra historia, viaja… Lo que quieras, pero sepárate emocionalmente de tu borrador.

    
      Revisa las notas y corrige
    

    Es posible que, mientras escribías tu primer borrador, decidieses incorporar o modificar un detalle, una trama, un personaje… Cualquier cosa que no estaba en la planificación inicial. Revisa estos cambios y asegúrate de que los tienes en cuenta a lo largo de toda la historia, para que no haya incoherencias.

    
      Haz una lectura general
    

    Lee el texto de principio a fin, toma notas mientras lo haces, asegúrate de que no hay agujeros en la trama, de que todos los personajes están donde tienen que estar, la progresión dramática o la dosificacion de la información son las adecuadas… Ese tipo de cosas. Cuando acabes, coge las notas que has tomado y arréglalo.

    
      Las tres “erres”
    

    Recorta, reduce, reorganiza. En la revisión tendrás que meter tijeretazos sin piedad, por eso precisamente te vendrá bien la distancia con el texto. Cuando le tenemos cariño a un personaje o a una escena en concreto, nos costará mucho eliminarla. Pero recuerda que lo importante aquí no es ese personaje o esa escena, sino el conjunto de la historia. Si sobra, si no aporta nada, si no funciona, quítalo.

    También es posible que tengas que mover alguna escena o capítulo, que tengas que modificar algún párrafo o añadir algún otro (aunque normalmente hay que quitar más que poner). De nuevo, piensa en el cuadro completo, no en los detalles.

    
      Lee en voz alta
    

    Las lecturas en voz alta nos ayudan a sentir la sonoridad del texto, su fluidez, su ritmo. Así podrás eliminar cualquier repetición, ajustar las frases, hacer más creíbles los diálogos. Piensa en el primer borrador como un diamante en bruto que, a base de lecturas y revisiones, irás puliendo.

    
      Haz una encuesta
    

    A veces, por mucho tiempo que haya pasado, no podemos estar seguros de estar revisando el texto correctamente. ¿Cómo saber si algo se entiende, si la historia cuaja, si ese personaje caerá bien? Si tienes todas esas dudas, una forma de resolverlas es buscando beta-lectores.

    Los beta-lectores los encontrarás tanto en grupos de escritura como en grupos de amigos. Selecciónalos bien, intenta que sea gente capaz de decirte la verdad y cuya crítica pueda ser constructiva para tu trabajo. La mejor forma de conseguirlo es preparando un test, una especie de encuesta con las dudas que necesites resolver.

    Eso sí, no hagas preguntas del tipo: “¿Se entiende que el personaje llevaba muerto todo el libro?”. Intenta que no puedan responderte con un simple “sí” o “no”. Es mejor que ellos te cuenten lo que han entendido, no hagas mención a lo que se supone que deben entender. Seguramente te sorprendan sus respuestas y te den las claves que necesitas para perfeccionar la historia.

    
      Aprende a terminar
    

    Supongo que os suena la frase de que “las obras nunca se terminan, sino que se abandonan”. Siempre habrá algo más que revisar, siempre se puede mejorar un poco. A veces hay que rendirse, saber parar a tiempo, tomar la decisión de que con seis, siete o diez versiones tenemos suficiente. No es cuestión de que nos pasemos el resto de nuestra vida revisando el mismo texto.

    Y hasta aquí la tercera fase. ¿Qué os parece? ¿Hacéis otras cosas para revisar? ¿Cuánto tiempo le dedicáis? ¿Cuántas versiones llegáis a hacer del mismo texto? 

    Enlaces relacionados:

    Tutorial completo  | Claves para mejorar el proceso de escritura 

    Permalink: http://www.literautas.com/es/blog/post-2693/claves-para-organizar-mejor-el-proceso-de-escritura-3a-parte-revision/
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    Claves para organizar mejor el proceso de escritura (4ª parte): edición

    Estás aquí: Blog > Técnicas de escritura > Claves para organizar mejor el proceso de escritura (4ª parte): edición

    Asumamos que ya hemos realizado una perfecta planificación de nuestro texto, que hemos escrito el borrador de un tirón, después lo hemos revisado una y otra vez hasta que hemos obtenido un resultado satisfactorio. Y ahora, ¿qué? ¿Ya estaría? Pues no, todavía falta algo bastante importante: la edición.

    
      [image: ]
    

    La edición del texto corresponde a la revisión final donde se corrigen aspectos formales como palabras mal escritas, ortografía, puntuación, formato, concordancias, el uso de las comillas y los guiones, etc.

    En esta fase, el procesador de textos puede ser el mejor de los aliados (sobre todo con la herramienta de corrección ortográfica y la de buscar y reemplazar). De todas formas, a mí me gusta hacer una última revisión sobre el papel, porque me parece que los fallos son más visibles de esta forma.

    Además, siempre que es posible y tengo de mano a alguien de confianza, le pido que le pegue un último vistazo al texto porque, a esas alturas, yo lo he leído tantas veces que me resulta complicado abstraerme y ver la forma como a alguien ajeno. Vamos, que cuatro ojos ven mejor que dos. ^^

    Pero, al margen de cómo decidáis hacer la edición del texto, sí existen una serie de puntos que conviene tener en cuenta en esta fase:

    El formato

    Ésta es fácil. Correspondería a la pestaña “formato” del procesador de textos y viene siendo la configuración de los márgenes, el tipo de letra, la separación entre las líneas, la forma en la que titulamos los capítulos… Todo lo que se refiere a la forma y configuración del texto en el documento debería estar unificado bajo el mismo criterio.

    Ortografía y concordancia

    Otro aspecto importante es el de la ortografía. Debemos revisar cualquier falta, las palabras mal escritas, repeticiones constantes de palabras, los tiempos verbales y su concordancia con los adverbios, etc. El corrector ortográfico del procesador puede servir de ayuda, pero no te fíes al 100% de él porque no lo detecta todo.

    Puntuación

    No sólo conviene revisar la puntuación general del texto (que no haya comas de más o de menos, por ejemplo), sino también los espacios antes y después de los signos de puntuación. Por ejemplo, tras un [.], una [,] ha de ir un espacio, pero no antes. Después de los signos de interrogación o exclamación no se pone punto. Esas cosas. También tendremos que echar un vistazo para asegurarnos de que no hay ningún espacio doble entre palabras.

    Esta revisión es fácil de realizar en un procesador de textos con la herramienta buscar y reemplazar. Por ejemplo: buscar todos los [?.] y convertirlos en [?]. Así de sencillo. [image: :)]

    Comillas y cursivas

    Si se usan comillas o cursivas, también habrá que hacerlo con un determinado criterio durante todo el texto. Por ejemplo, si cuando se escribe el título de un libro, se hace en cursiva, tendremos que escribirlo igual siempre.

    Con las comillas pasa lo mismo. No importa si elegimos las comillas francesas [«»], las anglosajonas clásicas [""] o las de apertura y cierre [“„]. Lo importante es emplear siempre las mismas y con el mismo criterio.

    Por cierto, también hay que determinar si el punto que cierra las comillas va antes o después de las mismas. Es decir: ["Voy a casa de María."] o ["Voy a casa de María".]

    Diálogos

    Hay una entrada en el blog que habla precisamente sobre la forma de los diálogos: Dando forma a los diálogos. Una vez seleccionemos la forma en la que los escribiremos, tendrá que ser la misma para todo el texto. Por cierto, recordad que para abrir y cerrar los diálogos clásicos hay que usar la raya larga [—], no el guión corto [–].

    Además, cuando hay un texto de acotación en un diálogo (tipo “dijo María”), hay una norma a tener en cuenta respecto a las mayúsculas y minúsculas:

    Cuando el comentario del narrador lo introduce un verbo de habla (decir, añadir, comentar, preguntar…), va en minúscula y no se pone signo de puntuación antes de la raya: [—Hola —dijo María.] o [—¿Vas a venir? —le preguntó.] 

    Cuando no es así, va en mayúscula y el punto se pone también antes de la raya: [—No hace falta que me acompañes. —Se levantó y salió de la casa molesto.] 

    De todas formas, podéis verlo un poco más claro en la entrada que hay en la RAE sobre el tema.

    Junto o separado

    Ciertas expresiones pueden emplearse juntas o separadas, como “en seguida / enseguida”, “de prisa / deprisa” o “entre tanto / entretanto”. Lo ideal es elegir una de las opciones y usar siempre la misma. De nuevo, la herramienta “buscar y sustituir” del procesador de textos será nuestra mejor baza para corregirlo.

    Y hasta aquí las correcciones más importantes para esta fase de edición. En la siguiente entrada (la última de esta serie) os hablaré un poco sobre la última parte del proceso de escritura: la publicación. Hasta entonces, ¿qué os ha parecido esta entrada? ¿Algún aspecto más que soláis tener en cuenta vosotros?

    Enlaces relacionados:

    Tutorial completo  | Claves para mejorar el proceso de escritura 

    Permalink: http://www.literautas.com/es/blog/post-2695/claves-para-organizar-mejor-el-proceso-de-escritura-4a-parte-edicion/
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    Cómo escoger un buen título

    Estos días estamos hablando en el blog sobre las diferentes fases del proceso de escritura y habíamos llegado ya a la parte que corresponde a la edición. Antes de pasar a la publicación, cabe que nos preguntemos una cosa: ¿tenemos ya el título? Y, lo que es más importante, ¿es el título adecuado?

    
      [image: Cómo ponerle título a un libro]
    

    Es posible que a muchos de vosotros os ocurra como a mí y la parte en la que hay que escoger el título para la historia sea una de las más complicadas. 

    Por eso suelo investigar bastante en el tema y fijarme en los títulos que me gustan, intentando desentrañar los misterios que esconden. Sé que aún estoy lejos de dominar el tema, pero sí he ido encontrando una serie de claves que quiero compartir con vosotros, por si os resultan de utilidad.

    Buscando ideas para mi título

    Ya lo decía Benedetti: “Una parte importante de un cuento es el título: lo ilumina”. Un buen título ha de iluminar el cuento o la novela sin desvelar sus misterios; ha de sugerir, intrigar, atraer y, por si eso no fuera poco, debe mantener el estilo y el tono de la historia. Pero, ¿cómo hacemos esto?

    
      
        Listas, listas y más listas
      
    

    Ya sabéis que soy una fanática de las listas, pero es que funcionan. Así que, armados de papel y boli, hagamos una extensa lista de posibles títulos para el texto, sin censuras, escribiendo todas las posibilidades por locas que parezcan.

    Si la dejamos reposar unos días, seguro que de esta lista podemos extraer algún título válido. O no: Hemingway, al terminar una historia, solía hacer una lista de unos cien posibles títulos que luego iba tachando uno tras otro hasta quedarse sin ninguno y luego tener que comenzar de nuevo.

    
      
        Rebusca en tu texto
      
    

    Muchas veces, la respuesta se encuentra en el interior del propio texto. Una frase fundamental que define el tema o que resulta el leitmotiv de la historia, un fragmento de diálogo sugerente, el título de una obra (literaria, musical, etc.) que aparece en dentro de la propia obra…

    
      
        De qué va tu historia
      
    

    Otra forma de añadir títulos a la lista es creando frases o palabras que puedan contener la esencia del texto. Pero, ¿de qué partes de la historia puedo extraer estos posibles títulos?

    Del tema, las relaciones entre los personajes principales, frases hechas o refranes que puedan relacionarse con lo que cuenta el libro, del conflicto principal, la ambientación o las localizaciones, las sensaciones que se supone transmitirá al lector… Intenta distanciarte todo lo que puedas del texto y responde con dos o tres palabras a las preguntas: ¿qué cuenta? ¿de qué va? ¿qué transmite?

    
      
        Analiza trabajos parecidos
      
    

    Otra forma de buscar buenos títulos es analizando los de otras historias similares en temática cuyos títulos te atraigan. Haz una lista con ellos e intenta ver qué tienen en común, por qué te gustan y qué crees que es lo que los hace funcionar.

    Tipos de títulos

    Y ya que hablamos de títulos de otras obras, tampoco está de más que reflexionemos un poco sobre los distintos tipos de título que solemos encontrarnos con mayor frecuencia en el mercado editorial:

    
      
        Las fórmulas clásicas
      
    

    Hay una fórmula para los títulos de los libros que se repite desde hace mucho tiempo y que a los editores les suele encantar: “sustantivo + de + sustantivo” (con sus respectivos artículos si fuese necesario) y “sustantivo + adjetivo” (o al revés).

    Dentro de esta categoría (entre otros muchísimos ejemplos, porque se trata de dos estructuras de título muy populares) nos encontramos títulos como El palacio de la luna (que en su día me encantó y creo que es el libro que más veces he regalado en mi vida), El señor de las moscas, Juego de Tronos, Almas grises o Maldito karma

    
      
        Títulos largos y sorprendentes
      
    

    En los últimos tiempos ha proliferado un tipo de título mucho más largo y, generalmente, llamativo porque generan dudas que nos hacen que queramos saber más sobre el libro. 

    Por ejemplo: Todo lo que podríamos haber sido tú y yo si no fuéramos tú y yo (el primer libro de Espinosa que leí y que me gustó mucho), Tengo ganas de morirme para ver qué cara pongo o Si te comes un limón sin hacer muecas (este último, por cierto, es una genial colección de relatos. Muy recomendable).

    
      
        Expresiones prefabricadas
      
    

    Frases hechas, refranes, expresiones habituales, metáforas… Pueden ser otra fuente de inspiración a la hora de crear títulos. Dentro de esta categoría nos encontramos, por ejemplo, Patente de corso o A sangre fría.

    
      
        Contrastes
      
    

    Los contrastes tienden a llamar nuestra atención, por eso pueden ser una buena alternativa para un título, como el caso de Cuando Hitler robó el conejo rosa, porque incluir en la misma frase “Hitler” y “conejo rosa”, no puede sino chocarnos y hacer que muchas preguntas acudan a nuestra cabeza.

    
      
        Nombres de personajes
      
    

    En ocasiones, también podemos encontrarnos con libros cuyos títulos se corresponden con el nombre de uno de los personajes principales, como Ana Karenina, Lolita o El capitán Alatriste. Como es obvio, tienden a ser nombres con fuerza, con peso y carisma.

    
      
        Una sola palabra
      
    

    O un sustantivo con un artículo, como La perla, It, Tombuctú… Este caso de título también ha de tener fuerza y carisma, como el de los nombres de los personajes, si queremos que funcione.

    Por supuesto, esto sólo es un pequeño muestrario en medio de la infinidad de posibles títulos que existen, porque también los hay basados en diálogos, en vocativos, en la temática del libro (como el caso de Crimen y castigo), etc.

    Buscando ideas para mi título

    A modo de experimento y como conclusión, me gustaría haceros una pregunta para ver si a vosotros también os ocurre lo que a mí cuando, de pronto, en la biblioteca o en la librería me encuentro un libro cuyo título me atrae como la miel a un oso y me entran unas terribles ganas de leerlo aunque no sepa nada sobre él o el autor.

    Me pasó, por ejemplo, con La soledad de los números primos o, más recientemente, con El susurro de la caracola. Ninguno de ellos me defraudó. [image: :)]

    Y vosotros, ¿alguna vez habéis comprado un libro por el simple hecho de que el título os llamó la atención? ¿Qué libro era?

    Permalink: http://www.literautas.com/es/blog/post-2886/como-escoger-un-buen-titulo/
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    Claves para organizar mejor el proceso de escritura (5ª parte): la publicación

    Estás aquí: Blog > Técnicas de escritura > Claves para organizar mejor el proceso de escritura (5ª parte): la publicación

    Tal y como os comentaba en las entradas anteriores sobre el proceso de escritura, nos faltaba una última fase: la de la publicación. Pero antes tengo que comentaros otra cosa porque viene un poco al caso y porque me muero de ganas de compartirlo con vosotros. ¿De qué se trata? Os daré una pista:

    
      
        [image: Niña de Cristal, la novela, ya disponible en papel]
      
    

    ¡Síííí! Eso es: mi novela Niña de Cristal ya está en papel. Las pruebas de imprenta llegaron hace unos días y me encantan. ¡No me canso de hojearlas! ¿Qué os parecen?

    Así que ya sabéis: podéis comprarla tanto en Lulu como en en  Amazon.es o Amazon.com, y compartirla, recomendarla, regalarla, hablarle de ella a vuestro librero… jajaja [image: :P]

    Bueno, y ahora en serio, vamos ya con la entrada sobre la fase de publicación:

    Asumiendo que ya tenemos la versión definitiva de nuestro trabajo, revisado y corregido, ha llegado el momento de sacarlo a la luz. Hoy en día las cosas se han puesto más fáciles para aquellos escritores que quieran dar el salto a la autopublicación y no sólo resulta más sencillo gracias a muchas herramientas y programas, sino también muchísimo más asequible que hace unos años. Pero hay ciertos aspectos que hay que tener en cuenta a la hora de publicar el libro:

    El ISBN

    Es ese número que suele aparecer en la parte posterior de los libros y que funciona como su identificador único en el mercado. Si quieres comercializar tu libro, vas a necesitar un ISBN. La buena noticia es que en muchas plataformas de autopublicación ofrecen estos números de serie de forma gratuita.

    
      [image: ejemplo de isbn en código de barras]
    

    Eso sí, al elegir la opción gratuita, la plataforma en cuestión aparecerá como editora de tu libro. De hecho, creo que Bubok incluso incluye su propio logo en la contraportada. Si prefieres hacerte con un ISBN propio, puedes conseguirlo por 45 euros a través de la agencia naciona del ISBN: Agencia Española del ISBN.

    Cómo maquetar libros en papel

    Lo ideal a la hora de diseñar un libro es utilizar programas de maquetación profesionales (como Adobe InDesign), pero entiendo que ni resulta un programa fácil de utilizar, ni está al alcance de todos los bolsillos.

    Lo bueno es que en las nuevas plataformas de autopublicación, como Bubok, Lulu o Createspace, nos ofrecen una serie de plantillas en formato de Word y las instrucciones para utilizarlas, de forma que no hace falta más que el OpenOffice, exportar el libro en pdf y enviárselo para publicar.

    Software para maquetar ebooks

    Con la maquetación de los libros electrónicos ocurre lo mismo: siempre que se pueda, es recomendable el uso de programas profesionales que requieren ciertos conocimientos de programación en HTML. Si los tienes, el Sigil es un estupendo editor de ePubs gratuito. 

    Pero, como siempre, hay buenas noticias para los que no quieran (o no puedan) complicarse la vida con el manejo de estos programas. En algunas de las plataformas que mencionaba antes, cuentan con programas para la creación automática del libro electrónico, aunque yo no los he probado y tampoco los recomiendo, porque creo que el margen de maniobra que dejan es muy poco.

    Me parece más interesante, si quieres algo sencillo para crear un epub, recurrir a plataformas como Byenink, de manejo muy sencillo y en las que se pueden crear proyectos privados de libros e ir dándoles forma poco a poco, para exportarlos en epub o mobi cuando estén terminados.

    A continuación, os muestro un ejemplo de una captura de pantalla de la interficie interfaz de Byeink. Como veis, es chula y tan fácil de manejar como el editor de contenidos de un blog. Además, permite añadir imágenes, sonidos o vídeos a los libros electrónicos:

    
      
        [image: Captura de pantalla de Byeink]
      
    

    ¿Lo malo de byeink? Que en el libro que exportes colocará su logo en la primera página, para que quede bien claro que lo has hecho con su software:

    
      [image: ]
    

    Diseño de la portada

    A la hora de diseñar la portada de tu libro, normalmente te recomendarán que recurras a un profesional. Es posible que puedas contratar los servicios de un portadista por unos 200 o 300 euros. Eso ya depende de ti y de tus posibilidades.

    Ahora bien, en caso de que decidas hacerlo por tu cuenta, puedes recurrir a bancos de imágenes como Freepick o Shutterstock. Eso sí, léete bien los derechos y requisitos de una imagen antes de utilizarla. Es posible que en algunas tengas que pedir permiso al autor o mencionarlo en los créditos del libro.

    Fuentes para libros

    En muchas plataformas de autoedición, junto a las plantillas, encontrarás la guía técnica que te orientará un poco a la hora de elegir el tamaño de fuente para tu libro impreso, pero lo normal es que ronde los 11 puntos de tamaño. 

    En cuanto a las tipografías, algunas de las que se pueden usar y que dan buen resultado en impresión son las siguientes: Garamond, Baskerville, Gentium, Palatino, Minion Pro, Georgia, Franklin Gothic, Myriad o Helvetica Neue. 

    Hay muchas páginas con catálogos de fuentes para descargar. Os recomiendo un par: Dafont o Fontsquirrel

    Bueno, y hasta aquí la publicación. Pero, como el tema da para mucho y me gustaría profundizar un poco más, en los próximos días iré preparando una serie de entradas para comparar y mostraros paso a paso cómo funcionan las tres principales plataformas de autopublicación: Createspace (que es una especie de filial de Amazon), Bubok y Lulu. 

    ¿Qué os parece? ¿Conocéis algún otro sitio para la creación de ebooks? ¿Y para la autopublicación en papel?
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    Las 8 reglas para #escribir de Neil Gaiman

    Hace un par de años, después de que el New York Times publicase las 10 reglas de escritura de Elmore Leonard, The Guardian se puso las pilas y lanzó una serie de consejos de escritura de diversos escritores. Entre ellos, esta lista de 8 reglas de Neil Gaiman.

    
      [image: Las 8 reglas de la escritura según Neil Gaiman]
    

    Neil Gaiman es un reconocido y muy premiado autor británico de novelas fantásticas (como American Gods o El libro del cementerio y cómics, como su genial serie Sandman, que os recomiendo si es que no la habéis leído [image: :)] . 

    Bueno, y ahora sí. Aquí tenéis sus ocho consejos sobre escritura:

    1. Escribe.

    2. Pon una palabra después de otra. Encuentra la palabra correcta, escríbela.

    3. Termina lo que estás escribiendo. No importa lo que tengas que hacer para terminarlo, termínalo.

    4. Marca las distancias. Léelo imaginando que nunca antes lo has leído. Muéstraselo a amigos cuya opinión respetes y a los que les gusten cosas del estilo de la que has escrito.

    5. Recuerda: cuando la gente te diga que algo está mal o que les parece que algo no funciona, casi siempre tienen razón. Cuando te dicen exactamente lo que creen que está mal y cómo arreglarlo, casi siempre están equivocados.

    6. Arréglalo. Recuerda esto: tarde o temprano, antes de que alcance la perfección, tendrás que dejarlo ir y avanzar o empezar a escribir tu siguiente trabajo. Buscar la perfección es como intentar alcanzar el horizonte. Avanza.

    7. Ríete de tus propios chistes.

    8. La principal regla de la escritura es que, si lo haces con suficiente confianza y seguridad, podrás hacer lo que quieras. (Puede que esto sea una regla también válida para la vida, pero desde luego es cierta para la escritura). Por eso escribe tu historia como necesite ser escrita. Escribe de forma honesta y cuéntalo lo mejor que puedas. No estoy seguro de que haya otras reglas. Al menos, que importen.

    ¿Qué os parecen? ¿Estáis de acuerdo con él? A mí me gusta en especial la última. Bueno, y la primera. Sin esa regla, las otras no tienen sentido. ¿No? 

    Que tengáis una productiva, creativa y feliz semana. [image: :)]

    Permalink: http://www.literautas.com/es/blog/post-3534/las-8-reglas-para-escribir-de-neil-gaiman/
  
    #53

    Dónde y cómo publicar un libro

    Hace unos días publiqué la entrada sobre cómo escribir y publicar una novela y, tal y como os comenté entonces, he preparado una pequeña tabla comparando las características de distintas plataformas de autopublicación: CreateSpace, Lulu y Bubok. Podéis pulsar sobre la tabla para verla ampliada.

    
      
        [image: Tabla comparativa de las distintas plataformas de autoedición]
      
    

    A continuación, os explico con un poco más de detalle el tema de las comisiones de cada una de estas plataformas y de un par más que sólo funcionan para la venta de libros en versión digital:

    CreateSpace y Amazon

    CreateSpace es una especie de filial de Amazon para la publicación de libros en papel. Al poner a la venta un libro a través de su plataforma, CreateSpace envía a Amazon libros impresos para que estén siempre en stock y los lectores puedan recibirlo en menos de 3 días.

    Por otro lado, si quieres, CreateSpace envía automáticamente una versión digital del libro a la plataforma de publicación para Kindle, de forma que en la página de venta de Amazon aparecerán vinculadas la edición digital y la física.

    Otra cosa buena que tiene CreateSpace es el coste mínimo de cada libro, que resulta bastante más económico que en otras plataformas. Así que, si quieres comprar tus propios libros para distribuirlos directamente, puede ser una buena opción.

    La parte mala: las comisiones de venta. Para la edición en papel, CreateSpace se queda un buen porcentaje al que, además hay que sumar la comisión de un 30% que se lleva Amazon.

    Para la versión digital de Kindle, Amazon se queda con un 30% del beneficio de cada venta siempre que el precio del libro sea mayor de 2’60€ y el país desde el que se ha comprado el libro tenga su propia tienda de Amazon. Para el resto de países o precios más baratos, Amazon se queda ¡¡con un 65% del beneficio de la venta!!

    Más información en la página de CreateSpace o en la página de publicación directa de Amazon Kindle

    Lulu

    Lulu tiene una parte buena, y es que la comisión que se quedan del beneficio de la venta de cada libro es de un 20% y puedes vender sus libros en papel a través de Amazon, aunque el coste de producción de cada libro es mayor que en CreateSpace. Además, en Lulu tienen más posibilidades de publicación física en cuanto a tamaños, tipos de papel, tapas y encuadernación.

    Eso sí, si quieres que se venda también en versión digital para Kindle, tendrás que hacerlo a través de la plataforma de publicación de Kindle, ya que Lulu no cuenta con ese servicio ni ningún otro servicio de distribución para libros digitales en español, aunque sí lo tienen para libros en inglés, así que esperemos que lo amplíen en el futuro.

    Más información en la página de Lulu

    Bubok

    En Bubok también se quedan con el 20% del beneficio de cada venta y cuentan con bastantes opciones de encuadernación, papel y tapas. Además, ofrecen descuentos cuando compras muchos ejemplares de tu libro. Eso sí, el coste mínimo de cada libro es más alto que en las otras plataformas, sobre todo que en CreateSpace.

    Otras desventajas son que no te ofrecen ISBN gratuito (de hecho, comprarlo a través de ellos sale un poco más caro que gestionarlo uno mismo) y las opciones de distribución en otras tiendas son bastante más limitadas.

    Más información en la página de Bubok.

    Biblioteca

    No está en la tabla comparativa porque esta plataforma sólo permite la venta de libros electrónicos, no de libros físicos. Pero lo añado en la lista porque me parece interesante como lugar para vender la versión digital del libro.

    Como ventajas: puedes ofrecer los libros en multitud de formatos y el comprador se lo descarga en el que más le convenga, se quedan con un 20% de la venta y ofrecen a los autores la opción de elegir para sus libros el sistema de pago “paga si te gusta”

    Como desventajas: tiene menos movimiento que sitios como Amazon y no te pagan hasta que no hayas acumulado 50€ de beneficios.

    Más información en la página de Biblioeteca.

    Byeink

    Byeink, además de programa web para la creación de ebooks, también funciona como plataforma de venta. Eso sí, ojito al plan que se elige, porque si lo haces a través de una cuenta gratuita, además de añadir su logo en tu libro, ellos tienen los derechos y se quedan con un 30% de comisión de cada venta. La cuenta de pago te hace poseedor de todos los derechos y no te cobran comisión por venta, pero cuesta 50€ darse de alta y 9,90€ de suscripción al año.

    Más información en la página de Byeink.

    Bueno, y eso es todo. ¿Qué os parece? ¿Os decantaríais por alguna de estas opciones? ¿Tenéis entre manos algún proyecto de autopublicación? ¿Os gustaría intentarlo algún día? Si lo hacéis, ya sabéis que nos encantará que nos contéis la experiencia.  [image: :)]

    Permalink: http://www.literautas.com/es/blog/post-3440/donde-y-como-publicar-un-libro/
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    Clichés en la ficción: cuándo evitarlos y cuándo emplearlos

    Estás aquí: Blog > Técnicas de escritura > Clichés en la ficción: cuándo evitarlos y cuándo emplearlos

    Se dice que estamos ante un cliché cuando lo que se nos muestra es una idea trillada, que se ha empleado con demasiada frecuencia y que ya no sorprende a nadie.

    
      [image: French Stereotypes, by madeinengland.org]
    

    A la hora de escribir, tanto en narración como en guión, hay principalmente tres lugares donde podemos encontrarnos con clichés: en las metáforas, en los personajes y en las tramas.

    Metáforas

    Con frecuencia, para describir y ambientar, recurrimos a las metáforas. Nada como una buena comparación para que el lector se forme una imagen más exacta de lo que queremos contarle.

    Esto no es una tarea sencilla porque la imagen que creamos tiene que resultar original y, al mismo tiempo, natural. Las comparaciones tienen que formarse en la cabeza del lector de un golpe, sin que haya que pararse a reflexionar sobre ellas. Hacen las veces de descripción, tienen que servir para que el lector comprenda lo que queremos contarle pero sin resultar tan enrevesadas que le hagan salir de la historia.

    Por otro lado, si recurrimos a clichés (por ejemplo: «su sonrisa me deslumbró. Tenía los dientes como perlas»), aunque el lector comprenda lo que queremos decirle, la expresión está tan manida que no le estamos mostrando la sonrisa, sino que se la estamos contando. Y ya sabéis que la principal regla a la hora de escribir es “muestra, no cuentes”.

    Personajes

    Para analizar los clichés en este punto, tenemos que distinguir entre dos tipos de personaje: arquetipos y estereotipos:

    Los arquetipos son patrones, modelos básicos de caracterización a partir de los cuales construir personajes más profundos que tienen la cualidad de poder viajar de cultura en cultura sin perder su fuerza.

    Hércules es un arquetipo, así como el Quijote o Luke Skywalker. La guerra de las galaxias está llena de arquetipos. También El señor de los anillos: Frodo, Sam, Aragon, Faramir, Eowin… Todos ellos se basan en un arquetipo que se ha perfilado para añadirle peculiaridades que los hace únicos, pero sus motivaciones y el modelo sobre el que se han construido son universales, por eso funcionan en culturas tan distintas.

    Los personajes estereotipo (a modo de ejemplo, creo que puede servirnos la imagen del post) son planos y llenos de tópicos. No aportan nada. Tal y como los describe Robert McKee en su libro El guión: «los estereotipos carecen tanto de contenido como de forma. Se reducen a una experiencia limitada de una cultura concreta disfrazada con generalidades».

    Ojo: en ocasiones, si tomamos un arquetipo muy conocido y lo escribimos tal cual, corremos el riesgo de convertirlo en un cliché, a no ser que lo que pretendamos sea, precisamente, aprovechar la fama de ese personaje para reescribirlo y crear un paralelismo en otra época u otro contexto.

    Tramas

    Es tal vez el punto más peliagudo a la hora de evitar los clichés, porque no es nada fácil saber cuándo estamos siendo originales. Aquí habrá que tirar un poco de autocrítica e intuición, pero es mejor huir de ellos. No se trata de tener que rizar el rizo siempre, pero sí evitar las tramas tópicas porque serán previsibles para el lector.

    Por ejemplo, el pasado fin de semana emitieron por televisión The italian job (la versión moderna del año 2003), una película llena de clichés y lugares comunes.

    Uno de ellos: un personaje tiene el mismo trabajo que su padre fallecido (con el que tuvo una relación complicada) pero, mientras su padre era de la vieja escuela, este personaje lo realiza siguiendo las normas. Al final, cómo no, el personaje se encuentra en una situación que le obliga a recurrir a las técnicas de su padre y, metafóricamente, a reconciliarse con él… Un topicazo que se ve venir desde la primera mención que hacen sobre el tema.

    Si no se manejan bien estos clichés en las tramas, lo que acaba pasando es que el lector ve a la legua lo que va a ocurrir, se aburre, se cansa y deja de leer. ¡Lo peor que nos puede pasar como escritores! :S

    Cuándo SÍ podemos recurrir a los clichés

    Ahora que hemos visto dónde es más fácil que caigamos en ellos y hemos de intentar evitarlos, veamos los momentos en los que sí tienen cabida los clichés:

    1. Primer borrador: cuando escribimos el primer borrador de nuestro texto, lo mejor que podemos hacer es no obsesionarnos con los clichés, al menos con los clichés en las metáforas. Los clichés en las tramas y en los personajes deberíamos haberlos evitado ya en la fase de planificación del texto.

    Si nos paramos demasiado a crear originales descripciones durante la primera versión, no avanzaremos. Es el momento de escribir. Si tienes que poner “dientes como perlas”, ponlo. Ya habrá tiempo para corregir y revisar esas cosas más adelante.

    2. Diálogos: no siempre, claro está, pero a veces podemos dejar que se nos cuele un cliché en los diálogos. La gente habla así, recurre a refranes y expresiones conocidas; no todos los personajes pueden ser tan ocurrentes. De vez en cuando, podemos emplear clichés para los diálogos de un personaje para hacerlo más simple, más común.

    No sé a vosotros, pero a mí me molesta muchísimo cuando me encuentro una historia donde todos los personajes de todos los diálogos tienen réplicas fantásticas y originales. No me lo creo. Y le resta peso a otros momentos de la historia.

    Por ejemplo, en la película El sueño eterno los momentos que más disfruto son los diálogos entre Vivian (Lauren Bacall) y Marlow (Humphrey Bogart). Además de la química entre ellos, ambos personajes son ingeniosos y se retan a través de los diálogos, es un duelo. Pero las conversaciones que mantienen con el resto de los personajes no tienen este nivel, lo cual las hace creíbles y le da mayor importancia a la relación entre ellos dos.

    3. Comedia y parodia: un género en el que funcionan bien es en el humorístico. Pero también aquí es fácil caer en los tópicos y no hacer gracia. Cuando recurrimos a los clichés como chiste ha de ser para darles otra vuelta de tuerca, para tomarlos como base y añadirles elementos nuevos que los hagan originales y divertidos. Nada fácil, lo sé. Pero si no hay reto, ¿dónde está la gracia? [image: :P]

    4. Tramas: al igual que en el punto anterior, podemos recurrir a los clichés siempre y cuando partamos de ellos para luego darles un giro sorprendente. Se trata de aprovechar el hecho de que el lector cree que sabe lo que va a ocurrir porque lo ha visto antes y, cuando menos se lo espera, se rompe el tópico y pasa otra cosa.

    Eso sí, ojito con este juego porque corremos dos peligros:

    Por un lado, el giro no puede ser gratuito, sino que tiene que estar justificado y tener sentido una vez que se desvela.

    Por otro, hay que añadir otros elementos que mantengan al lector enganchado y con interés por la historia. Si el lector cree que sabe lo que va a ocurrir y no hay nada más que le retenga leyendo, es posible que se aburra y deje la lectura.

    Bueno, y hasta aquí estas reflexiones sobre los clichés. ¿Qué os han parecido? ¿Estáis de acuerdo? ¿Se os ocurren otros sitios donde debamos evitarlos o podamos usarlos?

    ¡Feliz semana y feliz escritura también! [image: :)]

    Permalink: http://www.literautas.com/es/blog/post-3553/cliches-en-la-ficcion-cuando-evitarlos-y-cuando-emplearlos/
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    Cómo se registra una obra literaria

    Supongamos que acabas de terminar tu manuscrito. Has llegado hasta aquí después de un arduo recorrido y ya estás listo para dejar que tu obra vea la luz. Quieres enviarla a editoriales, a concursos o tal vez publicarla. Pero te preocupa un asuntillo: ¿estará seguro tu trabajo cuando lo envíes a cualquiera de estos sitios?

    
      [image: cómo se registra una novela]
    

    La respuesta, en general, debería ser que sí, que no hay problema, que las editoriales y los jurados de los concursos literarios son honrados y no suelen robar los trabajos ajenos. Pero tampoco cuesta tanto trabajo registrarlo y, de esta forma, uno se queda más tranquilo. Además, en caso de que alguien está interesado en publicarte, te pedirá que lo hayas registrado así que, ¿por qué no empezar por ahí?

    En esta entrada os hablaré de cómo registrar una obra en el Registro de la Propiedad Intelectual (de España solamente, porque desconozco cómo funciona en otros países) y en SafeCreative (la plataforma online para el registro de obras a nivel internacional). Espero que os sirva de ayuda si estáis pensando en registrar algún texto. [image: :)]

    Registro de la Propiedad Intelectual (España)

    ¿Puedo registrar una idea? No, al menos no en España. Desconozco la legislación de otros países en cuanto al registro de la propiedad intelectual, pero aquí las ideas no son registrables. Sí los son los textos y creaciones literarias.

    ¿Qué clase de textos puedo registrar? A lo mejor me salto alguno, pero en la siguiente lista van los principales textos que se pueden registrar:

    - Novela.

    - Cuento (o conjunto de cuentos).

    - Obra de teatro.

    - Tratamiento de guión.

    - Guión.

    - Biblia de TV.

    ¿Cuánto cuesta registrar una obra? Hay que pagar unas tasas de 12,94€.

    ¿Dónde he de ir para registrar mi obra?Si tienes un certificado digital (lo del dni electrónico y esas cosas), puedes hacerlo a través de la página web del Ministerio de Cultura.

    Si no tienes certificado digital, vas a tener que ir en persona a registrarlo. En todas las provincias hay oficinas del registro. Puedes consultar dónde se encuentra la más cercana a ti en la lista de direcciones del Ministerio.

    ¿Qué tengo que entregar para registrar mi obra? Por supuesto, estamos hablando de registrar una novela o un texto del que somos autores únicos. Si entramos en otro tipo de registros con más autores, cesiones de derechos u otros elementos, la cosa se complica. Pero para registrar una novela o un texto literario que has escrito tú, deberás entregar la siguiente documentación:

    - Un ejemplar impreso de la obra, encuadernado y firmado en la primera y la última página. La portada ha de llevar el título y el nombre del autor.

    - El justificante de que has pagado las tasas (si vas en persona al registro, te darán un papel para que bajes hasta el banco más próximo a pagarlo).

    - Una fotocopia de tu DNI (si eres menor de edad también tendrás que presentar una fotocopia del libro de familia).

    - El impreso 1A para autores (puedes descargarlo aquí) cubierto. Este impreso se rellena fácilmente. Sólo tendrás que cubrir tus datos personales y especificar la parte de la obra de la que eres autor (generalmente toda o 100%).

    - El impreso de obra literaria (puedes descargarlo aquí) cubierto. También es fácil de cubrir pero, si en algún campo te entran dudas, puedes dejarlo sin cubrir y preguntar en la oficina del Registro cuando vayas a entregarlo. Seguro que te lo explican sin problema. [image: :)]

    ¿En cuanto entrego la documentación, mi obra está registrada? Sí, aunque en proceso de revisión. Al entregar los papeles, en el Registro te darán un resguardo con un número de registro provisional (que es válido como número de registro en caso de que tengas que entregarlo en algún sitio). En tres o cuatro meses, podrás pasar con ese resguardo para recoger el justificante definitivo.

    En caso de que hubiese algún problema o alguna duda con la revisión del texto para su registro, te llamarían por teléfono para solucionarlo. Al menos a mí me ocurrió así una vez en la que me dejé un campo sin cubrir: me llamaron, les contesté y quedó aclarado al momento. [image: :)]

    Safecreative (internacional)

    El problema de registrar una obra en el Registro de la Propiedad Intelectual es que su cobertura se limita al ámbito de ese país (en el caso que hemos visto antes, España). Hoy en día, esto se nos queda algo pequeño y, teniendo en cuenta que cada país cuenta con sus propias leyes sobre la propiedad intelectual, se necesitaba un organismo que pensase en modo global.

    Con esa idea nació Safe Creative. Se trata de una organización que ofrece registro para cobertura internacional (al menos para los países que han firmado los acuerdos correspondientes) en el que, aunque cuenta con opciones de pago para servicios adicionales, podemos registrar nuestras obras de forma gratuita.

    El sistema es muy sencillo: basta con crear una cuenta (o entrar si ya tenemos cuenta), pulsar el botón “registrar mi obra” e ir siguiendo los pasos que nos marcan. Automáticamente se generan un número de registro y un enlace que podrás usar para proteger tu obra. [image: :)]

    Por ejemplo, aquí podéis ver la página de registro de mi novela: registro de Niña de Cristal.

    
      [image: Cómo registrar una obra en Safe Creative]
    

    ¿Qué documentación hace falta para registrar una obra en Safecreative? Mucha menos que en el del caso anterior. Tendrás que entregar un ejemplar de la obra en formato de texto e ir cubriendo la información que te pidan sobre ella. Aunque también ayudará que cuentes con un certificado digital para asociarlo a tu cuenta.

    ¿Ventajas de SafeCreative? Muchas. Es rápido, sencillo, gratuito y no es incompatible con la modalidad “tradicional” en el Registro de la Propiedad. Así que compensa dedicarle un ratito extra a hacerlo, ¿no?

    Y esto es todo. Espero que os haya parecido útil y, como siempre, os animo a que compartáis vuestras propias experiencias. ¿Estáis planeando registrar alguna obra? ¿Ya lo habéis hecho alguna vez? ¿Conocéis más plataformas de registro que puedan interesarnos?

    ¡Feliz escritura!

    Permalink: http://www.literautas.com/es/blog/post-3624/como-se-registra-una-obra-literaria/
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    Decálogo del perfecto cuentista

    Hace unos días, recibí un correo con este decálogo de Horacio Quiroga y me sorprendió no haberlo publicado todavía, ¡con lo que me gusta! Así que no lo dejaré pasar más tiempo y voy a compartirlo con vosotros porque es uno de los mejores decálogos de escritura que me he encontrado. ¡Muchas gracias, Elena, por tu aportación! [image: :)]

    
      [image: Manual del perfecto cuentista]
    

    Por cierto, si os gusta escribir cuentos y todavía no habéis leído a este autor, os lo recomiendo. Además, he visto que en Amazon se puede descargar gratis su volumen de Cuentos de Amor de Locura y de Muerte.

    Y ahora sí, vamos con el decálogo del perfecto cuentista, de Horacio Quiroga:

    I. Cree en un maestro –Poe, Maupassant, Kipling, Chéjov– como en Dios mismo.

    II. Cree que su arte es una cima inaccesible. No sueñes en dominarla. Cuando puedas hacerlo, lo conseguirás sin saberlo tú mismo.

    III. Resiste cuanto puedas a la imitación, pero imita si el influjo es demasiado fuerte. Más que ninguna otra cosa, el desarrollo de la personalidad es una larga paciencia.

    IV. Ten fe ciega no en tu capacidad para el triunfo, sino en el ardor con que lo deseas. Ama a tu arte como a tu novia, dándole todo tu corazón.

    V. No empieces a escribir sin saber desde la primera palabra adónde vas. En un cuento bien logrado, las tres primeras líneas tienen casi la importancia de las tres últimas.

    VI. Si quieres expresar con exactitud esta circunstancia: «Desde el río soplaba un viento frío», no hay en lengua humana más palabras que las apuntadas para expresarla. Una vez dueño de tus palabras, no te preocupes de observar si son entre sí consonantes o asonantes.

    VII. No adjetives sin necesidad. Inútiles serán cuantas colas de color adhieras a un sustantivo débil. Si hallas el que es preciso, él solo tendrá un color incomparable. Pero hay que hallarlo.

    VIII. Toma a tus personajes de la mano y llévalos firmemente hasta el final, sin ver otra cosa que el camino que les trazaste. No te distraigas viendo tú lo que ellos no pueden o no les importa ver. No abuses del lector. Un cuento es una novela depurada de ripios. Ten esto por una verdad absoluta, aunque no lo sea.

    IX. No escribas bajo el imperio de la emoción. Déjala morir, y evócala luego. Si eres capaz entonces de revivirla tal cual fue, has llegado en arte a la mitad del camino

    X. No pienses en tus amigos al escribir, ni en la impresión que hará tu historia. Cuenta como si tu relato no tuviera interés más que para el pequeño ambiente de tus personajes, de los que pudiste haber sido uno. No de otro modo se obtiene la vida en el cuento.

    Y hasta aquí este sabio decálogo que, aunque está enfocado a la escritura de cuentos, creo tiene bastantes puntos aplicables a la escritura general. Y a vosotros, ¿qué os parece? ¿Estáis de acuerdo con Horacio Quiroga?

    Permalink: http://www.literautas.com/es/blog/post-3677/decalogo-del-perfecto-cuentista/
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    Cómo enviar mi libro a una editorial

    Hemos hablado en el blog de la autopublicación y del envío de textos a concursos literarios, así que ya le va tocando el turno a la publicación tradicional. En esta entrada veremos cómo enviar un manuscrito a una editorial.

    
      [image: Cómo enviar mi manuscrito a una editorial]
    

    1. No envíes a lo loco

    Por tentador que resulte coger una lista de editoriales y empezar a mandar tu texto, mi recomendación es que le dediques algo más de tiempo. Investiga un poco sobre la editorial, el tipo de libros que suele publicar, etc. Busca editoriales en las que creas que tu obra puede encajar.

    Si envías el manuscrito de una novela romántica a una editorial que sólo publica ciencia ficción o autores clásicos, perderás el tiempo tú y les harás perder el tiempo a ellos. Mejor infórmate antes para ahorrarte energía y rechazos innecesarios.

    2. Preséntate

    O, lo que es lo mismo en este caso, prepara una carta de presentación (¡Sé breve! En las editoriales hay gente ocupada que no está para perder el día leyendo cartas) en la que saludas y explicas de forma concisa quién eres y por qué crees que tu obra encajaría en su línea editorial.

    3. No envíes todo el libro

    No es necesario y resulta abrumador. Mejor prepara un pequeño dosier de la novela (en el siguiente punto explico un poco más cómo hacerlo) que incluya los primeros capítulos. Si están interesados, ya te pedirán que les envíes el libro completo.

    Esta práctica se usa mucho en el mercado americano para enviar a agentes y editoriales propuestas de novelas que aún no han sido escritas (con la muestra de los primeros capítulos para que se vea el estilo). Si alguien muestra interés, el autor la escribirá entera. Así no asume el riesgo de dedicarle en balde un montón de meses a la obra. Es un modelo interesante para plantearnos importarlo, ¿no os parece?

    4. Prepara un dosier de la obra

    Incluye los primeros capítulos (uno o dos) y una sinopsis o resumen de un folio de extensión (con los personajes y acciones principales, el inicio, el desarrollo y el final de la obra). Si quieres saber cómo se escribe una sinopsis, puedes leer la entrada del blog en la que hablamos sobre el tema: cómo se escribe una sinopsis.

    Puedes añadir también un brevísimo currículo-biografía tuyo (pero narrado, tipo las notas sobre el autor que aparecen en las solapas de los libros), información sobre el estilo que tiene la novela completa, los personajes, localizaciones, documentación o cualquier otra información relevante que ayude a entender mejor el conjunto de la obra, pero en pocas hojas. Además, si se te ocurre algún motivo por el que crees que la obra podría venderse bien, añádelo.

    5. ¿Envío físico o digital?

    Es casi la pregunta del millón. ¿Qué es mejor? ¿La presencia física del papel o la inmediatez del correo electrónico? La respuesta puede variar según la editorial (algunas ya se encargan de informarte de cómo quieren recibir las propuestas) y el presupuesto con el que cuentes, porque el envío físico es más caro.

    Mi recomendación es que realices el envío que realices, cuides mucho la presentación. Siempre. ¡Que les entre por los ojos desde el principio! Y, por supuesto, envíalo encuadernado: la versión física con un encuadernado normal, la digital en pdf.

    6. Ármate de paciencia

    Tardarán en contestar, mucho, y eso las que lo hagan. Es posible que recibas rechazos, pero no desesperes. Paul Auster, por ejemplo, recibió unos 17 rechazos de su novela “La ciudad de cristal” antes de que alguien se interesase en publicarla. Si crees en tu libro, ¡sigue intentándolo! [image: :)]

    Por cierto, aquí os dejo para que leáis luego un enlace a un interesante artículo de El País: Los escritores y su primer libro, donde habla de rechazos y comienzos duros. Sé que no es un camino fácil, pero nada que merezca la pena suele serlo, ¿verdad? [image: :)]

    Bueno, ¿y qué me decís vosotros? ¿Habéis enviado alguna vez vuestras obras a alguna editorial? ¿Habéis pensado hacerlo en un futuro?

    Permalink: http://www.literautas.com/es/blog/post-3689/como-enviar-mi-libro-a-una-editorial/
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    Cómo dar profundidad a un personaje

    Con frecuencia se dice que los personajes de tal obra son redondos o que los de aquella otra son planos pero, ¿qué significa esto exactamente? ¿Cómo podemos saber si nuestros personajes son planos o redondos? ¿Debemos crear siempre personajes redondos y dinámicos? ¿Cómo podemos hacer que nuestros personajes sean  más creíbles?

    
      [image: Cómo construir buenos personajes]
    

    Para responder a estas preguntas, empecemos por definir en qué consiste cada una de estas características y cuándo suelen aplicarse:

    Personajes planos

    Son personajes que se caracterizan con muy pocos rasgos, recurriendo a clichés o estereotipos (si quieres leer más sobre este tema, puedes visitar la entrada del blog clichés en la ficción: cuándo evitarlos y cuándo emplearlos). Están al servicio de la historia y, por lo general, son estáticos, no evolucionan.

    ¿Cuándo usar personajes planos y por qué? Los personajes planos se suelen usar en comedias televisivas (las llamadas sitcom de 30 minutos con risas enlatadas) porque son historias que se centran en las anécdotas, en el chiste y buscan la sensación de familiaridad, sin complicaciones, recurriendo a patrones comunes que el espectador reconoce al momento.

    También se pueden usar personajes planos como secundarios de una historia para lograr uno de los siguientes efectos:

    Reconocimiento rápido: Necesitamos que el lector-espectador reconozca al instante el tipo de personaje ante el que nos encontramos.

    Contraste: Un personaje plano y/o sin evolución de su personalidad puede funcionar como contraste para resaltar la personalidad o la evolución de otro de los personajes de la historia.

    ¿Cuándo evitarlos? En el resto de los casos. A no ser que busquemos específicamente uno de los efectos anteriores, es mejor intentar que nuestros personajes sean redondos (especialmente los protagonistas) para que el lector pueda identificarse con ellos.

    Personajes redondos

    Un personaje redondo es el que tiene profundidad, el que tiene virtudes, defectos, fortalezas, debilidades, miedos, sueños… Es un personaje bien caracterizado, tanto que parece real. Además, no es un personaje inconsistente ni estático, sino que es dinámico, evoluciona. A los personajes redondos les afectan los acontecimientos de la historia, sufren las consecuencias y cambian. Esto los hace más realistas y creíbles.

    ¿Cómo se construyen personajes redondos y profundos?

    La mejor forma de saber si estamos ante un personaje plano o redondo es respondiendo a las siguientes preguntas:

    1. ¿Sufre algún cambio interno a lo largo de la historia? Piensa en el estado del personaje al inicio. ¿Es el mismo que cuando termina? Haz que no lo sea, que evolucione, para mejor o para peor, pero la acción ha de afectarle de alguna forma.

    2. ¿Sufre algún cambio externo a lo largo de la historia? De la misma forma que cambia su personalidad, también debería cambiar su situación externa. Por ejemplo: Luke Skywalker, en La Guerra de las Galaxias, cambia mucho emocionalmente a lo largo de la historia, pero también no es lo único que evoluciona, ya que empieza siendo un granjero y termina convertido en caballero jedi.

    3. ¿Qué quiere?  Tu personaje debe desear algo a nivel consciente, algo que le incite a actuar.

    4. ¿Qué necesita?  Al margen de lo que crea que quiere, hay otra cosa que el personaje necesita a nivel inconsciente, sin darse cuenta o sin atreverse a admitirlo, y es diferente a lo que quiere. Esta contradicción aporta profundidad al personaje.

    5. ¿Qué consigue?  Al final de la historia, ¿logra alguno de sus objetivos? ¿Cómo le afecta? Con la respuesta a esta pregunta puedes saber mejor cómo enfocar la evolución del personaje. Por ejemplo, si logra lo que quería en un principio pero no lo que necesitaba de verdad, puede darse cuenta de que estaba equivocado. Por lo tanto, aprende y mejora. Es una evolución.

    6. ¿Cuáles son sus defectos, sus debilidades?  Todo el mundo tiene fallos, miedos y puntos flacos. Si quieres que tu personaje sea creíble, más vale que los tenga también y, a ser posible, que tenga que enfrentarse a ellos. Que los supere o no ya depende de la historia que quieras contar y de cómo sea la evolución que quieras darle a tu personaje.

    Por ejemplo, en la serie norteamericana The Wire (por cierto, MUY recomendable; de las mejores series que he visto en cuanto a caracterización de personajes) hay varios personajes que han de enfrentarse a sus debilidades. Algunos las superan y mejoran, otros no lo hacen y fracasan. A veces, el contraste entre ellos sirve también para reflejar mejor lo que se nos está contando y hacer la historia más creíble.

    7. ¿Cuáles son sus fortalezas?  Además de puntos débiles, el personaje también debe tener puntos fuertes que puede conocer o no. A veces los descubre y aprende a usarlos, a veces no y, de nuevo, fracasa. Pero tú como escritor sí tienes que saber cuáles son y es bueno que el lector los conozca también para que comprenda mejor al personaje.

    8. ¿Cuál es su conflicto interior?  He dejado esta pregunta para el final pero no porque sea menos importante, sino porque al responder a las anteriores será más fácil saberla. Todo buen personaje ha de sufrir un conflicto interior en algún momento de la historia; por ejemplo, un debate entre lo que quiere y lo que necesita, o una cuestión moral entre lo que persigue y lo que considera correcto. Este tipo de dilemas o de luchas con uno mismo son las que hacen a un personaje interesante, porque a través de su experiencia vivimos y aprendemos.

    ¿Qué os parece? ¿Se os ocurren otros aspectos a tener en cuenta a la hora de darle profundidad a los personajes? ¿Recordáis algún personaje que os haya marcado o con el que os hayáis identificado gracias a su caracterización?

    Yo, a bote pronto, recuerdo al Conde de Montecristo, que me enganchó gracias a sus contradicciones, sus debilidades y sus fortalezas. Uno de esos personajes inolvidables que a todos nos gustaría escribir. [image: :)]
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    23 trucos para ser un escritor más creativo

    Hace un tiempo descubrí una lista en inglés de consejos para la creatividad (33 ways to stay creative) que pululaba por la red y que me llamó la atención. 

    
      [image: trucos para la escritura creativa]
    

    La lista original de la que os hablo es una simple enumeración de 33 consejos. Me apetecía darle una vuelta y reflexionar algo más sobre el por qué de cada uno, así que he decidido tunearla un poco y convertirla en una lista de 23 trucos para ser un escritor más creativo. A ver qué os parece:

    1. Haz listas

    A veces nos agobiamos pensando que tenemos cientos de cosas por hacer, pero si las anotamos en una lista (en tareas y microtareas), resulta que no es para tanto. Podemos resolverlas de una en una e ir tachándolas. De esta forma, el cerebro se organiza mejor, se tranquiliza y tiene el camino más despejado hacia la creatividad.

    2. Lleva una libreta a todas partes

    Creo que ésta la he mencionado muchas veces, pero es fundamental: no te separes de tu cuaderno de notas. Nunca sabes dónde puede surgir la chispa y agradecerás llevarlo encima cuando ocurra.

    3. Prueba la escritura libre

    Lanzarse a escribir sin más, sin pensar, sin planificar nada, puede ser una magnífica forma de poner en marcha la inspiración. Para arrancar, puedes usar una frase o una serie de palabras, luego déjate llevar.

    4. Aléjate de la tele y el ordenador

    Si estás intentando activar la parte del cerebro que se encarga de darte ideas, apaga la televisión y el ordenador, desconecta internet y olvídate el teléfono en cualquier sitio, bien lejos. Son herramientas útiles para otros fines, pero en absoluto para estimular la creatividad.

    5. Sé diferente, como de otro mundo

    Atrévete a pensar distinto, a ser raro, un perro verde. No quieras ser como los demás, olvídate de eso: sé original siendo tú mismo/a.

    6. Tómate descansos

    El cerebro trabaja mejor cuando tú estás descansando, ¿lo sabías? Así que relájate de vez en cuando, tírate a la bartola un ratito cada día, verás cómo después las ideas llegan solas.

    7. Canta en la ducha

    Y en el coche, en el trabajo, por la calle… Canta y silba todo lo que quieras porque es muy sano para el cerebro y para el ánimo. Y una persona alegre es una persona más creativa. Además, cantar a voz en grito en la ducha, sin complejos, desinhibe, relaja y libera estrés.

    8. Bebe café o té

    Con moderación, claro. Una o dos tazas al día estimularán tu cerebro. Y además previene el alzhéimer (fuente: Artículo en La Razón).

    9. Conoce tus raíces

    Creo que es importante para un escritor o escritora tener claro de dónde viene, conocer su cultura, sus raíces y su origen. Esto nos ayuda a encontrar nuestra propia voz y a identificar el modo en el que vemos el mundo. Esto no quiere decir que tengamos que limitarnos a nuestra cultura, ni mucho menos. ¡¡La riqueza está ahí fuera!! Pero como me dijo un buen amigo hace tiempo: cuando sabes de dónde vienes, estás más preparado para saber hacia dónde quieres ir.

    10. Escucha nueva música

    Y lee nuevos libros, visita nuevas exposiciones, mira nuevas películas… Siempre. La cultura es algo vivo y en constante movimiento. Fíjate en las cosas nuevas que se están haciendo en todas partas porque te pueden aportar claves, puntos de vista frescos.

    11. Busca otras opiniones, colabora, ábrete

    Si algo he aprendido gracias a este blog es que un escritor no debe ser un animal encerrado en su estudio escribiendo para sí. Ya sea virtualmente, ya sea de forma presencial, resulta muy enriquecedor el compartir, colaborar en grupos de escritura, comentar textos con otros escritores… En definitiva, intercambiar palabras con otros.

    12. Rodéate de gente creativa

    Siempre que puedas. La creatividad atrae a la creatividad.

    13. No te rindas

    Nunca. Sigue intentándolo. La perseverancia es fundamental si quieres ser escritor, tanto o más que el talento.

    14. Practica, practica, practica

    Escribir es como tocar un instrumento: has de dedicarle tiempo. Cuanto más practiques, más cerca estarás de la excelencia.

    15. Atrévete a equivocarte

    Aquí va una verdad absoluta, de las pocas que creo que existen: vas a equivocarte. Tenlo por seguro. Antes o después todos nos equivocamos. Todos. El que no se equivoca nunca es porque ni siquiera lo intenta. Hay que equivocarse muchas veces para poder acertar alguna.

    16. Visita un sitio nuevo

    Prueba una comida desconocida, atrévete a intentar cosas nuevas. Eso estimula la creatividad, por su puesto, y te aporta experiencias y material nuevo sobre el que escribir.

    17. Mira películas viejas

    Y libros antiguos. Acércate a los clásicos. Merecerá la pena.

    18. Enumera tus virtudes

    Los defectos solemos tenerlos muy claros, ¿verdad? Las virtudes nos cuesta más. Haz una lista con todas esas cosas buenas que tienes. Créetelas, disfrútalas, regodéate un rato en tus cualidades. La autoestima es buena compañera de la creatividad porque aparta los miedos y las inseguridades que no nos dejan pensar diferente.

    19. Rompe las normas

    Ya sabéis lo que suele decirse: las normas hay que conocerlas para poder romperlas. Pero, una vez vayas conociéndolas, atrévete de vez en cuando a transgredirlas un poco, a escribir de otra forma, a probar otras cosas. Seguramente te equivocarás muchas veces, pero alguna acertarás y descubrirás algo nuevo. 

    20. Aprende algo nuevo cada día

    Este consejo me gusta mucho. Es difícil, pero estimulante. Te obliga a estar atento, alerta, buscando información para aprender. Todas esas cosas interesantes que aprendemos se van acumulando en el cerebro y él se encarga luego de darles forma para crear ideas.

    21. Limpia tu espacio de trabajo

    De la misma forma que se dice eso de “mens sana in corpore sano”, debería decirse que la mente también funciona mejor en un entorno cómodo. No se trata de volverse maniáticos del orden, pero darle un repaso de vez en cuando para que todo esté más despejado, ayuda. 

    22. Diviértete

    Es fundamental. Diviértete en general y diviértete escribiendo. Habrá quien crea en el escritor atormentado, en el artista bohemio y deprimido, pero yo creo que escribir, pese a que en ocasiones pueda ser más duro o cansado, puede ser muy divertido.

    23. Termina algo

    O todo lo que puedas. Si terminas lo que empiezas, si acostumbras a tu cerebro a hacerlo, lograrás que se tome más en serio las cosas. Seguro que también la parte de generar nuevas ideas que luego materializarás y, al igual que esta lista de consejos, terminarás.

    Bueno, pues hasta aquí la lista. ¿Qué os ha parecido? ¿Estáis de acuerdo? ¿Algún otro truco que uséis vosotros? [image: :)]

    ¡Feliz y creativa escritura!
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    ¿Qué es un arco dramático de personaje?

    Perdonad la imagen de esta entrada, pero es que no he podido evitar el chiste fácil. Aunque no, no os preocupéis: el arco del personaje no es un arma para que tire flechas en plan Legolas, sino la evolución de un personaje en una historia.

    
      [image: el arco de un personaje en la historia]
    

    Me explico: el arco de un personaje es la transformación de punto de vista que sufre desde el comienzo al final de la historia, los estados por los que atraviesa y el crecimiento psicológico o emocional que experimenta.

    Para entenderlo mejor, ahora veremos cómo funciona y cómo podemos crear nuestros propios arcos de personaje:

    Tipos de arco de personaje

    Subjetivo: puede ser una evolución moral, de valores, ideológica, psicológica… Tiene que ser una transformación a nivel interno.

    Por poner un ejemplo conocido, tomemos al personaje de Chandler de la telecomedia Friends: al principio, es un tipo inmaduro, algo cínico y con miedo al compromiso, pero poco a poco evoluciona hasta convertirse en un padre de familia comprometido, sensible y responsable.

    Objetivo: se trata de la evolución exterior del personaje, las cosas que cambian en su vida a raíz de la historia.

    Tomando el mismo ejemplo de antes, Chandler comienza la serie como un tipo soltero, que vive con un amigo y tiene un trabajo aburrido. Al final, sin embargo, está casado, con hijos y tiene un trabajo creativo.

    Progresión en el arco de personaje

    Todo arco de personaje, ya sea objetivo o subjetivo, tiene una progresión en una de las tres formas siguientes:

    Positivo: el personaje evoluciona de una situación mala a una buena (o simplemente a una situación mejor que la inicial). Es el arco de las historias con final feliz. (El caso de Chandler en Friends sería un caso de arco positivo).

    Negativo: justo al revés que en el anterior. En el arco negativo, el personaje evoluciona hacia una situación peor que la inicial y la historia tiene un final trágico.

    Neutro: el personaje permanece igual y su situación no cambia aunque haya aprendido alguna cosa durante la historia. Ojo, este tipo de personaje ha de tener una personalidad muy fuerte (como, por ejemplo, Sherlock Holmes o James Bond). De no ser así, puede provocar una sensación de final trágico, ya que como lectores y espectadores queremos que el personaje evolucione.

    ¡Ojo! A veces un personaje puede tener distintos tipos de arco en una historia. Por ejemplo, podemos encontrarnos un arco objetivo negativo (un personaje empieza la historia vivo y acaba muriendo a causa de una enfermedad terminal) mezclado con un arco subjetivo positivo (a causa de la enfermedad, el personaje ha de enfrentarse a muchas cosas y aprende una lección que le lleva a mejorar a nivel psicológico).

    Cómo se muestra un arco de personaje

    Un personaje no cambia porque sí, de golpe. O bien sufre una transformación paulatina debida a los acontecimientos de la historia, o bien le ocurre algo con la fuerza suficiente como para hacerle cambiar (un punto de inflexión). El cambio siempre ha de ser creíble y estar justificado.

    Los cambios del personaje pueden mostrarse de formas muy distintas y cuando son cambios sutiles es interesante no explicarlos demasiado, sino dejar que sea el propio lector el que analice y se dé cuenta de ellos. Eso hace la lectura más interesante (no sé a vosotros, pero a mí me repatea que me lo den todo mascado).


    Las formas de mostrar los cambios de un personaje pueden ser a través de sus acciones, sus palabras, su actitud, sus valores, sus prendas de vestir, sus hábitos… 

    Por ejemplo, en mi novela Niña de Cristal, hay un personaje que (ojo, spoilers a continuación!) va sufriendo una transformación paulatina que eclosiona hacia el final del libro y, además de otros cambios en su ánimo y su actitud, se demuestra a través de un cambio de hábitos: después de pasarse toda la novela fumando a lo loco, alguien le ofrece un cigarro y lo rechaza. No fuma más en el resto de la historia. Obviamente, esto no es apología contra el tabaco, sino un símbolo de un mayor control del personaje sobre sus emociones y sobre sí mismo.

    Y vosotros, ¿cómo soléis mostrar la evolución de vuestros personajes? ¿Y qué os ha parecido esta entrada? Espero que os haya gustado y que tengáis un feliz fin de semana lleno de libros e inspiración! [image: :)]

    Entradas relacionadas

    Crea tu propio personaje | colección de fichas de personaje y enlace a todas las entradas del blog relacionadas con el tema del personaje
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    Cómo escribir un cuento corto

    Estos días tenemos en marcha otra de las escenas del taller de escritura, y por eso quiero aprovechar para publicar una entrada hablando de algunas de las claves para escribir un cuento, un relato corto o un microcuento como los del taller.

    
      [image: Cómo se escribe un relato corto]
    

    Como sabéis, uno de los requisitos para participar en el taller es que los textos que nos enviáis no pueden tener más de 750 palabras. La pregunta es: ¿se puede realmente contar una historia con 750 palabras? ¡Por supuesto que sí! Y con muchas menos. Solo hay que tener en cuenta que los mecanismos para contar no funcionan igual que los de la novela. 

    Veamos cuáles son algunos de esos mecanismos a través de este decálogo para escribir cuentos cortos:

    1. Céntrate en la acción

    Que no en la anécdota. El cuento no es solo una anécdota, ya que cuenta una historia, pero la narración ha de estar más condensada que en la novela y centrarse en lo que sucede, sin tiempo ni espacio para otras disertaciones.

    En el cuento no hay lugar para largas descripciones o extensas divagaciones morales o psicológicas. Esto no quiere decir que el cuento tenga que ser simple y carecer de estos elementos. Pueden estar, pero en forma de subtexto, escondidas entre líneas o dichas directamente con las palabras justas. ¡Es todo cuestión de espacio!

    Hace tiempo leí una frase que se me quedó grabada: una novela de ciencia ficción describe un mundo de ciencia ficción; un cuento de ciencia ficción narra hechos de ciencia ficción. Sin embargo, ambos géneros pueden hacernos reflexionar al leerlos.

    2. No quieras abarcarlo todo

    A veces pecamos de querer contar historias muy ambiciosas que no tienen cabida en un relato corto. Recuerda que el cuento, por lo general, debe ocurrir en un espacio de tiempo breve, tener pocos personajes principales (2 o 3 como mucho) y una localización principal. Si no logras adaptar tu historia a estas premisas, puede que estés ante una novela corta y no de un cuento corto. 

    3. Busca una idea y simplifícala

    Toda idea puede simplificarse siempre, sólo hay que darle una vuelta. Por ejemplo, queremos contar la historia de un hombre que, tras pasarse muchos años dedicado a su trabajo, logró alcanzar el éxito profesional. Fue un tipo importante, ambicioso y que llegó a lo más alto, pero a costa de arriesgar su vida personal. Con el tiempo, cometió una serie de errores y se arruinó, dándose cuenta de lo que realmente era importante.

    ¿Se puede contar una historia así en apenas 750 palabras? Sí, pero solo si la simplificamos. Para ello, busquemos el instante con mayor fuerza, el momento de impacto de la historia, así sabremos dónde hay que centrarse. Yo creo que el punto álgido lo encontramos cuando se da cuenta de que se equivocó, por ello creo que deberíamos contar la historia cuando ya lo ha perdido todo.

    Por ejemplo, Fulanito es un mendigo que cada mañana pide en una esquina del centro de la ciudad, en una zona de oficinas cerca de donde él trabajaba tiempo atrás. Los mismos ejecutivos entre los que él se incluía antes, son ahora los que le ignoran y pasan por su esquina sin mirarle. 

    Recuerda, cuando tengas tu idea, simplifícala: busca el impacto, el instante.

    4. No lo cuentes, muéstralo

    Este debe de ser el consejo en el que más se insiste en cualquier libro o artículo sobre escritura, ¿verdad? Pero es que resulta fundamental y muchas veces se nos olvida, sobre todo a la hora de escribir cuentos.

    Un cuento no es un resumen de una historia, sino una historia en sí. Tomando el mismo ejemplo del punto anterior, podríamos decir que Fulanito es un mendigo que cada mañana pide en una esquina cerca de donde antes trabajaba. Entonces tenía mucho éxito, aunque se acababa de divorciar y no tenía mucho tiempo para sus hijos porque solo le importaba su trabajo bla, bla, bla… ¿Qué es esto? ¿Es una historia o el resumen de una historia? En realidad es lo segundo.

    Para narrar la historia tenemos que centrarnos en el instante, en la acción: Fulanito cuenta las monedas de su caja y se da cuenta de que no ha sido una buena mañana. Apenas si le alcanzará para tomarse algo caliente… Mostremos lo que ocurre, demos imágenes, enseñemos la historia a través de la acción.

    5. Mantén la estructura

    Aún siendo un relato muy corto, todo cuento ha de tener una introducción, un nudo y un desenlace. Por ejemplo: “el mendigo contando las monedas en su esquina y los ejecutivos pasando ante él envueltos en su abrigo” sería la introducción. Es lo que nos sitúa en la historia, en el qué, quién, dónde y cuándo. 

    El nudo podría ser “el mendigo está preocupado porque necesita tomarse algo caliente pero no le llega el dinero. Sigue pidiendo pero los ejecutivos lo ignoran.” El desenlace sería el final que le demos. Por ejemplo: “alguien se apiada de él y le da el dinero para que se tome el café”.

    6. No lo des todo, sugiérelo

    En el cuento es tan importante lo que se dice como lo que se calla. Como decíamos antes, no hay lugar para disertaciones, así que olvídate de explicar que el mendigo se siente mal por su situación o que se arrepiente de haber perdido a su familia. Eso ha de quedar implícito en la acción. Deja que el lector lo deduzca. 

    Por ejemplo, en lugar de explicar que el mendigo tenía familia y la perdió junto con su trabajo, podemos hacer que entre los ejecutivos que cruzan ante él, el mendigo reconoce a su hijo e intenta decirle algo. Sin embargo, el hijo se vuelve hacia él con cara de fastidio y, sin reconocer a su padre, le da una moneda, solucionando el problema de tomar algo caliente esa mañana. Pero, obviamente, al mendigo ya no le importa el café.

    6. Cada frase cuenta

    Del principio al final, cada frase del cuento tiene que estar ahí con una función. Si tienes poco espacio, pocas palabras, aprovéchalas bien. Esto no es necesario hacerlo en la primera escritura, pero sí en la revisión. Desmenúzalo, analiza cada frase, cada elemento, y piensa qué función cumple en la historia. ¿Es imprescindible? Si la esencia del texto se comprende sin esa frase, elimínala.

    7. Mantén el suspense

    No des toda la información al inicio. Dosifícala y lleva al lector hasta la última palabra. Si contamos de partida que el mendigo era antes un ejecutivo y que acaba de encontrarse con su hijo, luego nos quedamos sin dinamita.

    Siempre que puedas, intenta que al final del texto haya un giro, un golpe de efecto, una sorpresa. Que esté justificada, claro, pero que dé un nuevo sentido al texto.

    Es mejor empezar por el mendigo con frío que ha de conseguir dinero para algo caliente. Así creamos un buen punto de partida. Luego podemos contar ya que él antes era uno de esos ejecutivos que ahora le ignoran, porque esto nos produce más curiosidad sobre el personaje. De pronto, reconoce a alguien entre la multitud y llama su atención (más intriga). Esta persona no le reconoce, pero le da dinero, aunque al mendigo ya no le importa el dinero, porque el ejecutivo era su hijo (dejamos el golpe de efecto para el final).

    8. Impacto posterior

    Una de las cosas más difíciles pero también de las más importantes es lograr que el cuento deje huella en lector. Una vez haya terminado, el texto ha de dejar un eco en su interior, una reflexión, un sentimiento.

    Para ello, la última frase es fundamental. Si logramos que contenga un giro o una imagen impactante que arroje luz sobre el resto de la narración, estaremos en el buen camino.

    Volviendo al caso del ejemplo, lo ideal es llegar al final sin saber quién es el ejecutivo al que el mendigo ha reconocido y que acaba de darle el dinero. En esa última frase (que además debería ser corta, sencilla y directa para causar mayor impacto) revelaremos que se trata de su hijo (un buen giro final) y dejaremos entrever que el mendigo ya no está preocupado por el dinero (ni lo mira), sino que observa cómo su hijo se aleja sin poder hacer nada para evitar que cometa los mismos errores que él cometió en el pasado.

    9. Ambienta con poco

    No tienes espacio para descripciones largas ni disertaciones, pero el cuento también ha de tener ambientación para envolver al lector. Para ambientar en un texto muy corto, usa el tono, el narrador, el lenguaje y selecciona las palabras adecuadas. No es lo mismo decir “ciénaga” que decir “pantano”; tampoco es igual “bruma” que “niebla”. Cada palabra te ayuda a construir la atmósfera. Elígelas con cuidado.

    Por ejemplo, para la historia del mendigo, nos encontramos en una ciudad, una mañana de invierno en la que hace mucho frío, pero no es necesario decir todo esto. Podemos ver el frío en el vaho que sale de la boca del personaje o haciendo que se frote las manos envueltas en guantes antes de contar el dinero. Incluso, mejor aún, podemos verlo todo a través de los ejecutivos que entran en sus oficinas envueltos en gruesos abrigos mientras ignoran al mendigo. En esta imagen sabemos que es una ciudad, que es por la mañana, es invierno y hace frío.

    10. La importancia del título

    Tenemos muy poco espacio para desarrollar nuestra historia y ya hemos dejado claro que cada palabra cuenta, ¿verdad? Pues tengamos algo de picardía y aprovechémoslas bien todas. El título es un espacio extra que puede resultar muy útil. Lo ideal: que sugiera, intrigue y arroje una nueva luz sobre el texto una vez se haya terminado su lectura. 

    ¿Se os ocurre algún título para el relato del mendigo que cumpla estas características?

    11. Una regla extra para escritores de cuento

    Por último, aunque ya nos salgamos de las 10 reglas del decálogo, nos queda un consejo fundamental para cualquier escritor que quiera dedicarse a escribir cuentos, aunque no tenga que ver con la escritura en sí: tenemos que leer cuentos. Si queremos entender cómo funcionan y cómo se escriben, es fundamental que los conozcamos. Hay que leer a Chéjov, a Horacio Quiroga, a Cortázar, a García Márquez, a Poe, a Borges, a Saki, a Ray Bradbury, a Bioy Casares, a Benedetti, a Monterroso… Tantos cuentos como se pueda.

    Y hasta aquí las reglas fundamentales para escribir un relato corto. ¿Qué os han parecido? ¿Alguna más que añadiríais a la lista? Y, ¿qué me decís de los cuentos? ¿Soléis leer muchos? ¿Algún cuento o cuentista que os parezca imprescindible?

    ¡Feliz escritura!

    Permalink: http://www.literautas.com/es/blog/post-3910/como-escribir-un-cuento-corto/
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    Cómo escribir los primeros párrafos de una novela

    Pongámonos en situación: un lector acude a una librería y ve un libro que le llama la atención. Su portada y/o su título le parecen interesantes y lo coge para hojearlo. Le echa un vistazo a la contraportada, abre el libro y lee las primeras líneas.

    
      [image: cómo empezar un libro]
    

    Cuando lo tenga entre sus manos, el lector (y a veces también el editor) tardará unos diez segundos en decidir si le interesa seguir leyendo el libro o no. Ese es el tiempo del que disponemos. Por eso es tan importante la forma en la que arranquemos nuestra historia.

    En esta entrada he querido reunir una lista con algunos consejos para lograr un arranque de novela (algunos sirven también para arranques de cuentos) de los que enganchan:

    1. Llama la atención del lector

    Supongo que esto ha quedado claro: tenemos que captar la atención del lector desde la primera línea. Para ello, lo mejor es que ocurra algo ya en el arranque y, por supuesto, que sea algo interesante.

    Es decir, intentemos evitar un comienzo en el que suene un despertador y alguien se levante de la cama, va al baño, hace el desayuno… Ya sabéis, algo rutinario que no nos importa demasiado. O, por poner otro ejemplo, evitemos los inicios en los que el narrador se pone a hablar del tiempo que hace en lugar de ir al grano (por cierto, sobre este tema de no comenzar hablando del tiempo escribimos hace tiempo otra entrada en el blog: Disculpe, ¿es usted el hombre del tiempo?

    En la primera página del libro ha de suceder algo y este algo tiene que causar interés en el lector. Por ejemplo, Ensayo sobre la ceguera, de José Saramago comienza en medio del caos del tráfico de una ciudad, cuando un semáforo se pone en verde pero no todos los coches arrancan. Hay uno que se queda parado y dentro hay un hombre que agita los brazos y grita algo. Los peatones, curiosos, se acercan a ver qué sucede, hasta que por fin el hombre baja del coche y grita: “Estoy ciego”. A esas alturas, a mí el libro ¡ya me tenía enganchada!

    2. Pon algo en movimiento

    Este consejo es del libro Suspense, de Patricia Highsmith. En él, la autora recomienda iniciar un texto con algo que se mueva, puede ser un tren o alguien que corre… Concretamente, las palabras de Highsmith son las siguientes: “Me gusta que la primera frase contenga algo que se mueva y dé impresión de acción, en vez de ser una frase como, por ejemplo: «La luz de la luna yacía quieta y líquida, sobre la pálida playa».”

    Aunque no es necesario que el movimiento sea siempre tan evidente. A veces puede ser más sutil, como la puerta que se cierra y el personaje que se recuesta en la pared, parpadeando, en el texto del siguiente ejemplo:

    Cinco horas con mario, de Miguel Delibes: “Después de cerrar la puerta, tras la última visita, Carmen recuesta levemente la nuca en la pared hasta notar el contacto frío de su superficie y parpadea varias veces como deslumbrada. Siente la mano derecha dolorida y los labios tumefactos de tanto besar.”

    3. Párrafos cortos y frases directas

    Otro consejo de Patricia Highsmith es no comenzar con un párrafo demasiado largo. “Entre una y seis líneas”, nos dice la escritora, para no cansar al lector de arranque. Aunque yo me atrevería a subirlo hasta ocho líneas… Pero bueno, el número no es tan importante como el concepto: comenzar de forma directa y breve.

    A modo de ejemplo, veamos el inicio de A pleno sol, de Patricia HihgSmith: “Tom echó una mirada por encima del hombro y vio que el individuo salía del Green Cage y se dirigía hacia donde él estaba. Tom apretó el paso. No había ninguna duda de que el hombre le estaba siguiendo. Había reparado en él cinco minutos antes cuando el otro le estaba observando desde su mesa, con expresión de no estar completamente seguro, aunque sí lo suficiente como para que Tom apurase su vaso y saliera rápidamente del local.”

    4. Sitúa al lector en el tiempo y el espacio

    Por regla general, en la primera página o el primer capítulo de una novela debe quedar claro cuándo y dónde sucede la narración. ¿Es en el presente? ¿Es el pasado? ¿Es el futuro? ¿Dónde nos encontramos?

    1984, de George Orwell: “Era un día luminoso y frío de abril y los relojes daban las trece. Winston Smith, con la barbilla clavada en el pecho en su esfuerzo por burlar el molestísimo viento, se deslizó rápidamente por entre las puertas de cristal de las Casas de la Victoria, aunque no con la suficiente rapidez para evitar que una ráfaga polvorienta se colara con él.”

    Este es el primer párrafo de la novela y ya con este arranque el autor nos sitúa en un mundo que no parece exactamente igual al nuestro. En los siguientes párrafos se habla ya de un ascensor, una telepantalla (que en el momento en el que fue escrita la novela era más ciencia ficción de lo que es hoy) y el Gran Hermano.

    Por cierto, si os fijáis, en este primer párrafo del libro George Orwell habla del tiempo, pero lo hace para mostrar cómo afecta al protagonista y crear un tono y una ambientación para la historia, que no es lo mismo que comenzar el libro diciendo que el sol estaba en lo alto y brillaba con fuerza mientras la nieve se acumulaba en las orillas del camino, bla, bla, bla… 

    5. Especifica las reglas

    Toda obra de ficción es una propuesta para jugar. Cuando nos sentamos a leer un libro, desde las primeras líneas el autor nos está proponiendo unas reglas para el universo de ficción en el que quiere que nos sumerjamos.

    Estas reglas deben quedar definidas cuanto antes. Si quieres contar una historia de magia, brujas y pociones mágicas, empieza por un suceso mágico. Que quede claro desde el comienzo que la magia es parte del juego o, si no lo haces, corres el riesgo de que el lector se sumerja en un relato de corte realista y luego, cuando se encuentre la magia, no se la crea.

    Además, el tono de la novela, el estilo y el género tienen que conocerse desde el comienzo, para que el lector pueda saber si realmente le interesa o no. A modo de ejemplo, veamos el primer párrafo de la primera de las novelas de la saga de Harry Potter:

    Harry Potter y la piedra filosofal, de J.K.Rowling: “El señor y la señora Dursley, que vivían en el número 4 de Privet Drive, estaban orgullosos de decir que eran muy normales, afortunadamente. Eran las últimas personas que se esperaría encontrar relacionadas con algo extraño o misterioso, porque no estaban para tales tonterías.”.

    6. Deja el backstory para luego

    El backstory es el término inglés para definir el pasado de los personajes y de los acontecimientos. Vamos, lo que sucedió antes de la historia que estás contando. Suele presentarse a modo de recuerdo de un personaje o a través del narrador que nos explica lo que ocurrió en el pasado.

    ¿Por qué no hay que empezar por ahí? Porque al lector todavía no le interesa. Si empezamos contando el backstory es probable que lo aburramos. Primero hay que intrigar al lector, introducirle en el mundo de la historia, dejar que conozca a los personajes y sus conflictos. Cuando lo hayamos logrado, será el momento de contarle todo lo que necesitemos que sepa del backstory, porque entonces ya estará metido en la historia y querrá saberlo.

    Ojo, no es lo mismo contar un backstory (el típico: “se acercó al tiovivo y recordó aquella tarde de su infancia junto a sus padres…”) que comenzar la historia en una escena del pasado. Por ejemplo, que el primer capítulo sea el niño que va con sus padres a la feria y le ocurre algo. Luego, en el segundo capítulo, saltamos a muchos años después en el tiempo y vemos al niño de adulto.

    7. Fíjate en los mejores

    Si una de las principales reglas para mejorar la propia escritura es leer mucho, una de las reglas para escribir buenos arranques de novelas también pasa por leer muchos arranques de novelas. Es decir, fijarnos en los inicios que nos gustan, anotarlos y analizarlos. ¿Cómo están construidos? ¿Por qué funcionan bien? ¿Cuáles son sus trucos?

    A propósito de esto, encontraréis más inicios de novela en la sección Érase una vez del blog. Y, por si queréis echarle un vistazo, en la revista Stylist publicaron un artículo con los 100 mejores inicios de libros. Está en inglés, pero merece la pena verlo. Al pulsar sobre las portadas de los libros, se puede ver la portada y las primeras líneas de la novela: The best 100 opening lines from books.

    ¿Y vosotros? ¿Recordáis algún libro que os enganchase desde la primera línea?

    Permalink: http://www.literautas.com/es/blog/post-3935/como-escribir-los-primeros-parrafos-de-una-novela/
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    Seis consejos de escritura de John Steinbeck

    Navegando por la web de Brain Pickings me he encontrado con una entrada con seis consejos de escritura de John Steinbeck.

    
      [image: seis consejos de escritura de John Steinbeck]
    

    Como es un escritor que me gusta mucho y que, por lo que he leído, suele tener opiniones muy interesantes a la hora de hablar sobre creatividad y escritura, me he animado a traducir sus consejos y compartirlos con vosotros:

    1. Día a día, página a página

    Olvida la idea de que alguna vez vas a terminar. Aparta de tu mente las cuatrocientas páginas y escribe sólo una página al día, eso ayuda. Luego, cuando logres terminar, siempre te sorprendes.

    2. El primer borrador de un tirón

    Escribe con la mayor libertad y rapidez posibles y arroja todo al papel. Nunca corrijas o reescribas hasta que todo esté escrito. Reescribir en esa etapa suele servir como excusa para no continuar. También interfiere en el ritmo y el flujo, que solo puede surgir de una especie de asociación incosciente con el material.

    3. No escribas al gran público

    Olvídate de un público general. En primer lugar, el público sin nombre ni cara te darán un miedo de muerte y, en segundo lugar, a diferencia del teatro, no existe ese público. En la escritura, el público es un solo lector. He descubierto que a veces ayuda elegir a una persona (una persona real que conozcas o una persona imaginaria) y escribirle a ella.

    4. No te atasques con una escena en particular

    Si lo das todo en una escena o una sección y todavía crees que debería estar mejor, pásalo y continúa escribiendo. Cuando hayas terminado con la obra completa podrás volver a ese punto y encontrar que la razón por la que te dio problemas era que esa escena no pertenecía a ese lugar.

    5. No te encariñes con una escena

    Ten cuidado cuando una escena te importa demasiado, cuando te importa más que el resto. Por lo general, resultará que no encaja.

    6. Comprueba tus diálogos

    Si vas a usar diálogos, pronuncia en voz alta cuando lo escribas. Solo entonces adquirirá un sonido realista.

    Y hasta aquí los seis consejos de Steinbeck. ¿Qué os han parecido? ¿Estáis de acuerdo con él?

    Permalink: http://feedproxy.google.com/~r/Literautas/~3/gtR5yeeLQ34/
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