
Crónica de un camaleón

El arte tiene múltiples formas de creación, divulgación 
y trascendencia, cumple con un propósito y con o sin 
él aporta grandes enseñanzas para el ser humano. 

Entre todos los beneficios o adeptos que puedo encontrar 
en estas formas de manifestación creadas por el hombre 
me seduce e inquieta la idea permanente que, además de 
todo eso, busca la reflexión, incluso me atrevería a decir “la 
comprensión”. En el arte escénico, cuando el espectador va 
a encontrarse con él mismo gracias al intérprete, se propi-
cia este acontecimiento único e irrepetible de comunión, de 
comprensión del otro, del devenir del tiempo, de los sucesos, 
de la historia, y esta comprensión comienza con el actor-bailarín al 
enfrentarse a su quehacer. ¿Cómo es que llegamos a comprender 
una obra? Y con esto me refiero a desentrañarla y descubrir las 
principales claves del autor, ¿cómo comprendo a un personaje? 
¿Cómo traduzco a mis herramientas de trabajo la propuesta 
de un director o coreógrafo?

EL PROCESO CREATIVO DEL INTÉRPRETE,
UNA REFLEXIÓN
Por Janneth Villarreal

Todas estas preguntas me llevan a la pregunta que me 
mantiene en este oficio como actriz y bailarina y es ¿en dónde 
empieza y en dónde termina el trabajo del intérprete?, es 
decir, su proceso creativo. Tema bastante amplio, complejo, 
diverso y subjetivo, un proceso de experimentación y descu-
brimiento. “Por eso un proceso cambiante, no es un proceso 
de confusión sino de crecimiento. Esta es la llave. Este es el 
secreto.” (Brook, P., p. 139, 2010). 

Si como nos dice Peter Brook, el secreto es el crecimiento, 
¿qué nos garantiza esto?  Si en las propias palabras de Brook, 
el director concibe un pensamiento amorfo sobre la obra. 
Comenzaré subrayando que el arte escénico, ese momento 
efímero, único e irrepetible, es el único que confronta al hombre 
con su semejante en su dimensión natural, no lo amplifica en 
un primer plano cinematográfico, no lo reduce a la imagen de 
un televisor, sino que confronta al hombre con el hombre en 
espacio y tiempo, es entonces donde “nos reconocemos”. Y 
es ahí donde comprendo la responsabilidad enorme que tenemos 
los intérpretes, como actores, bailarines, en fin, creadores 
escénicos. 

Ahora bien, el teatro y la danza son un acontecimiento vivo, 
un convivio, la convención en primera instancia: el intérprete y 
espectador. Pero, ¿qué es el arte escénico para quien lo vive 
en el escenario?, ¿para quién se expone y confronta al es-
pectador en su dimensión? ¿qué son el teatro y la danza para 
quien se atreve a vivir la otredad? ¿cómo llego a eso? ¿cuál 
es el camino? ¿cómo abordamos la ficción? En el teatro, en 
primer lugar, desde nuestro primer encuentro con el texto, con 
el papel, en la primera lectura: abordamos una serie de temas, 
analizamos la anécdota que nos permite crear un primer 
acercamiento sobre lo que creemos acontecerá con nosotros 
al ficcionarnos, al iniciarnos en el camino de la creación: es 
decir, los ensayos. 

Desde mi experiencia particular puedo decir, como sucede 
seguramente con muchos, que no existe un solo camino, no 
existe un método, sin embargo, en el entendido de que el 
actor-bailarín es “un creador”, podemos vislumbrar procesos 
de acuerdo a nuestra formación, guía y por supuesto a través 
de la metodología de trabajo de cada director.

En mi experiencia particular, como bailarina, viví procesos 
extenuantes en los que, durante el ensayo, lo que prevalecía 
era la búsqueda de la perfección y, aunque esta no exista, 
había un aferrado proceso donde la limpieza y precisión de 
nuestra técnica era primordial para estar listos para crear un 
lenguaje de la puesta en escena coreográfica. Además de las 
largas pláticas y estímulos de los coreógrafos, en el mejor de 
los casos, cuando de esa manera se intentaba como co-
múnmente se dice: “dar en el clavo” con eso que llamamos 
“interpretación”, que es donde damos sentido a un texto o 
una idea para que dichos sucesos pueden ser entendidos de 
diversas formas. 

En mi trabajo como actriz he vivido bajo la dirección de 
muchos directores de teatro donde el único vínculo de unidad 
ha sido, sin duda, que el actor “creador” logre apropiarse del 
mensaje de este, para ser entonces nosotros, los intérpre-
tes, quienes abordemos su discurso, aunque existan otros a 
quienes les resulta difícil soltar o liberar al actor para que esto 
suceda. No hay método, no hay un camino, nada te garantiza 
el resultado en el teatro. Quiero aclarar que en ningún momento esta 
reflexión se refiere al resultado. El camino es libre y siempre 
diferente, desde directores para quienes lo primordial gira 
en torno a las sesiones que tienen que ver con el análisis 
del texto; otros que comienzan sobre la acción y es sobre la 
marcha que irán advirtiendo qué es lo que necesitan; otros con 
los que no cabría en ningún momento la relajación para crear, 
sino al contrario, empiezan a crear cuando uno cree que ya se 
ha agotado la técnica y la imaginación. Todo esto para lograr 
interpretar,  para conseguir el resultado que busca el director. 
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Resultado que también conocerá y cambiará sobre el proceso 
creativo.

Y aquí me surge otra pregunta: ¿logramos apropiarnos del 
discurso del director y crear el propio como intérpretes para 
entonces encontrarnos con el espectador? Es decir:¿En qué 
momento inicia la creación del actor, en qué momento abrimos 
realmente la puerta al lenguaje libre que permite a mi cuerpo 
y mi mente empezar a crear conexiones mediante múltiples 
operaciones, que me llevan a una emoción, o a una intención, 
que se acompaña de una acción o viceversa? La acción me 
lleva a colocarme en ese lugar preciso donde pienso, siento y 
creo, pero tendría que permitirme primeramente, y aquí quiero 
enfatizar esta palabra que me parece sumamente importante: La 
búsqueda, el proceso creativo es o debería ser una extenuante 
búsqueda y posteriormente cabría preguntarnos, si es que he 
encontrado algo, en qué momento es necesario y pertinente 
dejar de buscar para entonces dotar de virtuosismo y precisión, 
en el mejor de los casos, eso que se ha revelado. Y es, en esas 
preguntas, donde yo encuentro lo más interesante y fascinante 
en mi trabajo como actriz. Sobre todo cuando me he percatado 
de esos descubrimientos. Descubrimiento sería aquí la segunda 
palabra importante. No hay fórmula exacta, siempre será un 
enigma, no tenemos la seguridad en esta profesión en cuanto 
una manera determinada o un camino que te conducirá al resultado 
deseado.

Lo que sí creo absolutamente importante para los 
estudiantes de las artes escénicas es, repito, ser conscientes 
de que el actor-bailarín es un creador y que estos procesos son 
primordialmente de búsqueda, es decir, para respondernos a 
todas esas preguntas hay que partir de un objetivo o conflicto 
clave y la relación que tendrá con el otro y con el entorno. Pero 
¿qué buscamos? ¿qué queremos encontrar? ¿qué queremos 
conseguir? Eso rara vez lo sabremos, y resulta la mejor parte de 
nuestro trabajo, lo importante es en este caso llegar a ese hallazgo 
y que sea oportuno para la escena. Y eso requiere atención, 
análisis, entrenamiento, seguimiento, riesgo, un aprovechamiento 
óptimo del ensayo y la verdadera escucha del director, solo de 
esta manera tendremos libertad creadora, la evidencia de esa 
manifestación, “la revelación mágica” que le antecede al pensamiento: 
“parece que lo encontré”, el famoso: “por ahí, por ahí va…” del 
director.

Ahora bien, y esto también me parece importante recalcarlo: 
podríamos quedarnos en la búsqueda eterna en los ensayos, lo 
maravilloso aquí sería conseguir esa manifestación, ese encuentro 
con el personaje, o con el carácter, es decir, la revelación de lo 
que no se había pensado. 

Y podríamos seguir aquí, con las preguntas: ¿qué hago 
ahora con lo que descubro?, ¿cómo sé cuánto debe durar 
una acción? Acciones que se precisan contundentes, y 
ahí está precisamente la creación conjunta con el direc-
tor, que es quien conduce. Entonces podría agregar otra 
premisa a este proceso: el estado de alerta. Es decir, yo 
como actor-bailarín no puedo abandonarme nunca, y es en 
este punto donde podemos hablar también si hay ¿rigor o 
condescendencia? Si atendemos el significado de la palabra 
“proceso” como tal, podemos decir que es un conjunto de 
fases sucesivas de un fenómeno o hecho complejo, y vaya 
que es un hecho complejo vivir la otredad, que va más allá 
de interpretar, o incluso representar, es decir, yo no represen-
to a alguien, yo soy ahora mismo en este tiempo y espacio el 
otro. Yo me pregunto: ¿eso es posible?, ¿eso se consigue en 
el proceso creativo?

Con base en mi experiencia, las fases que yo podría 
descifrar que tienen que ver entonces con este proceso son, 
entre muchas otras, además de diversas, principalmente 
cuatro:

1. Primer encuentro con el texto.
2. La búsqueda a partir del acuerdo con el director,  

    con base en ese “pensamiento colectivo al servicio del texto”.
3. La revelación, el hallazgo, el descubrimiento.
4. El estado permanente de alerta para precisar sin     

       mecanizarnos.

He abordado el proceso creativo en la preparación de 
una puesta en escena, es decir, en  el trabajo que emerge del 
ensayo, pero sería muy interesante indagar en el proceso de 
confrontación y crecimiento que tiene que ver después de 
que se estrena la obra y comienzo ahora sí a convivir y crear 
este diálogo con el público. Pero eso, es ya otra historia.
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