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A mi madre, 


Apolonia Martínez, 


mujer tenaz donde las haya 


y dulce y tierna esposa y madre, 


con todo mi amor











   Prólogo


José María García-Luján está considerado como uno de los más grandes abogados españoles. Su prestigio en el campo profesional que le es propio es inmenso. Hombre liberal, moderado, razonador, cautiva a cuantos le tratan. Siente por el teatro una vocación indeclinable. Y ha escrito, dirigido, impulsado el teatro amateur en España. Se trata de una vocación a la que ha dedicado una buena parte de su tiempo libre. Es un actor que podría abrirse paso en el borrascoso mundo de la interpretación profesional. Pero ha decidido quedarse en el teatro amateur, que cuenta en España con más de siete mil compañías y que moviliza muchos millares de espectadores. José María García-Luján lo ha sido todo en el teatro amateur, y lo sigue siendo: autor de varias obras, algunas reproducidas en este libro, director, actor, impulsor de incontables muestras de una experiencia teatral que solo los ignaros pueden desdeñar.


La temperatura cultural de una ciudad se mide con el termómetro del teatro. Nueva York figura en cabeza, seguida de Londres. París y Madrid se disputan el tercer puesto. Buenos Aires ocupa de forma brillante el quinto, si bien Berlín avanza con pasos de gigante y Shanghái está al acecho. Durante el año 2019, han acudido a los teatros madrileños un millón de personas más que a los estadios de los cuatro equipos de fútbol de Primera División. La semana anterior al confinamiento por el Covid-19 se representaron en Madrid 182 comedias. Y si el teatro alternativo pugna ya con el comercial, tras la lectura de este libro habrá que convenir la vigencia del teatro amateur, para el que José María García-Luján ha escrito una admirable guía que facilitará el camino a todos los que por él se interesen.


Federico García Lorca, que con El público se anticipó a Beckett, Artaud, Ionesco o Brecht, desdeñó a los autores que tienen “los ojos puestos en las pequeñas fauces de las taquillas”. El mal del teatro para el autor de Yerma eran algunas empresas “absolutamente comerciales”, ajenas a la calidad literaria. Ortega y Gasset publicó un ensayo esclarecedor sobre su idea del teatro en el que afirma que el éxito deriva de la conjunción del autor, los actores y el director. Estamos ante un género literario de exigencia plural. Lorca compartía esa idea pero se horrorizaba ante la voracidad económica de algunos empresarios que habían transformado el teatro en puro negocio. No han cambiado mucho las cosas, si bien las salas alternativas han desmedulado la presencia, en otros tiempos agobiante, del teatro comercial. Autores, actores, actrices y directores disponen hoy en Madrid de locales sin exigencias económicas para ofrecer al público obras de calidad intelectual y planteamientos de las más avanzada vanguardia.


 José María García-Luján analiza el método Stanislavski y se refiere también a William Layton, a Michael Caine y al español Juan Antonio Hormigón. Olvida a Antonin Artaud, pero se refiere con sagacidad a Peter Brook y también a Meyerhold y a Grotowski. Luján no les va a la zaga en este libro-guía que demuestra un conocimiento profundo del teatro en todas sus vertientes.


 Mi inolvidado amigo Antonio Buero Vallejo subrayaba la significación del teatro en la educación del pueblo por su especial influencia social. Federico García Lorca se había sumado a esta posición al escribir: “El teatro es uno de los más expresivos y útiles instrumentos para la educación de un país y el barómetro que marca su grandeza o su desmayo. Un teatro sensible y bien orientado en todas su ramas desde la tragedia al vodevil puede cambiar en pocos años la sensibilidad de un pueblo y un teatro destrozado donde las pezuñas sustituyen a las alas puede achabacanar y adormecer una nación entera”.


 José María García-Luján cita a Juan Mayorga para afirmar que “los actores fingen ser quienes no son”, mientras el público finge que se lo cree. Actrices y actores, escribe García-Luján, “transmiten con gestos, silencios, náuseas, ademanes, expresiones, tono de voz, posición corporal, vestimenta, iluminación, y muchos otros etcéteras, aquello que el texto pretende”. Y, tal y como lo vea el director, debe llevarse a cabo.


 El autor de este libro orienta a los que deciden trabajar en el teatro amateur a través de la constancia, la paciencia y la sana obsesión por el hecho teatral. Se refiere al actante, al rol, a los registros, a la importancia de las didascalias, a las técnicas básicas corporales, a las posturas, a la voz, a la vocalización, al pase técnico, al ensayo general, a la reconocibilidad de los personajes, a los que pretenden acaparar la escena… y, por supuesto, al papel sustancial del director, arropado por la escenografía (cita a Patrice Pavis), por el vestuario, el atrezo, incluso los zapatos, porque el calzado “es el mayor chivato del amateurismo en el teatro”.


 García-Luján extiende sus consejos al ritmo, al tempo, a la atmósfera, a la parataxis, a la proxémica, a la acogía y al agón. Y se detiene con ternura en los “chupitos”, obras especialmente breves en las que él es un maestro. El libro que el lector tiene entre las manos me parece imprescindible para todos aquellos que forman parte del mundo del teatro. García-Luján lo titula: El experto amateur. Guía para iniciarse en el teatro amateur. Pero el autor desborda su propósito y su sabiduría teatral enseñará, incluso, a los más avezados profesionales del texto. Juan Echanove se enfrentaba con la lenidad cultural de las autoridades españolas. Y vuelvo a García Lorca para cerrar el prólogo a este libro-guía ciertamente extraordinario: “Un pueblo -escribe el autor de La casa de Bernarda Alba- que no ayuda y no fomenta su teatro, si no está muerto está moribundo; como un teatro que no recoge el latido social, el latido histórico, el drama de sus gentes y el color genuino de su paisaje y de su espíritu con risa o con lágrimas no tiene derecho a llamarse teatro, si no sala de juego o sitio para hacer esa horrible cosa que se llama matar el tiempo”.


Luis María Anson




de la Real Academia Española


 












   Introducción


Hasta el más mortífero y terrible de los alcoholes destilado tomado en un efímero chupito resulta inofensivo para el organismo y estimulante para el ánimo. ¿O no? Pues claro que no, pero cualquier cosa dicha de forma contundente y sin resquicios a la réplica acaba por volverse una parte de la verdad. ¿O no? Pues seguro que no. ¿Les he dado que pensar? Eso es lo que pretendía. Luego volveremos a estos sí y no que tan reveladores pueden ser.


Ahora vayamos a lo nuestro, a plantear cuatro (es un decir) nociones básicas necesarias para acometer la puesta en pie de estas pequeñas piezas teatrales que he dado en llamar “chupitos de teatro”. Y, de paso, unas pautas generales que ayuden a montar cualquier obra teatral y, sobre todo, a disfrutar del teatro amateur.


No son clases de teatro lo que siguen a estas líneas, ni mucho menos de interpretación o de dirección. Se trata, simplemente, de nociones iniciáticas para la creación de propuestas teatrales. De cómo afrontar, desde el teatro amateur, el texto al que se le prestará el cuerpo (y la vida) del actor para componer un personaje. Lo aquí recogido es el compendio, a modo de charla, de las múltiples conferencias que para compañías de teatro aficionado he tenido ocasión de impartir con fines divulgativos en mi época de presidente de la Federación de Asociaciones de Teatro Aficionado de Madrid o de presidente de la Confederación Española de Teatro Amateur. Y alguna cosa de la docencia impartida como profesor del Máster universitario de Estudios Avanzados de Teatro.


Queremos, por tanto, tomar contacto con ese mundo mágico que es el teatro desde su primera vertiente de aproximación: el teatro escolar o el teatro amateur.


Para dar un paso más; después de unas cuantas teorías sobre la puesta en escena general, encontraremos unos textos teatrales cortos, los denominados “chupitos”, con los que poner en práctica lo visto anteriormente.


Los chupitos que se contienen poseen varios rasgos comunes, además de la misma autoría, que establecen un sencillo patrón muy reconocible. Son piezas de fondo humorístico, escritas para dos personajes, a modo de batalla dialéctica, con fuertes cargas elípticas, basadas en un lenguaje pretendidamente ligero y reconocible o rebuscado y pretencioso, pero nunca coloquial, sin más. 


Por tanto, antes de llegar a ellos, unas consideraciones. Se trata de formular un planteamiento general para iniciarse en el teatro. De esbozar unos cuantos conceptos generales, tomando contacto con el argot propio (¡qué importante!) y desarrollando las primeras pulsiones de lo que nos vamos a encontrar. He rehusado (casi) los tecnicismos habituales, dejando solo aquellos que necesariamente tienen que estar presentes para saber que hablamos de teatro.


¿Qué pautas conviene prevenir de inicio? A modo de compendio diremos que lo primero de todo en nuestra mente ha de ser crear personajes de rol definido y caracterización fuerte. Esto quiere decir que, una vez captado el sentido del chupito, debe posicionarse al actor dotando a su personaje de una marcada personalidad, preferiblemente de las poco habituales, pero, a la vez, fácilmente reconocibles por el espectador. Aquí suelo aconsejar una voz impostada y algún gesto repetitivo y estrambótico. No se trata de transmitir “verdad” ni de introducir al espectador en un universo real sino más bien de componer una pieza breve de humor que entretenga durante doce minutos. Si es divertido, la magia… viene sola.


La diversión es mayor cuando se interpreta a quien no se nos parece y, por ello, los rasgos identificativos a los que me vengo refiriendo no deben ser propios sino prestados o, mejor, “robados” de alguien existente.


Es esencial un vestuario adecuado. La mona vestida de seda está mucho más mona y en el teatro el hábito sí hace de un actor un monje. Así que mucho detalle y mucho esmero en su elección. Hay que huir de lo normal y de lo habitual. Y hay que cuadrarlo con los rasgos identificativos del personaje que hemos creado, y maridarlo con la edad, la época, la estación del año, la clase social, la clase cultural, la económica, y tantos otros factores como sea necesario.


Uno de los elementos más convincentes para una puesta en escena exitosa es equilibrar los tonos de los dos personajes. Dos personas que hablan un mismo lenguaje, en el mismo tono (grave, cómico, solemne, irónico, etc., etc.) crean un ambiente que envuelve al espectador. Cuando el tono está bien definido también hay sitio para el contraste, pero para que funcione este recurso tiene que estar perfectamente identificada cada posición.


Empecemos por lo esencial: comprensión del texto. La primera cosa que hemos de hacer consiste en la lectura sosegada y comprensiva del texto. Descubrir qué quiere decir el autor. A dónde lleva su obra por corta que sea ésta. Y una vez asimilado el contenido, y la intención, hay que trasponer un texto a una representación. Esto implica traducir los matices que ofrece un texto leído, integrado de principio a fin, en una puesta en escena donde los actores transmiten con gestos, silencios, muecas, ademanes, expresiones, tono de voz, posición corporal, vestimenta, iluminación, y muchos otros etcéteras aquello que el texto pretende. Esta trasposición es la versión del director. Cómo lo vea el director supone cómo debe llevarse a cabo. El auténtico interés de ver una obra mil veces representada consiste en descubrir esta nueva versión de cada distinto director.


Dicho todo lo cual, a modo de introducción y presentación, démosle un cierto orden a la exposición. Se trata de ser capaces de afrontar un texto teatral para ponerlo en pie. Veamos, entonces, qué debemos saber.











  Para empezar


  


  Unas simples preguntas


   

¿Por qué el teatro? Porque sí


Porque es un sentimiento. Cuando a alguien se le instala el gusanillo del teatro en el cuerpo (en realidad, es más bien en el alma) ya está perdido. Aunque es frecuente que dicha pasión anide desde siempre (sin síntomas) en su espíritu y tarde años en lograr salir. Es un veneno del que no cabe sustraerse a beber.


Podíamos preguntar qué busca alguien que quiere hacer teatro y las respuestas serían tan numerosas como dispares: vivir la experiencia de ser otro, practicar el habla, aprender a moverse, ser capaz de hablar en público, disfrutar variados vestuarios, conectar con otras personas, vivir el pensamiento del autor desde dentro, sufrir el drama, gozar la comedia, reconocer estados de ánimo, valorar las épocas, considerar los contextos socioeconómicos y un etcétera tan largo como personas contesten a dicha pregunta. El lector, probablemente, suscribirá alguno de los anteriores y aportará dos o tres más a tan prolija lista. No nos importa el por qué, simplemente hagámoslo.


Ahora, eso sí, hagámoslo bien. 


Dice el universal autor Juan Mayorga que el teatro es esa convención por la que unos (los actores) fingen ser quien no son; y otros (el público) fingen que se lo creen. 


Pues siempre hay que ayudar al público a que cumpla su parte del trato, esto es, que finja con comodidad y complacencia que se lo cree y para ello es indispensable hacerlo bien. En palabras de Antonio Garrigues Walker, que de esto sabe bastante, “todo teatro ha de buscar imperiosamente la excelencia” y eso… incluye a los amateurs.


¿Quién?


No hay números clausus en esta respuesta. Todo el mundo puede -y es muy saludable- hacer teatro.


 

Pero no


De un modo un poco más exigente, diremos que pueden hacer teatro aquellos que tengan la intención de priorizar este ejercicio (el teatral) frente, al menos, a cualquier otra actividad lúdica o evasiva. Es frecuente el caso del actor aficionado que llega a una compañía en busca de un hobby, que inicia con entusiasmo y alcanzando un cierto grado de exigencia comienza a “descubrir” cuántas otras cosas (lúdicas) tiene que hacer.


No se requieren más cualidades que un poco de memoria -o ganas de adquirir la capacidad de memorizar- y poderosos deseos de expresar: con el cuerpo, con los gestos, con la palabra, con la pose, con los movimientos, con el estatismo, etc. 


A lo dicho añadiría una mínima capacidad de disciplina personal porque, al fin y al cabo, hay que estudiar, hay que atender, hay que someterse a las directrices del director y del autor y hay que interactuar con un grupo humano.


Lo más importante que debe poseer un actor aficionado es la motivación. Es una actividad no obligatoria, y ello hace que se sostenga en el tiempo por la pura voluntad del actor. 


De ahí la necesidad de la motivación. Además, vendrán momentos complicados y habrá que recurrir a la motivación para superarlos. No importa cuál sea esta motivación, pero sí importa que sea lo suficientemente fuerte como para detraer una parte del tiempo libre, siempre escaso, para una actividad exigente.


  Cualidades


 

Tras la motivación debemos proveernos de una serie de cualidades. Si ya las poseemos, reforcémoslas, y si no las tenemos, hay que adquirirlas. Son cuatro cualidades básicas:


I. La primera, de difícil definición, la he bautizado como “Sana Obsesión”. Esto de hacer teatro tiene que ser una labor que nos obsesione, en el buen sentido del término, es decir, que esté permanentemente en nuestro pensamiento, que pensemos en nuestro texto, en el personaje asignado, en nuestra forma de actuar. Que todo lo que constituye la vida diaria nos lleve a relacionar cualquier actividad con ello, teniéndolo muy presente. Que cualquier frase dicha por cualquier persona, nos traslade de forma automática e involuntaria al texto que estamos estudiando; que cualquier persona nos recuerde o evoque a un personaje del libreto; que las situaciones de la vida cotidiana nos parezcan que se desarrollan en secuencias teatrales. Esto ha de ser felizmente así porque, como vamos a ponerle más corazón que formación previa, que entendimiento, que estudio técnico, ha de contarse con ese refuerzo al que he denominado “Sana Obsesión”. 


II. La segunda, esencial, es la “Constancia”. Esto de hacer teatro amateur es una labor que se consigue siendo constante. En el sentido de aplicarse (el tiempo que cada uno pueda dedicar) de forma continuada, de manera que no sea una actividad que se hace hoy y no se vuelve a ella hasta  dentro de quince días; o un poco este año y otro poco el próximo. Es difícil fijar bien el estudio así, y es difícil fijar el aprovechamiento de la interpretación. Para que pueda funcionar, continuidad diaria, esto es, “Constancia”.


III. La tercera es la “Paciencia”. Esto no es algo que se vaya a lograr de un día para otro, ni a lo que inmediatamente se le vean frutos. Hay que remar mucho para que, en un momento dado, aquello empiece a fructificar, y hay que afrontarlo con esa tranquilidad de que los frutos, trabajando, llegarán; y eso, en el actor aficionado, requiere de una visión a medio plazo que no debe suponer un obstáculo a nuestra ilusión.


IV. La cuarta, y no menos importante, es la “Disciplina”. Hay que organizar esta actividad, y hay que organizarla de tal forma que el trabajo hecho, sin que sea profesional, lo parezca; y aquel tiempo que dediquemos, hay que emplearlo de una forma completamente disciplinada. Para que nuestro esfuerzo rinda hay que hacerlo de una forma ordenada, enfocada a obtener el mayor rendimiento posible. La “Disciplina” da cabida a las tareas más ingratas pero necesarias.


Una vez pertrechados con estas cuatro cualidades o, al menos, con la voluntad de adquirirlas, la primera cuestión a la que nos enfrentaremos es: ¿Cómo se aborda el texto?


  Estudio del texto


Estudiar.- El comienzo ha de ser su completa comprensión. Eso se obtiene cuando se es capaz de transmitir a otro el significado de la obra leída. No todas son tan fáciles de entender como podamos presuponer y, en ocasiones, no está de más pedir ayuda. 


Cuando nos enfrentamos al texto como objeto de estudio y elemento de aprendizaje hemos de valorar que cada uno tiene una manera de estudiar distinta en función del área de memoria que le sea más favorable. 


Hay quién tiene una mejor memoria auditiva, y retiene mejor lo que oye que lo que lee. Tiene que estudiar leyendo en voz alta y grabarse las frases para oírlas una y otra vez. 


Hay quién la tiene visual, y necesita ayudarse del uso de esquemas o señalizaciones en el texto. Ayuda bastante tener los textos trabajados, en forma de subrayados, de colores, de fosforitos, y en ese sentido, es aconsejable utilizar un color para la frase, otro color para la acción, otro, para una circunstancia que deba reseñarse. Cuanto más trabajemos el texto, más fácil será luego retenerlo en la memoria. No está mal el identificar qué necesito (como intérprete), a lo mejor, un sentimiento (ej.: aquí el personaje se enfada o se viene abajo), porque necesito identificar frase del texto y desarrollo emocional, por ejemplo. Y así la frase se subraya de un color u otro según hayamos decidido previamente. 
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Libreto con subrayados, resaltados y acotaciones




Y hay quién tiene mejor memoria cognitiva. Evidentemente, la cognitiva, que es la de la comprensión de los conceptos, es la más importante, y es la que deja fijado, de una manera absolutamente definitiva lo que se ha estudiado. Pero tiene un peligro: que al comprender los conceptos los traduzcamos a nuestras palabras y dejemos de lado las que utilizó el autor; y eso no.


Lo ideal es combinar todas nuestras formas de trabajo de la memoria, aunando una buena memoria visual con una buena auditiva para que nos lleve a una excelente cognitiva. 


Para ello es importante conocernos e identificar cuál es el área en el que estamos más cómodos a la hora de estudiar y potenciar esa faceta, porque una vez que sepamos cuál es la que nos funciona mejor, esa es la que nos hará dar un mayor rendimiento con un menor trabajo, sin despreciar las otras.


Antes de los ensayos, el estudio del texto y su memorización nos trazará una autopista por la que luego transitarán las directrices del director, la compaginación con los otros actores, el descubrimiento de los matices del texto escrito, la sincronización de la acción y tantas cosas. A los ensayos es conveniente acudir ya estudiado para que éstos puedan amplificar el trabajo de consecución de objetivos. 


Esto es importante, además, porque el actor que comparece sin saberse el texto dificulta el trabajo de los que sí. No olvidemos que el teatro es un engranaje, un sistema; y una pieza disonante estropea el conjunto.


¿En qué deben concluir estas técnicas de memorización? Pues, por un lado, en una completa comprensión y asimilación del texto dramático (no es necesario estar de acuerdo con él ni compartirlo) y, por otro, en una cuestión importante que es la fidelidad al texto. El actor aficionado tiene que querer ser solo actor, es decir, ya escribe el autor, ya puede modificarlo el director, que es su función, pero el actor y la actriz deben decir lo que ha escrito el autor y ha diseñado quien dirige, porque si empezamos a ser muy laxos en el sentido de querer colocar esta frase en lugar de aquella, al final se vulnera la parte esencial que cada uno ha de dar al compañero, que es el pie. Este esfuerzo requiere un segundo aporte de disciplina para poder, primero, aprenderlo, y luego, en una segunda vuelta, decirlo tan fielmente como lo presenta el texto impreso. Esa parte es bastante dura, pero hay que trabajarla hasta lograrla.


Antes de salir del texto y su entorno, unas consideraciones colaterales. Ya sabemos cómo vamos a estudiar, ya sabemos qué área de memoria vamos a trabajar, también sabemos que hay que guardar fidelidad al texto, pero sin olvidar que hay que comprender el sentido de la obra. ¿Qué tenemos que conocer que sea relevante a este fin? Hay que conocer la obra.


Siempre es esencial conocer la obra en general y hay que saber qué significa (o significó) la obra en su contexto. Tenemos que entender lo que estamos haciendo. Qué es lo que vamos a poner en pie, qué tipo de representación, qué personaje, qué tipo de obra, de qué época, de qué contexto. Profundizar en el género de la obra. Porque es un dato esencial para trabajar el personaje y el significado de esa obra. Qué significado pretendía alcanzar el autor cuando escribió la obra. Esa parte general nos ayuda muchísimo para poder ubicar, juntando las piezas de este rompecabezas, los sentidos y los significados de lo que los personajes dicen y no dicen. 


Conocida la obra, el autor y su contexto, podremos abordar el desarrollo del personaje. 


El personaje que nos ha correspondido y que vamos a trabajar. Para movernos con soltura en este nivel conviene que nos familiaricemos con algunos conceptos teatrales que nos pueden ayudar a definir nuestra actuación.


 Conceptos teatrales a tener en cuenta


Aquí vamos a hablar de unos conceptos teatrales siempre presentes en el personaje. Los conceptos del rol, del actante y del registro. Conceptos teatrales que tenemos que hacer nuestros y saber cómo se identifican y para qué sirven.


El ACTANTE es, quizá, el que menos se usa habitualmente fuera del teatro. Podemos definir el actante como la motivación interna que hace funcionar al personaje. Quiere decir que el personaje tiene un texto y unos movimientos que están escritos, pero ¿qué mueve internamente a ese personaje? El actante puede ser el deseo de venganza, el deseo de casarse con la chica o el chico amado, la forma de vivir sojuzgado ante sus mayores, el honor por encima de todo, la necesidad de triunfar en los negocios, la determinación de impartir justicia, la avaricia, y tantos otros. 


Por tanto, es requisito previo identificar cuál es el actante de nuestro personaje para saber qué significa todo lo que tenemos que hacer, todo lo que tenemos que ver con ese personaje, adónde conduce. Todos los personajes tienen actante, unos son muy rimbombantes y otros son mucho menos importantes en la catalogación general, pero todos tienen actante, y tenemos que identificar su motivación íntima para que las acciones tengan sentido con relación a esa fuerza interior que lo guía. 


Es un mensaje subliminal, implícito, pero tiene que estar identificado para que el actor ponga en pie lo que en su día el autor pensó respecto de ese personaje. 


En ocasiones se usa el término actante para definir categorías generales, pero aquí nos vamos a quedar con esta acepción, más limitada, que es la que nos interesa a los efectos de concebir un personaje y establecer unas pautas de actuación interpretativa. 


El ROL es la posición que ocupa ese personaje en relación con los otros personajes de la obra. También es fundamental. Conviene hacer un “cuadro de relaciones” que enmarque el personaje a interpretar respecto de su relación con los demás. Con unos, tendrá una relación de sumisión, o tendrá una relación de soberbia, con otros, tendrá una relación mala, buena, la que sea. 




La característica psicológica del personaje vendrá determinada por el cuadro de relaciones al que hemos hecho referencia.
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Intimidación de un personaje sobre otro
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Adoración.







Y esa identificación es la que nos permitirá, una vez que la hayamos asumido, comenzar a generar un personaje que, incluso antes de decir una palabra, tiene ya dos características: su motivación interna y su relación con los demás personajes; y esto nos ayudará a saber cómo tiene que comportarse, cómo se estructura dentro de la obra.




Esta tarea es complicada en un inicio, y depende del número de intérpretes, pero ahí el director debe marcar una pauta que determine la jerarquización psicológica de los personajes.
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Tres en plano de igualdad y (en imagen derecha) dos opuestos.





Una advertencia: hay ocasiones en que la personalidad propia del actor tira mucho. Hay quién entiende que el rol de su personaje, por ser esa persona (él o ella) quien la interpreta debe ascender en graduación respecto de los demás y eso es un craso error. Se trata de amoldarse, de situar su puesto en el lugar en el que lo concibió el autor y lo definió el director al hacer la adaptación. Cuanto más cueste separar el personaje de la persona que lo interprete mayor será el reto y más importante el logro. 
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