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EL ACTOR FRENTE A UN CASTING* 

Usos, desusos y abusos en una “prueba” o “audición” para teatro 
en la ciudad de Valencia 

 

Por Ramón Moreno 
 
 
 
INTRODUCCIÓN 
 
En mi trayectoria profesional como actor, director y profesor, tanto en teatro como en 
televisión, he vivido en primera persona el acontecimiento vital y profesional que representa 
hacer un casting. Guardo en mi memoria audiciones con un valor histórico incalculable y 
ligadas, todas ellas, a la ciudad de Valencia y a la profesión teatral valenciana. Es por ello que 
me he sentido, desde hace muchos años, inclinado a investigar en un territorio, el de las 
pruebas de selección de actores, donde apenas ha habido reflexiones, ni documentación 
histórica. 
Este pequeño trabajo pretende estudiar, reflejar y, si es posible, ahondar un poco en todos 
los elementos que confluyen en ese momento en el que directores y productores deciden la 
senda por donde un actor ha de transitar en un futuro próximo. 
Es evidente la importancia que tiene en la carrera de un actor su capacidad de comprensión 
y de resolución frente a una prueba de selección, audición o casting. En ella se juega una 
parte importante de su futuro profesional y en la mayor parte de ellas lo hace sin apenas 
tiempo de prepararla y condicionado por la suerte, la magia o la posible afinidad con quienes 
le auditan; o también por el acierto, casual o estudiado, del material actoral que ofrece en 
ese breve tiempo donde muestra el nivel creativo que puede ofrecer. 
El casting es el método más usado para seleccionar el reparto de una pieza escénica, de una 
serie de televisión o de un proyecto cinematográfico. El director, realizador o productor 
recurre a este sistema para encontrar los actores y actrices que van a encarnar a los 
diferentes personajes que intervienen en el proyecto. La persona o personas encargadas de 
la selección van a estudiar el currículo de los posibles candidatos, van a visionar trabajos ya 
realizados para verlos en acción o van a convocar unas pruebas donde, durante un breve 
periodo de tiempo, escogerán a las personas más idóneas para su producción. El actor o la 
actriz que se presenta a una de estas pruebas se juega el futuro de su trabajo en una o, en el 
mejor de los casos, en varias sesiones. En ellas, quien audita va a valorar su personalidad, su 
actitud, sus cualidades físicas y su proximidad al personaje para el que se le hace la prueba. 
El actor ha de mostrar aquello que buscan o lo que puede ofrecer, dentro de su propio 
repertorio. Es un momento donde el actor debe exhibir las características que posee para 
encarnar el personaje o los recursos, no imaginados, que pueden sorprender a quien lo 
examina y decidirse por él, arriesgando en la selección. Es un momento donde es juzgado y 
donde más frágil y débil se encuentra en todo el proceso creativo. Delante del público el 
actor es valorado en conjunto por un grupo numeroso de espectadores que apreciarán, o 
no, su trabajo. En una prueba está solo frente a un interlocutor que juzga con rigor sus 
cualidades de cara a un futuro proyecto. 
Por ello, este trabajo pretende entrar en las causas que concurren en esta fase de 
preparación de un proyecto artístico, para facilitar al estudiante, o al lector interesado, 
conocimientos suficientes que le ayuden a abordar con honestidad y seguridad su posible 
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puerta de entrada a la profesión para la que se está formando. También desglosaremos las 
causas que concurren en todo el proceso, acometiendo un estudio específico de la historia 
de las audiciones en la ciudad de Valencia, con todas sus peculiaridades, para que sirva de 
microcosmos y de contraste con la realidad más cosmopolita. 
 
DEFINICIÓN DE TÉRMINOS 
 
En general, no estamos seguros de qué término utilizar a la hora de nombrar una prueba de 
selección para formar el reparto de una producción teatral. 
Viajamos entre varios términos: "prueba", "audición", "casting"... 
Incluso nos referimos a ella como "selección de actores" o "elección del reparto". 
Antiguamente se hablaba también de una "lectura".... 
Primero atendamos a la definición que el diccionario de la RAE da a cada uno de estos 
términos. 
Selección. Acción y efecto de elegir a una o varias personas o cosas entre otras, separándolas 

de ellas y prefiriéndolas. 

Bueno, eso es lo que se produce en una prueba, aunque el término queda pobre en relación 
con la complejidad de un casting. Podría ser útil si lo acotáramos para el concepto de 
"selección previa". 
Elegir. Escoger, preferir a alguien o algo para un fin. || 2. Nombrar por elección para un 

cargo o dignidad. 

De la misma forma que el término anterior, este parece destinado al momento final de una 
prueba donde ya específicamente lo que queda es "elegir". 
Casting. (Voz inglesa). Selección de actores o de modelos publicitarios para una determinada 

actuación. 

Su traducción en inglés atiende a la selección de actores o al reparto de papeles. 
No se refiere necesariamente al acto de auditar, examinar o probar a un actor para un 
determinado proyecto. Es un término que generaliza el proceso de decidir el reparto de un 
espectáculo, pudiendo realizarse este a partir del conocimiento que se pueda tener de un 
buen número de actores, a las fotografías de un book o a cualquier otra forma que no 
necesite de la convocatoria de unas pruebas. Aunque también se usa para definir una 
"prueba de actores". 
El término casting también se usa de forma incorrecta para referirse al reparto de actores 
que intervienen en una obra escénica. En inglés el término correcto sería cast, es decir 
"reparto" o "elenco" en castellano. 
Audición. Acción de oír. || 2. Concierto, recital o lectura en público. || 3. Prueba que se hace 

a un actor, cantante, músico, etc., ante el empresario o director de un espectáculo. 

Este término se halla más cercano a nuestra tradición teatral. Aunque su sentido parece más 
bien atender a la antigua costumbre de limitarse a circunscribir las pruebas a una lectura 
dramatizada, donde la manera de decir, la entonación y los recursos expresivos eran los 
elementos a valorar. 
En la actualidad las pruebas van mucho más allá y suelen ser más completas o específicas, 
que el simple hecho de ver y oír declamar a un actor. 
Prueba. Acción y efecto de probar*. || 4. Ensayo o experimento que se hace de algo, para 

saber cómo resultará en su forma definitiva. || 7. Examen que se hace para demostrar o 

comprobar los conocimientos o aptitudes de alguien. || a - Dicho de un empleado: Que 

durante un tiempo tiene que demostrar su valía para poder confirmar su puesto de trabajo 
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mediante un contrato. || poner a ~ a alguien o algo. Someterlo a determinadas situaciones 

para averiguar o comprobar sus cualidades, comportamientos, etc. 

*Probar. Hacer examen y experimento de las cualidades de alguien o algo.  

El término "prueba" es el que más definiciones tiene, y hemos dejado sólo aquellas que 
tienen una cierta analogía con el hecho al que nos referimos. Parece el término más 
adecuado, y que mejor define, una audición o casting. Aunque dado su uso generalizado en 
cualquier otra actividad, debería ir acompañado de algo que nos ayude a indicar su 
especificidad: prueba para un personaje, pruebas de actores, prueba de reparto, prueba de 
química entre actores, prueba física, prueba actoral, prueba de baile, de canto, de voz... 
 
FORMACIÓN DE UN REPARTO 
 
Convendría ahora definir las diferentes formas de configurar un reparto en función de las 
necesidades de la producción. Están planteadas en orden inverso a las posibilidades que 
tiene un actor de formar parte de un reparto: 
1. El director/productor hace su reparto con actores que forman parte habitual de sus 
producciones, que se mueven en su entorno. Es un elenco ya constituido y no convoca 
ningún casting. 
2. El director/productor hace su reparto con actores que ya conoce, bien por haber 
trabajado con ellos en un proyecto anterior o bien por haberlos visto en otros montajes. No 
convoca ningún casting. 
3. El director/productor hace una parte del reparto con actores que ya conoce y para el resto 
convoca un casting restringido a partir de determinados perfiles o dependiendo del prestigio 
de los actores. 
4. El director/productor hace su reparto visualizando las fotografías o videobooks de actores 
sindicados y estudiando sus currículos. Convoca un casting restringido a partir de 
determinados perfiles o dependiendo de su prestigio. 
5. El director/productor convoca un casting abierto al que se pueden presentar actores que 
encajen en los perfiles de los personajes que se anuncian. 
6. El director/productor convoca un casting abierto en el que se puede presentar cualquier 
actor sin ningún tipo de condición. 
 
TIPOS DE PRUEBAS 
 
Un casting se prepara en función de las necesidades de la producción o del conocimiento 
que el director tenga de la profesión que audita y de su particular manera de conocer y 
decidir los actores más adecuados para su proyecto. 
Aun admitiendo la variedad de posibilidades, señalaremos las más comunes: 
1. Entrevista personal con el director/productor del proyecto. 
2. Presentación de un monólogo elegido libremente por el aspirante. 
3. Preparación de una escena propuesta por la dirección/producción del proyecto (una 
separata en cine y televisión). 
4. Sesión o sesiones de trabajo donde el director/productor propone diferentes ejercicios e 
improvisaciones con vistas a conocer con mayor detalle las características de los aspirantes. 
5. Una combinación o la suma de las anteriores. 
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MOTIVOS POR LOS QUE SE CONVOCA UNA PRUEBA 
 
Un casting "abierto" es una oportunidad para muchos actores que todavía no son conocidos 
por quien los convoca. Pero también es un campo abonado para la especulación. 
Confiando en la ética de quien convoca un casting, y sin abandonar una cierta ironía, vamos 
a destacar unos cuantos motivos por los que una producción abre un periodo de pruebas 
para realizar su proyecto, sabiendo que los motivos pueden ser infinitos. Subrayemos 
algunos: 
1. El director/productor no conoce la profesión teatral donde va a realizar su proyecto. 
2. El director/productor quiere renovar su galería de actores. 
3. El director/productor duda de los actores que conoce para el personaje, o los personajes, 
que necesita. 
4. Ningún actor conocido cumple los requisitos que el director/productor necesita para un 
determinado papel. 
5. La búsqueda de caras nuevas, es decir de nuevos "talentos". 
En el otro extremo, un casting "selectivo" responde a la necesidad del director/productor de 
confirmar y resolver las posibles dudas que alberga a la hora de realizar el reparto de una 
obra.  
 
LA INDEFENSIÓN DEL ACTOR 
 
La indefensión es ese estado en el que a veces queda un actor ante una prueba donde tiene 
muy poca información de lo que buscan, donde su trabajo puede ser manipulado o mal 
interpretado, y donde se le analiza sin que él sepa muy bien para qué se requiere su trabajo. 
La ética y la transparencia suelen, a estas alturas de madurez de la profesión teatral 
valenciana, estar presentes en la mayoría de los procesos de selección. Pero todavía hay 
procesos que se plantean con una cierta opacidad y donde los examinadores dosifican la 
información o la ofrecen de forma sesgada, generando con ello en el actor un grado 
importante de indefensión. 
Según el diccionario, la indefensión es la situación en que se coloca a quien se impide o se 

limita indebidamente la defensa de sus derechos. 
¿Tiene el actor unos mínimos derechos a la hora de prestar su perfil profesional para ser 
analizado? Así debería ser, pero esos derechos no están actualmente regulados ni 
consensuados entre los diferentes sectores profesionales que intervienen en una prueba, 
pudiendo quedar el actor a merced de examinadores sin escrúpulos que jueguen con la 
imagen del actor y con su autoestima. 
Rafa Contreras, actor y director de doblaje, lo denunciaba en el número 29_04/13 de la 
revista EQ'ILIQUÀ que edita la AAPV: 
Para demostrar cómo opera el mecanismo de la indefensión una profesora da a sus alumnos 

una lista con tres palabras para que hagan con ella un anagrama. El truco está en que en la 

lista que da a la primera mitad de los alumnos figuran tres palabras de fácil resolución, 

mientras que en la lista que da a la segunda mitad las dos primeras palabras son imposibles 

de resolver, lo que provoca desmoralización en la segunda mitad de los alumnos que han 

visto que sus compañeros han resuelto fácilmente las dos primeras palabras. 

Cuando la profesora pide a la clase que resuelvan la tercera palabra en cuestión -la misma 

para todos y muy fácil de resolver-, la segunda mitad de los alumnos desmoralizados por la 

imposible resolución de las dos primeras palabras de su lista, han perdido la confianza en sí 

mismos y han abandonado la posibilidad de acabar con éxito la operación. 
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Recuerda a la indefensión que padecen los actores en el momento de hacer un Casting de 

esos rápidos, donde no hay tiempo para desarrollar alguna idea mínimamente creativa, y 

donde la confianza en uno mismo cae de manera alarmante cuando se reciben indicaciones 

precipitadas o confusas de parte de la dirección. 

La bajada de autoestima y como consecuencia el bloqueo que provoca hace que un actor se 

considere incapaz de desarrollar un trabajo, para el cual todo lo que necesita es un plus de 

confianza en una situación que le deja en muchos casos indefenso. 

Pues bien, como vemos en el ejemplo anterior, no hay nada como desubicar a un actor para 
que éste crea que no está capacitado para un trabajo en el cual se ha formado a conciencia. 
Hemos visto a muchos actores que tras un inicio interpretativo de dudosa calidad y con 
muchas carencias, tuvieron la oportunidad de superar varios castings, lo que generó en ellos  
un cierto nivel de seguridad y que, tras participar una y otra vez en distintas producciones, 
han ido aprendiendo, evolucionando y alcanzando unas cotas de actuación escénica 
considerables. 
Por contra hemos visto actores talentosos que tras un cierto número de pruebas que no 
superaron, han ido cayendo en la sensación de fracaso, perdiendo con ello la seguridad que 
pudieran haber tenido en sus cualidades, lo que les ha dejado a medio camino en una 
carrera que prometía ser muy interesante. 
La indefensión puede producirse tras unas pruebas donde el actor no ha sido bien tratado, o 
donde nunca ha llegado a saber los valores que se tenían en cuenta a la hora de seleccionar 
el reparto; también puede producirse por el hecho de no ser nunca aceptado en un casting, 
o por no haber tenido la oportunidad siquiera de presentarse o ser llamado, lo cual puede 
haber impedido al actor llegar a conocer su auténtica valía. 
 
EL VALOR DE REALIZAR UN CASTING 
 
Son muchos los condicionantes negativos que aparecen en una prueba, audición o casting, 
pero son muchos más los valores positivos que se nos ofrecen. Si bien es cierto que el 
aspirante está especialmente expuesto, no olvidemos que el actor trabaja con las emociones 
y con los recursos personales que atesora, recursos que van a ser "examinados". También es 
cierto que un casting es una gran "oportunidad" y que a pesar de que siempre son 
muchísimos más los que quedan fuera que los que entran, es un momento para disfrutar de 
una ocasión única de conocer a compañeros de profesión (directores, productores, actores, 
autores,...) a los que el actor ha visto y con quien le gustaría trabajar. También es la forma 
más "democrática" de acceder a un puesto de trabajo, de disponer de su propio tiempo para 
mostrar la valía y la capacidad de seguir adelante en la consecución del objetivo de acceder a 
la encarnación de un personaje en el ámbito profesional. 
 
ANTECEDENTES HISTÓRICOS 
 
La profesión teatral valenciana es joven, apenas ronda los treinta y cinco años. La historia 
moderna del teatro valenciano se está escribiendo, y una parte importante de nuestra 
historia la ha constituido las audiciones que se han convocado y el valor coyuntural que cada 
una de ellas ha tenido en los actores valencianos y en general en la construcción de la 
profesionalidad del arte escénico en nuestro ámbito local. 
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Las “pruebas de acceso” a la ESAD de Valencia 
 
En septiembre de 1978 se produce en la ciudad de valencia un acontecimiento que va a 
cambiar el devenir de la profesión teatral valenciana: la convocatoria de audiciones para el 
acceso al nuevo plan de estudios de la Escuela Superior de Arte dramático de Valencia 
(ESADV). 
Son unas pruebas de acceso que van a significar el primer paso de lo que será en el futuro la 
modernización del teatro valenciano y la ya definitiva profesionalización de las personas que 
se van a dedicar de forma casi exclusiva al teatro. 
La ciudad de Valencia vive en aquel momento una situación de estancamiento e indefinición. 
El plan de estudios del Conservatorio ofrece una carrera, la de Declamación, que no está 
adaptada a los nuevos tiempos, y el teatro independiente navega entre dos aguas, la de 
mantenerse en una actividad casi amateur o la de dar el paso a la profesionalización. 
El giro que da el Conservatorio Superior de Música de Valencia al ofrecerle a Antonio Díaz 
Zamora la posibilidad de actualizar el plan de estudios escénicos, le ofrece a la ciudad la 
oportunidad de equipararse a los núcleos teatrales europeos, ajustando los nuevos estudios 
a las necesidades del sector. 
Nace así el teatro contemporáneo valenciano y con él la profesión teatral. Por lo que 
estamos hablando de un sector, el escénico, que aunque recoge la influencia del teatro 
popular anterior y de las compañías de teatro independiente, inicia con el nuevo plan de 
estudios de la ESADV un camino en el que apenas lleva recorridos treinta y cinco años. 
Un síntoma de que los tiempos estaban cambiando es esta primera convocatoria de pruebas 
de acceso a la ESADV. Unas pruebas que no estuvieron bien vistas por quienes defendían el 
modelo anterior, nostálgicos de una época que quedaba atrás, y algunos miembros del 
teatro independiente que creían que esta selección era poco democrática y no posibilitaba el 
acceso de todo el sector y convertía el teatro y los estudios reglados en un nido de elegidos 
que podían estudiar en un ámbito exclusivo con los impuestos de todos los ciudadanos. 
Si bien es cierto que la mayor parte de la gente que en aquel momento se dedicaba al teatro, 
aceptó las nuevas reglas del juego y, con generosidad, reconoció que era un inicio alentador 
para lo que vendría después. 
Al equipo que capitaneó aquel cambio y convocó aquellas primeras pruebas le tocó decidir el 
modelo a elegir. Cómo se harían y cuáles serían los criterios de selección. 
El modelo consistió en una prueba escrita de carácter general y posteriormente en una 
entrevista y la presentación de un monólogo de libre elección ante un tribunal. 
Aquel tribunal lo componían Concha Aldás, que en aquel momento era profesora numeraria 
y responsable de la sección de Arte Dramático del Conservatorio de Música de Valencia; 
Antonio Díaz Zamora, quien conducía la transformación del centro, años más tarde 
catedrático de Interpretación; Antoni Tordera, profesor de Filología en la Universidad de 
Valencia, después profesor de Literatura Dramática en la ESADV y Francisco Romá, también 
profesor de Filología en la misma universidad y profesor de Historia de las Artes del 
Espectáculo en la ESADV. También estaban, en calidad de colaboradores, Paco Puchades, 
fundador con posterioridad de la escuela privada Teatre A Banda, y Leopoldo G. Aranda, en 
la actualidad director de l'ESADV. 
Se presentaron 119 aspirantes de los cuales se seleccionaron 39 alumnos. El tribunal escogió 
una combinación de jóvenes actores provenientes del teatro independiente y jóvenes sin 
apenas experiencia teatral, en una mezcla que fue durante aquel primer curso una 
promoción crítica y un tanto desorientada. 
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De hecho fue una promoción aparcada, porque fue en las pruebas del curso siguiente donde 
se definió el modelo de alumno que estaba buscando la ESADV, jóvenes con poca 
experiencia, con dedicación exclusiva a los estudios, mucha disponibilidad, y con entrega y 
energía para el trabajo. 
El colocarse frente a un tribunal que exigía concentración, actitud y conciencia de dónde se 
estaba situado, marcó un grado de maduración en una profesión que, hasta ese momento, 
hacía las selecciones de actores para un reparto, en función de afinidades, tiempo 
disponible, simpatías o simplemente por querer estar en ese proyecto. 
Pasar de un espacio no regulado, donde casi todo valía, a un modelo de teatro donde las 
pruebas, las convocatorias, las órdenes que regulaban el sector, más la legalidad laboral de 
los profesionales de las artes escénicas, hizo que con el tiempo se generara una industria 
teatral que en muy pocos años aumentó y consolidó un oficio donde cada vez hay más 
profesionales. 
 
La  “audición” convocada para FIESTARISTÓFANES 
 
Durante unos años fueron estas las únicas pruebas que se producían en la ciudad de 
Valencia; el sector profesional de aquellos años confeccionaba los repartos siguiendo sus 
referencias anteriores. 
Sin embargo existía ya una generación joven, la que había estudiado en la ESADV, 
acostumbrada a tener que superar una prueba para acceder a un objetivo. Aunque con la 
salvedad de que estas tenían el carácter de acceso a unos estudios y las pruebas posteriores 
fueran para acceder a un trabajo profesional. 
La primera promoción formada en el nuevo plan de estudios salió de la ESADV en junio de 
1982, y muchos de sus componentes accedieron sin necesidad de superar ninguna prueba 
de carácter público a un montaje, Flor de otoño, de José María Rodríguez Méndez, producido 
por los Teatros de la Diputación de Valencia y dirigido por Antonio Díaz Zamora quien, al ser 
su maestro, conocía a los alumnos, ya graduados, que intervinieron en aquel emblemático 
montaje. 
En junio de 1985, se convocó, de manera que pasaría a ser una formula regular, la primera 
audición para un montaje profesional en la ciudad de Valencia. Se trataba de la producción 
de los Teatros de la Diputación, Fiestaristófanes. 
Fue dirigida por Stavros Doufexis, un director griego que estaba en ese momento en España 
y a quien se le ofreció la oportunidad de crear un espectáculo a partir de textos de 
Aristófanes. Se contrató a Juli Leal, un sólido director valenciano, como ayudante de 
dirección y contó con la participación de Pep Llopis en la creación musical y de Josep Solbes 
como iluminador. También estuvo como regidor en gira Pau Elvira, recientemente jubilado 
como jefe de sala del Centre Teatral Escalante, quien en años anteriores también fue 
secretario de la "Assemblea de Grups de Teatre de País Valencia". 
El anuncio de las pruebas para Fiestaristófanes se convirtió en un acontecimiento entre la 
joven profesión teatral valenciana. Fueron muchos los que se presentaron a unas pruebas 
que fueron anunciadas boca a boca por unos y por otros y en una discreta nota en la 
Cartelera Turia. Las primeras audiciones se realizaron en la "sala negra" o sala de ensayos del 
Teatro principal de Valencia, para continuar en días posteriores en el escenario de la Sala 
Escalante. Las pruebas, abiertas a todos, se plantearon en grupos de entre 12 y 15 actores y 
en ellas, aparte del equipo de dirección, también estaban José Gandía Casimiro, director en 
ese momento de los Teatros de la Diputación de Valencia y Alfredo Mayordomo, 
coordinador del entonces Teatro Escalante. A partir de dos actores sólidos y experimentados 
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que harían los papeles protagonistas, Esperanza Roy y Manel Barceló, buscaban actores con 
sentido del ritmo -una parte de las pruebas las realizó la bailarina y coreógrafa Pilar Ferrer-, 
con vis cómica y capacidad de improvisar. Las pruebas consistían en una parte de 
movimiento coral con el resto de aspirantes y otra parte, individualizada, donde cada uno 
hacía lo que quería, desde recitar un poema, interpretar un monólogo o cantar una canción, 
hasta improvisar una historia que se te estaba ocurriendo en ese momento... y donde el 
director animaba a "soltarse" a "dejarse ir", a divertirse en escena. Pau Elvira recuerda que 
ese primer paso a la realización de un casting fue "muy natural, sin complejos" y Carles 
Aberola, que formó parte del reparto, recuerda que fue sin presión, a acompañar a una 

amiga, muy relajado, muy lúdico... Que la prueba fue muy placentera. Otra cosa fue la 
sensación de los que no fueron elegidos, a quienes se les disparó por primera vez aquello de 
"¿por qué han elegido a este actor y no a mí?" Fiestaristófanes fue estrenada en Peñiscola e 
hizo una importante gira por toda España, con un reparto que incluía dos actrices/bailarinas 
(Pilar Ferrer y Cristina Andreu) y actores del llamado "teatro independiente" (Ángel Burgos), 
mezclados con actores recién salidos o cursando estudios en la ESADV (Salva Bolta, Pepe 
Sobradelo, Juanjo Prats, Carles Alberola y Teresa Gascó), y otros de las incipientes escuelas 
privadas, como la desaparecida Teatre a Banda (Teresa Sánchez, Lole Iriarte y Eladio 
Olmeda). El casting para este espectáculo desencadenó la salida de otros muchos que 
constituyeron la puerta de acceso para una profesión en auge que recién comenzaba a 
profesionalizarse con una fuerza y un empuje dignos de ser recordados. 
 
Un torrente de audiciones 
 
Desde aquel momento se han vivido, por suerte y con bastante trabajo, muchas 
producciones que han formado sus repartos tras unas audiciones que siempre causaban 
ansiedad y expectación en la profesión teatral. Son muchas las experiencias y anécdotas 
vividas por los actores valencianos, algunas de recuerdo agradable y otras para no ser 
recordadas. 
Tres núcleos de producción aglutinaron en aquellos primeros años los castings en valencia: 
El Teatre Estable de País Valencià (TEPV), el Centre Teatral Escalante y el Centre Dramàtic de 
la Generalitat Valenciana (CDGV). 
Las incipientes compañías valencianas todavía tardarían un poco en contratar a sus actores a 
través de una prueba, ya que iniciaron sus producciones con actores cercanos a su núcleo 
creativo para, con el tiempo, abrir otras opciones, a través de un casting, a otro tipo de 
actores. 
El Centre Teatral Escalante, en aquel momento conocido como la Sala Escalante, pone en 
marcha en 1985 el "Teatro de los sueños", un espacio dirigido a un público infantil y familiar 
y que fue clave para profesionalizar a los actores valencianos, pues ofrecía, de forma 
continuada y segura, trabajo estable durante unos meses, a lo largo de la temporada. La 
Escalante siempre ha mantenido un buen criterio de audiciones para componer los repartos 
de sus producciones, ya sea de forma total o parcial. 
Y muchas de esas audiciones en la Escalante han marcado época, como las que hizo Vicente 
Genovés para El carnaval de los animales, Juli Leal para La comèdia de les equivocacions o 
Ramón Moreno para El llibre de la selva, entre otras muchas. 
La primera de todas ellas, Fantasía para un juguete roto dirigida por José Luis Castro en 
1985, seleccionó para su papel protagonista a la actriz Hortensia Lozano, actualmente 
profesora de voz en la ESADV, quien accedió a uno de esos personajes -ansiados por 
múltiples actrices- y que necesitó de unas extensas pruebas para su elección. 
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Otro momento destacable fueron las semanas de pruebas que empleó Carles Alberola en 
1998 para seleccionar a los actores y actrices de Joan, el Cendrós. Se presentaron 130 
aspirantes de los cuales un nutrido grupo de jóvenes intérpretes, que con el tiempo se han 
convertido algunos de ellos en referentes, estuvo trabajando de una forma desconocida 
hasta entonces. Se trataba de unas pruebas prolongadas en largas sesiones durante una 
semana de trabajo, donde un grupo de 36 actores convivían entre ellos siguiendo las 
indicaciones de Carles Alberola, de sus ayudantes de dirección Roberto García y Laura 
Useleti y de la coreógrafa Rosa Ribes. 
Otra convocatoria de casting antológica fue la que lanzó el TEPV, en 1986, para la 
producción de Visanteta de Favara, dirigida por Albert Boadella. Lo más granado de la 
profesión teatral fue puesto a prueba y en su reparto final aparece lo mejor de nuestro 
teatro. O en la posterior Pels pèls dirigida por Pere Planella, también con el TEPV, su última 
producción en 1988, donde aparece una justa combinación de actores con experiencia y 
jóvenes "talentos". 
Pero si alguien se lleva la "palma" en record de audiciones excepcionales fue el Centre 
Dramàtic de la Generalitat Valenciana. Audiciones no siempre rigurosas, con algunas 
polémicas y algunas convocatorias poco transparentes. 
El CDGV se fraguó durante varios años, pero fue con el nombramiento en 1987 de Antonio 
Díaz Zamora, como su primer director, cuando inició su andadura. Su primer estreno, en 
1988, fue La marquesa Rosalinda dirigida por Alfredo Arias, director argentino que en aquel 
momento triunfaba en Europa. Díaz Zamora es quien inicia una larga etapa caracterizada por 
encargos a prestigiosos directores de fuera de nuestra comunidad, quienes, lógicamente, 
desconocían a los actores valencianos y tenían que convocar audiciones, en algunos casos 
abiertas, y en otros -previa selección del equipo de producción- se convocaba a un grupo de 
intérpretes que se ajustaran al perfil solicitado. Para el montaje de Freaks el director que 
recibió el encargo fue el italiano Carlo Boso, quien convocó unas pruebas donde todos los 
aspirantes juntos en la misma sala y de uno en uno, mostraban "lo que sabían hacer". Una 
audición muy numerosa y de la que el director del TAG de Venecia sólo eligió a un actor. Le 
siguieron El Saperlon, dirigida por el francés Gildas Bourdet; L'home, la bèstia i la virtut y La 

señorita de Trévelez, dirigidas por el norteamericano John Strasberg; Ombres de la ciutat, 
dirigida por el catalán Frederic Roda... y un largo etcétera. 
 
En esta época también hay producciones realizadas por directores valencianos, como Los 

figurantes, dirigida por Carme Portaceli y Funció de Gala dirigida por Juli Leal, por nombrar 
un par de las que tenían un reparto más numeroso y precisaron de una amplia audición para 
construir el elenco. En años posteriores destacan también las pruebas para Don Juan 

Tenorio, de nuevo con John Strasberg; La quinta columna, dirigida por Ariel García Valdés; 
Isabel, tres caravel·les i un embolicador, dirigida por Dario Fo; El enemigo de la clase, dirigida 
por Paul Weibel... De la mano de los directores valencianos aparece en 1992 La mandrágora, 
dirigida por Ramón Moreno, donde se necesitaron bastantes sesiones para decidir el 
principal personaje femenino; o Los malcasados de Valencia, dirigida por Luis Blat. En 1994 
Vicente Genovés asumió la dirección de un ciclo titulado 100 anys de teatre valencià, donde 
él mismo dirigió en un corto periodo de tiempo seis obras y dos lecturas dramatizadas. Y 
muchísimas producciones más que podrían servirnos como referencia en torno a las 
audiciones que el teatro público ha ido planteando desde entonces, como paso previo para 
configurar sus repartos. Si bien es cierto que muchos actores han tenido grandes 
oportunidades durante este tiempo, también lo es que otros muchos ni siquiera pudieron 
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acceder a esas oportunidades. O que, aun habiendo accedido a alguna de las audiciones, 
nunca fueron seleccionados, lo que les impidió participar en las producciones mencionadas. 
Este somero repaso no pretende trazar una cronología exacta, ni aproximada, de los casting 

que se han sucedido en la ciudad de Valencia, se corresponde exclusivamente con el 
recuerdo, la influencia y la vivencia con la que hemos crecido algunos de nosotros. 
 
En el momento actual y coincidiendo con la crisis 
 
Hicieron falta muchos años de madurez para situar en su punto justo el modo de hacer un 
casting; es decir, cuando un proyecto teatral se anuncia y se convocan audiciones. Algunas 
cosas han cambiado, -y no tan solo en la profesión teatral valenciana, así en su conjunto- 
sino en la sociedad en general; fruto de ello es la experiencia y actitud que los jóvenes 
actores muestran en los castings a los que se presentan en la actualidad. 
Vivimos un periodo de crisis en el que las compañías plantean repartos reducidos y con 
actores próximos a su entorno. Es un momento en el que no vienen directores de fuera a 
dirigir producciones y los directores valencianos tienen un gran conocimiento de la profesión 
teatral. Pese a ello se siguen convocando audiciones, en menor medida, pero con mayor 
profesionalidad. Las últimas producciones públicas han ido saltando del Centre Teatral 
Escalante, que ha continuado con su rigor habitual, a Teatres de la Generalitat Valenciana o 
CulturArts, o la denominación que los políticos le asignen según el momento... Pese a la 
profesionalidad, la experiencia y el buen hacer de los equipo de producción públicos, no se 
ha podido evitar que algunos actores valencianos guarden un mal recuerdo de algunas 
audiciones. 
Y para finalizar, destacar que en la última época de esplendor de los castings en Valencia, 
estos habían adquirido una fuerza mayor en el territorio de las series de televisión, donde los 
actores valencianos tuvieron la oportunidad de realizar audiciones para series de ficción de 
éxito como Herència de sang, A flor de pell, Les moreres, Negocis de família o, y más tarde, 
L'Alqueria Blanca, entre otras muchas; o las producciones de Conta Conta/Albena 
(Autoindefinits, Maniàtics, Socarrats, Unió Musical Da Capo,...), todas ellas para la 
desaparecida, y esperemos que pronto recuperada, Canal 9/RTVV. 
 
SEGUIMIENTO DEL CASTING DE UNA PRODUCCIÓN ACTUAL 
 
Coincidiendo con este estudio, en 2013 se pone en marcha en la ciudad de Valencia una 
nueva producción pública convocada por el Centre Teatral Escalante y L'Horta Teatre, se 
trata de Cyrano de Edmond Rostand. Conocedores de ello nos ponemos en contacto con el 
equipo de producción (Alfred Picó) y de dirección (Roberto García) para realizar un 
seguimiento del casting y situar algunas consideraciones que pudieran resultarnos 
interesantes. Amablemente acceden a nuestra petición, poniendo a nuestro alcance un 
material muy valioso para determinar algunas cuestiones. 
Estamos ante una producción que requiere de seis personajes masculinos y dos femeninos, 
de los cuales tres ya están decididos previamente por el equipo de producción y dirección; 
de los cinco a seleccionar, dos han de ser actores/actrices que hayan cursado sus estudios en 
el centro que produce el espectáculo. 
Las pruebas de selección se plantean en tres fases: 
-En una primera fase se convoca a actores y actrices enviando anuncios a la asociación de 
actores Actors i Actrius Profesionals Valencians (AAPV), a la Asociación Valenciana de 
Empresarios de Teatro y Danza (AVETID), a la Escuela Superior de Arte Dramático de 
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Valencia (ESADV), a la Escuela de Teatro del Centre Teatral Escalante (CTE), a la Escuela del 
Actor (EA) y a la OFF Teatro (OFF). El estreno está previsto para la primera semana de 
octubre y los interesados han de enviar, antes del 20 de junio, currículo, foto, e-mail y 
teléfono. 
Se reciben 159 currículos de los cuales 75 son actores y 84 actrices, un porcentaje muy 
similar, aunque los personajes femeninos son porcentualmente muy inferiores a los 
masculinos, una tónica bastante habitual en los repartos. En los currículos un 36% de los 
hombres no especifica su edad, frente a un 51% de las mujeres que tampoco lo hace. El 
factor edad se deja de lado en la información que se aporta, apreciando entre los que si lo 
hacen una franja mayoritaria, tanto en hombres como en mujeres, entre los 25 y los 35 años. 
Tampoco se especifica el origen geográfico de los aspirantes, siendo la ciudad de Valencia la 
que más aporta. Donde sí se aprecia una clara información en los currículos enviados es en el 
centro donde han cursado sus estudios, siendo la Escuela Superior de Arte Dramático de 
Valencia la que con un 46% lidera el número de aspirantes, le siguen de lejos el Centre 
Teatral Escalante con un 16% y la Escuela del Actor con un 15%. Algunos aspirantes aportan 
también videobook y páginas WEB. 
Una vez finalizada la fase de recogida de currículos, el equipo de producción envía una carta 
personalizada vía e-mail a todos los aspirantes descartados. A los aspirantes 
preseleccionados se les hace una llamada personal para confirmarles su pase a la segunda 
fase. 
Hay que destacar la sorpresa del equipo de producción y dirección ante tantos aspirantes -
159 actores/actrices para 5 personajes- y también ante lo extenso de la mayoría de los 
currículos. El nivel de actividad y calidad curricular es muy alto. De estos currículos se 
seleccionan 30 actores y 15 actrices, asignando por perfil cada actor/actriz al personaje al 
que más se adecua. 
-En una segunda fase se convoca telefónicamente a los aspirantes seleccionados a una 
entrevista personal y a la presentación de un monólogo de libre elección de entre tres y 
cinco minutos. 
Las pruebas las realizan el director y el productor ejecutivo y se graban en video, previo 
consentimiento del aspirante. Primero se convoca a las actrices, y, en días sucesivos, a los 
actores. A cada aspirante se le dedican veinte minutos que se dividen en una breve 
introducción explicando las pruebas de selección, en una explicación del aspirante de lo más 
señalado de su currículo y en la presentación del monólogo. En algún caso el director da una 
pequeña indicación para que la ejecute el aspirante. Los examinadores destacan que los 
aspirantes estaban menos nerviosos de lo que se esperaban, debido, quizás, al buen 
ambiente creado y a la confianza depositada en ellos. La experiencia en situaciones similares 
también se deja notar en las pruebas. La mayoría de los aspirantes tenía bien claro a lo que 
iba. Los examinadores han detectado un nivel de formación muy alto, gente muy preparada 
y sin diferencias entre hombres y mujeres. Tampoco detectan diferencias de formación 
entre los aspirantes de las distintas escuelas que concurren a las pruebas. Los monólogos 
presentados son mayoritariamente clásicos y solo dos preparan un monólogo específico de 
la obra a representar. 
En esta segunda fase se definen algunos aspirantes y los examinadores tienen ya claros 
algunos actores/actrices para un determinado personaje, aunque intentan no prejuzgar y 
reservar su selección para la tercera fase. Se observa que se han presentado más monólogos 
en castellano que en valenciano, aunque la lengua empleada no ha condicionado la 
selección. 
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Después de las pruebas, el equipo de producción llama personalmente a todos los que han 
participado en esta segunda fase para comunicarles el resultado de la selección. La 
respuesta mayoritaria es la aceptación del resultado y el agradecimiento por el trato 
recibido. Duele comunicar que no se ha sido seleccionado, pero es muy satisfactorio 
comunicar el pase a la tercera fase a los 7 actores, y a las 7 actrices, que han sido 
seleccionados. 
-En la tercera fase se plantea una semana de trabajo conjunto en el escenario de la sala 
donde se va a representar la obra. Son cinco sesiones de cinco horas. Cada sesión consta de 
una primera parte dedicada al calentamiento y al trabajo físico y vocal, una segunda 
dedicada a ejercicios e improvisaciones y una tercera donde se practica la esgrima. En el 
trabajo de improvisaciones, el más importante, se buscaba la química entre los actores y la 
especificidad de cada actor, de cara al perfil de los personajes. 
Una vez finalizada la última prueba viene el momento más ingrato: comunicárselo a quienes 
no han sido seleccionados; pero también el momento más agradable: comunicárselo a los 
que sí han sido elegidos para el reparto. 
La semana de pruebas ha sido valorada por el equipo de dirección como muy intensa y 
agradable. El director se muestra más cerca de la dirección de actores en estas pruebas que 
de la puesta en escena, quedando el trabajo realizado hasta ahora muy lejos de lo que ha de 
ser en el periodo de ensayos. El ambiente de trabajo ha sido muy relajado, sin sorpresas ni 
decepciones. Los actores han mostrado un grado de entrega y compromiso muy alto. El 
quipo de dirección manifiesta que esta selección no se ha hecho en función de un físico 
determinado, aunque la combinatoria de físicos ha condicionado el resultado, primando la 
potencia interpretativa y la química. Hasta el último día no se decidió el resultado; la 
decisión final ha sido difícil y por unanimidad entre el equipo de producción y el equipo de 
dirección. También se comenta la curiosidad de observar que todas las improvisaciones se 
han desarrollado en castellano, pese a que la obra se va a realizar en valenciano y todos los 
participantes lo hablan perfectamente. Es quizás un síntoma de inseguridad... Estamos, tal 
vez, ante la constatación, una vez más, del poco uso profesional que se hace del valenciano. 
 
LOS JÓVENES ASPIRANTES: SEGUIMIENTO DE LAS PRUEBAS DE ACCESO A LA ESADV EN LA 
ACTUALIDAD 
 
En el mismo año, el curso 2013/2014, nos planteamos conocer cómo afrontan las nuevas 
generaciones una prueba o audición, y hacemos un seguimiento de las pruebas de acceso a 
la Escuela Superior de Arte Dramático de Valencia (ESADV). Dichas pruebas se convocan en 
junio para el mes de septiembre, se anuncian en prensa y se envía información a la 
asociación de actores Actors i Actrius Profesionals Valencians (AAPV). 
Las pruebas de acceso, que duran dos semanas, empiezan con un examen teórico, para 
pasar a una siguiente fase donde se realizan unas pruebas multidisciplinarias de movimiento, 
voz, música, danza e interpretación. La prueba de interpretación se efectúa en grupo, 
planteándose diversos ejercicios dramáticos, para finalizar con un texto único para todos, 
que se presenta por parejas. En la última fase se mantiene el trabajo en grupo, con un 
monólogo de libre elección y otro obligatorio elegido entre los propuestos por la ESADV. El 
último día los aspirantes presentan uno de los dos monólogos, según criterios de los 
examinadores. 
Se inscriben 109 alumnos de los cuales se presentan a las pruebas 94, aprobando 30 y siendo 
admitidos 28 alumnos. 
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Preparamos dos cuestionarios, uno para (contestar) antes de realizar las pruebas y otro para 
cuando estas han finalizado. De su análisis extraemos los siguientes datos: 
Atendiendo al segundo cuestionario, donde el 100% de los participantes contestó a las 
preguntas remitidas (60 alumnos/as), constatamos que el porcentaje de chicas que se 
presentan a las pruebas de acceso de la ESADV, como ocurre con frecuencia, es superior al 
de los chicos; un 62% de mujeres, frente a un 38% de hombres. 
Un 52% de los aspirantes tiene entre 18 y 20 años, seguido de un 23% entre 21 y 25 años. 
La provincia de Valencia es su origen mayoritario con un 80% de alumnos presentados. 
-Al cuestionario realizado antes de empezar las pruebas los aspirantes responden: 
A la pregunta ¿Es la primera vez que te presentas a las pruebas de acceso a la ESAD?, el 84 % 
responde que sí, frente al 16% que se ha presentado en años anteriores. 
A la pregunta ¿Es la primera vez que te presentas a una prueba o audición?, el porcentaje 
está bastante dividido, con un 42% que realizan su primera audición frente a un 57% que ya 
lo han hecho con anterioridad. 
*A destacar este dato; los jóvenes actores tienen, mayoritariamente, experiencias previas en 
castings y audiciones. 
A la pregunta ¿Te han ayudado a preparar la prueba?, el 45% no ha recibido ayuda, frente a 
un mayoritario 54% que responde que sí. 
A la pregunta ¿Cómo te sientes?, (realizada antes de la primera prueba) el 52% responde: 
nervioso; el 28% responde: tranquilo; y el 19% responde: asustado. 
A la pregunta ¿Qué te parece más difícil de superar?, (realizada antes de la primera prueba) 
el 58% responde: la parte teórica; el 21% responde: las pruebas prácticas; y también un 21% 
responde: los monólogos. 
A la pregunta Si no superas las pruebas, ¿lo volverás a intentar?, (realizada antes de la 
primera prueba) el 64% responde que si suspenden lo volverán a intentar; un 30% dice que 
no lo sabe; y sólo el 4% dice taxativamente que no. 
-Al cuestionario realizado una vez acabadas las pruebas y contestado antes de saber los 
resultados de las mismas,  los aspirantes responden: 
A la pregunta ¿Dónde has estado más nervioso o inseguro?, un 28% dice que en la parte 
teórica; otro 28% responde que en las pruebas específicas; y un 44% dice que en los 
monólogos. 
*Observamos aquí cómo se ha invertido la respuesta frente a la pregunta previa a las 
pruebas, donde los alumnos temían mayoritariamente la prueba teórica. 
A la pregunta ¿Qué te ha costado más?, un 88% dice que relajarse, frente a un 12% que ha 
necesitado activarse. 
A la pregunta ¿Eran las pruebas tal como las habías imaginado?, la respuesta está dividida 
entre un 52% que responde que sí, frente a un 48% que responde que no. 
A la pregunta ¿Estás satisfecho con las pruebas que has realizado?, la mayoría, un 85% está 
contento con el trabajo que ha hecho. 
A la pregunta ¿Te has sentido arropado por los compañeros?, el 98% lo está. 
A la pregunta ¿Y por los profesores?, el mismo porcentaje, el 98% contesta afirmativamente. 
A la pregunta ¿Qué prefieres: pruebas de acceso individuales o pruebas de acceso 

compartidas con otros candidatos?, el 85% las prefiere compartidas, el 12% preferiría que 
fueran individuales y un 3% no sabe o no contesta. 
A la pregunta ¿Crees que las has superado?, un 42% dice que no lo sabe, un 28% cree que sí, 
un 25% duda y sólo un 3% dice que no; un 2% no sabe o no contesta. 
A la pregunta Si no superas las pruebas, ¿lo volverás a intentar?, el 68% dice que sí, el 25% 
dice que no lo sabe y sólo el 7% responde con un rotundo no. 
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Como dato final, apuntar que aprobaron las pruebas de acceso a la ESAD de Valencia el 50% 
de los alumnos que llegaron a la última prueba. 
Observamos que tras pasar por las pruebas aumenta el deseo de seguir adelante; pasa del 
64% antes de empezar al 68% al finalizar; que los jóvenes aspirantes están más y mejor 
preparados; que tienen una importante experiencia previa, un 57% ya ha hecho un casting 
con anterioridad, y que los nervios, en una u otra materia, siguen teniendo un valor 
fundamental a la hora de enfrentarte a una prueba, al 88% lo que más le cuesta es relajarse, 
y que un porcentaje muy alto, un 85%, muestra una gran satisfacción por su trabajo, aunque 
sólo el 28% cree que ha superado las pruebas. 
 
LA EXPERIENCIA DE LA PROFESIÓN TEATRAL VALENCIANA 
 
A continuación decidimos elaborar un cuestionario dirigido específicamente a la asociación 
de actores Actors i Actrius Professionals Valencians (AAPV), para testimoniar las diferentes 
referencias que nos podían aportar los profesionales del teatro valenciano. Este cuestionario 
fue enviado en 2014 a 385 asociados, y, tras varias semanas de plazo, más varias prórrogas, 
se recogieron 56 cuestionarios contestados, lo que representa aproximadamente un 15% de 
los miembros de la AAPV. 
Un 57% de los que respondieron fueron hombres frente a un 43% de mujeres. La mayoría de 
hombres que  contestaron tenían un rango de edad de entre 35 y 40 años, mientras que en 
la mayoría de las mujeres el rango era de 20 a 35 años. 
El 64% lo hizo desde la ciudad de Valencia. 
El porcentaje de montajes realizados en relación con la totalidad del currículo profesional 
tras superar una prueba, resultó similar en hombres y mujeres, con un 75% de montajes a 
los que accedieron directamente, y sólo un 25% a través de una prueba. 
De igual manera resultó similar en hombres y mujeres la relación de "pruebas no superadas" 
con un 75%, y un 25% de "pruebas superadas". 
*Según este pequeño muestreo podríamos considerar que el resultado positivo de una 
prueba o audición ha representado, tanto en hombres como en mujeres, un 25% de su 
actividad profesional. 
A la hora de reflejar los porcentajes en el tipo de prueba realizada, los hombres expresaron 
que un 47% con una separata de guión, un 28% con una entrevista, un 15% con una o varias 
sesiones de trabajo y un 10% con un monólogo de libre elección. 
Las mujeres expresaron que un 51% con una separata de guión, un 15% con una entrevista, 
un 15% con una o varias sesiones de trabajo y un 19% con un monólogo de libre elección. 
*Este dato indica que la mayoría de auditores tienen claro lo que necesitan y lo ajustan al 
proyecto para el que buscan candidatos. 
El 68% de los encuestados dice que se prepara específicamente para cada prueba que 
realiza, frente al 32% que dice que se deja llevar por su intuición. 
-A la pregunta, ¿Cuántos años llevas en la profesión teatral valenciana?, los hombres se 
dividieron en porcentajes muy similares, un 25% para las cuatro franjas propuestas, menos 
de 10 años, de 10 a 20 años, de 20 a 30 años y de más de 30 años. 
En las mujeres hubo más variaciones, el 46% lleva menos de 10 años, el 29% de 10 a 20 años, 
el 25% de 20 a 30 años, y no hubo ningún caso de más de 30 años. 
*Podríamos considerar que las mujeres desisten antes, por diversas razones, -la mayoría por 
causas ajenas a su voluntad- de continuar en la profesión teatral, y que su declinar 
profesional va parejo a la edad. 
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-A la pregunta, ¿Cómo te sueles enterar de la convocatoria de una audición?, al 38% le han 
llamado directamente, el 23% se entera por un compañero, el 20% por un anuncio público, 
un 10% por otros cauces y un 13% manifiesta que no se suele enterar. 
*Según las repuestas de este pequeño muestreo la mayoría de los convocantes suelen hacer 
una selección previa a la audición. 
-A la pregunta, ¿Qué término te resulta más adecuado?, el 48% prefiere "prueba", el 33% 
"audición" y sólo el 19% se inclina por el término "casting". 
*En cualquier caso el término preferido no supera ni tan siquiera el 50% de los encuestados, 
lo cual constata aún más las variables referidas a un proceso de selección. 
-A la pregunta, ¿Sueles acudir con prejuicios o ideas preconcebidas?, el 51% contesta Sí, 
frente al 49% que contesta No. 
-A la pregunta, ¿Te suelen llamar para decirte que no has sido elegido?, el 58% contesta No, 
frente al 42% que contesta Sí. 
*Un porcentaje muy alto de negativas en un espacio donde tanto juega la ética profesional. 
-A la pregunta, ¿Cómo te has enterado, normalmente, del resultado de una audición?, al 50% 
le han llamado por teléfono, al 33% le han escrito un e-mail, un 8% por rumores entre 
compañeros y un 9% no se suele enterar. 
*Estos porcentajes contemplan las variaciones de si se ha sido elegido o no y del resultado 
global de la prueba, independientemente de si se ha sido elegido o no. 
-A la pregunta, ¿Te hubiera gustado saber por qué has sido rechazado?, un abrumador 81% 
responde Sí, frente a un 19% que responde No. 
-A la pregunta, Si nunca has sido seleccionado, ¿ha mermado eso tu autoestima?, la cosa 
está repartida entre un 53% que responde No, y un 47% que responde Sí. 
-A la pregunta, ¿Hubieras preferido que no te hubieran llamado para una prueba en la que no 

has sido elegido?, las respuestas casi son unánimes, un 92% contesta No, frente a un 8% que 
contesta Sí. 
*Los aspirantes parecen tener claro que son más las cosas positivas que extraen de una 
prueba, aunque no sean seleccionados, que las cosas negativas. Los motivos son amplios, 
pero van desde la experiencia vivida a la posibilidad de que le vuelvan a llamar en otra 
ocasión, pasando por aumentar la promoción de su currículo, etc. 
-A la pregunta, ¿Te has quedado bloqueado alguna vez en medio de una prueba?, los 
encuestados se dividen entre un 54% que contesta Sí y un 46% que contesta No. 
-A la pregunta, ¿Alguna vez has sentido algo más que "pánico" ante una prueba?, el 
porcentaje del No es mayoritario con un 89%, frente al del Sí con un 11%. 
-A la pregunta, ¿Crees que los nervios juegan un papel importante?, el 100% contesta Sí. 
A la pregunta, Si es así, ¿cómo los controlas?, el 41% contesta que los "integra en la prueba", 
el 38% realiza "ejercicios previos" y el 21% contesta que "no hace nada". 
-A la pregunta, Ante una prueba, ¿qué te ha costado más?, el 84% ha señalado la casilla de 
"relajarse", frente al 8% que ha señalado la casilla de "activarse". 
*Taxativamente, los nervios juegan un papel fundamental como así lo manifiestan la 
totalidad de los encuestados, nervios que a la mitad de ellos les ha bloqueado en alguna 
ocasión, aunque sin llegar al pánico, intentando integrarlos en la prueba o preparándose con 
anterioridad y dejando constancia de la dificultad que tiene el aspirante para relajarse. 
-A la pregunta, ¿Es la falta de información un elemento más de inseguridad frente a una 

prueba?, el 100% contesta Sí. 
-A la pregunta, ¿Qué prefieres, una prueba individual o una prueba en grupo?, el 67% 
prefiere hacer la prueba solo, frente a un 33% que prefiere hacerla en grupo. 
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*La inseguridad del que se somete a una prueba se ve acentuada, en demasiadas ocasiones, 
por la falta de información. Inseguridad que lleva a los encuestados a preferir no mostrar sus 
aptitudes delante de los demás, inclinándose por unas pruebas donde el número de 
personas que te las hacen sea el mínimo. Recordemos que los jóvenes actores aspirantes a 
entrar en la ESADV preferían mayoritariamente, en un 85%, realizar la prueba en grupo. 
-A la pregunta, ¿Ha cambiado tu forma de enfrentarte a una prueba desde la primera que 

hiciste?, el 89% contesta Sí, frente al 11% que contesta No. 
*La experiencia se convierte siempre en un elemento de seguridad. 
-A la pregunta, ¿Qué importancia le das a tu currículo a la hora de prepararlo?, el 78% 
responde "mucha", el 22% responde "poca" y el 2% responde "Nada". 
-A la pregunta, ¿Te vistes en relación a la prueba a la que te presentas?, el 76% responde Sí, 
frente al 24% que responde No. 
*La estética, la buena presencia y el cuidado de los detalles son constatados como valores 
positivos a la hora de presentarte ante los demás. 
-A la pregunta, ¿Qué crees que suelen buscar en una audición?, el 53% responde "el perfil 
concreto de un personaje", muy por delante de las otras respuestas, un 20% contesta "un 
buen feeling con el director", un 12% "un actor que no dé problemas", un 11% "un actor 
creativo" y un 4% "descubrir un nuevo actor". 
*La mayoría tiene claro cuál es el motivo por el que se convoca una prueba, aunque hay 
otros valores que se apuntan en las respuestas. 
-A la pregunta, ¿Qué es en lo primero que te fijas en el momento de hacer una prueba?, el 
66% contesta "en las personas que me van a hacer la prueba", el 21% "en el espacio donde 
se va a realizar la prueba" y el 3% "en las condiciones técnicas". 
*La relación con las personas que te van a hacer la prueba se convierte en el elemento más 
determinante. 
Este cuestionario no puede ser representativo por el número de respuestas obtenidas, pero 
dentro de este pequeño muestreo hay respuestas muy significativas que confirman o 
explican algunas causas y marcan algunas tendencias. 
 
BIBLIOGRAFÍA ESPECÍFICA: UN PAR DE LIBROS 
 
Aunque existen muchas páginas en internet que asesoran, y recomiendan, sobre cómo hacer 
un casting, para aquellos a quienes les gusta tener un libro entre sus manos -para subrayarlo 
y revisarlo una y otra vez- vamos a destacar un par de libros que sitúan el tema del que 
estamos hablando y enseñan con sabiduría y profundidad cómo prepararse para una prueba. 
 
Las 12 indicaciones de Michael Shurtleff 
 
El actor que va a enfrentarse a un casting suele pedir uno o varios consejos para la 
realización de una determinada prueba. Si no encuentra un especialista relacionado con la 
materia, o cercano a la producción de ese casting, preguntará y demandará consejo a 
cuantos se crucen en su camino, muestren o no interés por la prueba de selección que ansía 
superar. Michael Shurtleff fue un célebre director de casting norteamericano y ofrece en su 
libro Casting, todo lo que hay que hacer para conseguir un papel, Alba Editores, Barcelona 
2001, unos interesantísimos consejos que reproducimos, en esencia, a continuación. Él lo 
llama “indicadores” y son, al igual que el resto del libro, un manual de verdades que por 
evidentes son imprescindibles, no solo en el acto de superar una audición, sino también para 
llegar a realizar una buena interpretación. 
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Estos son: 
1. Crear y desarrollar RELACIONES. 
Un intérprete no puede actuar sin crear una relación con la persona que tiene delante en un 
escenario, necesita conocer los vínculos de su personaje con los otros personajes de la 
escena a representar. 
2. Buscar el CONFLICTO. 
El actor debe saber cuál es su objetivo en escena, por qué no lo consigue, y encontrar el 
máximo de formas posibles para alcanzarlo. Cuanto mayor sea el conflicto más interesante 
será la escena. 
3. Conocer los ANTECEDENTES. 
Tiene que saber qué ha ocurrido en el momento anterior y sumergirse rápidamente en él. 
Ese antecedente debe tener la máxima fuerza y sostenerlo y alimentarlo durante toda la 
escena. Si no existe debe crear uno que implique todo aquello por lo que se lucha en una 
relación dentro de una escena. 
4. Mantener el HUMOR. 
En cualquier escena existe humor. Es una actitud frente al hecho de estar vivo. En cualquier 
interpretación es un ingrediente necesario. 
5. Trabajar también lo OPUESTO. 
El amor lleva implícito el odio y viceversa. Ello llevará al actor al conflicto y a una 
interpretación más compleja. 
6. Atentos a los DESCUBRIMIENTOS. 
Toda escena contiene elementos o situaciones que hay que descubrir, o algo que ocurre por 
primera vez. Debe descubrir qué está en juego en la escena. Actuar es hacer una serie de 
descubrimientos. 
7. Aprender a COMUNICAR. 
Actuar es el acto de comunicar. Y la comunicación es un círculo: el receptor debe reconocer 
el mensaje y enviar una respuesta al emisor, que a su vez se convierte en receptor, 
completando así el círculo; lo que se envía ha de volver. Esto impone una obligación al 
emisor: estar seguro de que su mensaje es claro y de que ha sido recibido. Comunicar es 
difícil en cuanto hay que desempeñar dos papeles: el de emisor y el de receptor. 
8. Darle IMPORTANCIA al momento que se vive en la escena. 
Las obras tratan de los momentos más importantes de la vida de las personas. 
9. Encontrar la SITUACIÓN. 
Cada situación se ha de convertir en un acontecimiento fruto del descubrimiento. Y toda 
situación debe transformar, producir un cambio. 
10. Crear el LUGAR adecuado. 
Hay que valorar la importancia de la ubicación y le relación del personaje con ese lugar y 
valorar el uso emocional de ese espacio. 
11. Asumir JUEGOS y ROLES. 
En esta situación, ¿a qué juego? ¿Qué papel debe asumir el actor para jugar mejor? Cada 
situación en la que se involucra es un juego con reglas propias y estas reglas indican cómo 
actuar. 
12. Abordar lo que no se sabe, ASOMBRARSE ante el otro. 
Y también ante lo que sucede dentro de uno mismo. Hay que perseguir también los secretos 
y los misterios de los otros personajes. No importa cuánto se sepa del otro, seguro que hay 
algo en su corazón o en su mente que desconoce. 
Michael Shurtleff ofrece no sólo recetas para enfrentarse a una prueba, sino también un 
buen manual de interpretación para actores y actrices. 
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El "Ya te llamaremos" de Maite Buenafuente 
 
Maite Buenafuente es una conocida directora de casting que trabaja habitualmente con la 
productora El Terrat. Recientemente ha publicado Ya te llamaremos, Editorial Conecta, 
Barcelona, 2014. La autora lo subtitula "Todas las claves necesarias para presentarse a un 
casting y obtener con éxito tu primer trabajo", y en él ofrece una guía pormenorizada de 
todas las cosas que un actor ha de tener en cuenta en el trance de enfrentarse a una prueba, 
audición o casting, desde la formación previa, el tipo de casting, lo que buscan los 
directores, el currículum, las fotografías, el videobook, la autopromoción, el contacto con las 
productoras, los representantes... También habla de nociones técnicas, de argot y 
conceptos, de cómo preparar el día de la prueba y también de cómo encajar el resultado. 
Muy recomendable. 
 
REFLEXIONES, RECOMENDACIONES Y CONCLUSIONES 
 
El casting que es vivir 
 
¿No es una entrevista laboral un casting? ¿No lo es la primera cita? ¿No escogemos nuestra 
forma de vestir en función de dónde vamos y lo hacemos para no desentonar y también para 
agradar? Estas analogías demuestran que constantemente nos estamos exponiendo a un 
casting donde deseamos ser los elegidos, ser aquel que más agrade. Parafraseando a 
Shakespeare o a Calderón, el mundo es un escenario y nosotros somos actores que 
ejercemos en él un papel principal, para el que tenemos que superar la prueba de ser 
aceptados y con ello poder participar en el proyecto que más nos estimule, aquel que más 
nos motive. 
 
Una oportunidad 
 
Una prueba para una nueva producción no es solo una oportunidad de trabajar, es también 
una oportunidad única de convencer a otra persona de las capacidades adquiridas y obtener 
la oportunidad de aspirar a un papel con el que arrancar o desarrollar una carrera en la que  
se debe aprovechar constantemente las oportunidades que se le ofrecen. Es una 
oportunidad la primera audición que se supera, lo es el periodo de ensayos donde se tiene la 
oportunidad de demostrar que no se han equivocado contigo, lo es el estreno donde se debe 
aprovechar ante la profesión y ante la crítica la oportunidad que se tiene de mostrar que se 
es el más adecuado para ese papel y después en cada función, donde se tiene la oportunidad 
de mantener y aumentar el nivel alcanzado recibiendo cada día el dictamen del público. El 
concepto “oportunidad” ofrece un valor positivo con el que ir sumando peldaños en esta 
larga ascensión. 
 
Esos conocidos nervios 
 
Los actores tienen claro que los nervios juegan un papel importante en una prueba, y 
aunque el objetivo es integrarlos, a veces, producen bloqueos que juegan en su contra. A la 
mayoría lo que más les cuesta es dominarlos. Y los describen como nervios en el estómago, 
mariposas en el estómago, sensación de hormigueo... La explicación científica a esas 
sensaciones en el estómago se debe situaciones de estrés o ansiedad. Éstas pueden llegar a 
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alterar la secreción de ácido en nuestro estómago lo que altera determinadas proteínas del 
sistema digestivo produciendo molestias reales. Los nervios no me dejaron actuar, me 

traicionaron los nervios, me dio un ataque de nervios, tuve que templar mis nervios... Son 
frases con las que se convive habitualmente. Estoy hecho un manojo de nervios, pues bien, 
eso es lo que son, manojos de prolongaciones nerviosas de sustancia blanca, en forma de 
cordones que hacen comunicar los centros nerviosos con todos los órganos del cuerpo. 
Convivimos con ellos, los nervios están presentes o nos abandonan sin que podamos 
evitarlos, forman parte de la vida diaria y están especialmente asociados al teatro. La frase 
más habitual en un estreno, en una función o simplemente en un ensayo es ¡Qué nervios! Y 
benditos nervios, mal asunto es cuando no aparecen, si no están se suele decir que apenas 
importa lo que se está haciendo o sencillamente que el actor está muerto o que tiene la 
sangre de horchata. El concepto "nervios" suele estar ligado a la tensión o agitación 
emocional que se experimenta, se refiere a situaciones que denotan inseguridad. El actor se 
suele poner nervioso antes de la representación y, normalmente, cuando esta comienza, los 
nervios se aflojan y entra en la situación de la escena sin que le acompañen. Es terrible 
cuando sucede al revés, cuando el actor está tranquilo antes de abrirse el telón y, de forma 
súbita, se pone nervioso durante la representación. El organismo mantiene al actor en alerta 
lanzando adrenalina al torrente sanguíneo, lo hace ante una situación de tensión, de riesgo o 
comprometida, y eso es, o debiera ser, el teatro. La contrapartida de ese estado de alerta es 
que también produce, de forma incontrolada, taquicardia, sudoración e inquietud, lo que les 
puede llevar también a un ataque de ansiedad 
 
El "pánico escénico" 
 
El siguiente paso tras los nervios es el conocido como miedo escénico o pánico escénico, un 
estado del que el actor normalmente consigue zafarse, pero que cuando aparece produce 
una "espantada" que en algunos casos puede transformarse en fobia. Recordemos la 
recurrente pesadilla de los actores: quedarse en blanco en mitad de una función. La 
inseguridad de quedarse en vacio, de no saber qué debe hacer, de no acordarse del texto se 
convierte en objeto de trabajo, de ensayo, de insistente repaso para adquirir la seguridad 
necesaria para salir a escena y enfrentarse al público. Muchos actores aficionados, e incluso 
profesionales, se han iniciado en el teatro intentando superar una timidez personal, las 
dificultades para relacionarse con los demás o el miedo a hablar en público. El miedo se 
huele y el público no es indiferente ante la percepción del pánico, lo ve y a veces lo pasa 
peor que quien lo está sufriendo. Hay un comentario repetido del público hacia los actores 
felicitándolos por la tranquilidad con la que los ve en escena, por como transmiten lo bien 
que se lo están pasando y como esto hace que al espectador le guste aún más lo que está 
viendo. Si el miedo llega a un estado de bloqueo tal que impide al actor articular palabra o 
moverse, está ante uno de los peores momentos de su vida. El miedo de mostrarse ante los 
demás es común a todas las personas, no ocurre singularmente en el escenario, aunque de 
ahí adquiera su nombre, ocurre en la vida, en el trabajo, en una exposición en clase o incluso 
en una reunión familiar, cualquiera se puede ver sometido a ese estado de pánico, sea este 
puntual o permanente. Hay personas en las que se instala y ya no les abandona jamás, 
convirtiéndose en casos extremos, como hemos dicho antes, en una fobia. Cuando se llega a 
ese extremo donde se tiene terror a hablar en público se convierte en una "glosofóbia". 
Ferran Ramon-Cortés, experto en comunicación personal y relaciones sociales, escribía en El 
País Semanal del 12/08/2012, un artículo titulado Vencer el pánico escénico, donde 
distinguía tres grados de pánico: 
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El "pánico puntual", el más natural e inevitable, aquel que sentimos en cuanto nos nombran, 
donde nos colocamos en un estado de tensión y alerta instintivos. Es un pánico 
momentáneo que pasa automáticamente. 
El "pánico autogenerado", un pánico que procede de nuestra mente, cuando un 
pensamiento racional negativo secuestra nuestra mente cuestionando nuestra preparación y 
nuestra habilidad para resolver las cosas. Nuestra mente se lanza incontrolablemente a 
pensar cómo nos va a salir, qué vamos a hacer, qué vamos a decir y qué vamos a conseguir, y 
lo está haciendo constantemente, antes de empezar, durante e incluso después de pasar por 
ese trance que nos provoca el pánico. 
El "pánico instalado", aquel que ante la posibilidad de hablar en público, sea de aquí a unos 
días o de aquí a unos meses, ya lo sentimos, lo llevamos dentro. Procede de una mala 
experiencia vivida con anterioridad y se ha quedado grabada en nuestro cerebro de forma 
indeleble. 
Los ensayos, la preparación, los recursos adquiridos, la experiencia, etc., sitúan al actor lejos 
de estos extremos, pero no está de más localizarlos para atajarlos en cuanto asoman, 
aunque sea de forma colateral, en el trabajo del actor. 
 
Manual de estilo 
 
La indefensión del actor frente a una prueba, nos conecta con la indefensión de un paciente 
y sus familiares frente al equipo médico que lo atiende. Hay una cierta analogía entre ambas 
indefensiones con una clara diferencia, las pruebas para teatro no cuentan con un "manual 
de estilo", el arte escénico no tienen decálogos de buenas maneras. En el "Manual de estilo 
del Hospital General de Valencia", encontramos un amplio compendio de buenas 
intenciones que bien podrían aplicarse a quienes convocan pruebas para teatro, cine o 
televisión. 
 
Con ligeras modificaciones estas podrían ser: 
-Hemos de situarnos en lugar del otro. El trato debe de ser cordial, empático y respetuoso. La 

amabilidad o la corrección en el trato tienen que acompañar de modo espontáneo todas 

nuestras actuaciones. 

-Para lograr una comunicación eficaz y de calidad con el aspirante es necesario saludar, 

identificarse y presentarse. El actor ha de saber con quién está hablando en cada momento. 

-Siempre que sea posible, mantener la entrevista sentados. Conducir la conversación sin 

cortarla. Escuchar activamente. Mostrar que escuchamos y atendemos. Mirar a los ojos. 

Establecer un contacto visual cuando el aspirante empieza a hablar le proporciona seguridad. 

-Dar información de forma anticipada, sistemática y de todos los aspectos relacionados con 

la prueba. 

-Antes de la despedida, hacer un pequeño resumen de la conversación, dejando claro qué se 

ha acordado, si ha sido así, y cuál será el siguiente paso, con qué persona ha de ponerse en 

contacto, etcétera. 

-Es fundamental realizar una escucha activa que precisa capacidad de sentir, interpretar, 

evaluar y responder. Se debe adoptar una actitud caracterizada por la receptividad, la 

apertura, la empatía y la participación mediante la formulación de preguntas que 

demuestran atención e interés. 

-La regla más importante para escuchar con apertura mental es oír la frase entera antes de 

responder o juzgar. 
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-Es imprescindible invertir tiempo en la atención a los aspirantes. Debemos buscar la forma 

de tener ese tiempo. 

-La información es un elemento básico de la calidad de una prueba. Informar es hacer que 

alguien se entere de algo que desconoce. 

-La ausencia de información demandada es una fuente segura de malentendidos y 

sufrimiento para el aspirante, sobre todo en momentos de especial preocupación. 

-Cualquier información proporcionada con empatía es mejor que la falta de información, 

porque permite al aspirante  adaptarse a la situación y tomar decisiones referentes a su 

futuro. 

-Al inicio de su relación, todos los profesionales que intervengan en el proceso de selección de 

un actor se identificarán ante él comunicándoles su nombre, su categoría profesional y su 

cometido. 

-La comunicación es un proceso vital de interacción entre el profesional que convoca el 

casting y el aspirante. Y, sin embargo, a veces existe una gran diferencia entre lo que el 

aspirante entiende y lo que el director/productor considera que ha transmitido. 

-Además, un auditor o un aspirante que se muestre opaco corre el riesgo de perder 

credibilidad. 

 
Otras partes del manual de estilo podrían ser también buenos consejos para el aspirante: 
-Si tenemos mucho que decir, es mejor hacerlo por partes espaciando los mensajes. 

-Respirar tranquilamente, hablar despacio. No daremos imagen de precipitación ni 

nerviosismo. 

-Prever con antelación las preguntas más difíciles que nos puedan hacer. 

-Ser amables hasta en situaciones difíciles. Evitar el enfrentamiento. 

-Entre los elementos no verbales están el tono y el volumen de la voz, las inflexiones y 

modulaciones de la voz, gestos de cara, cuerpo y manos, sonrisa, postura, distancia, contacto 

visual y contacto físico. 

-Una emotividad excesiva ahoga la voz y el tono se vuelve más agudo. 

-El volumen debe ser el apropiado al tipo de conversación que se está manteniendo y 

procurando un equilibrio con el volumen adoptado por el interlocutor. Un volumen alto 

implica dominio, sobreposición en la conversación. Un volumen bajo se asocia a personas 

introvertidas, cuya voz no tiene intención de hacerse oír. 

-El ritmo puede ser lento o entrecortado, que indica una huida de la comunicación. Un ritmo 

fluido, ligero, modulado y animado condiciona una buena comunicación y de un deseo de 

contacto interpersonal. 

-Usa tus ojos al hablar. Si miramos limpiamente a los ojos de otra persona proyectamos 

seguridad, amistad, madurez y sinceridad. 

-Mantengamos el contacto ocular, pero sin fijar en exceso la mirada. 

-Evitemos mirar a todos lados (techo, ventana, suelo, zapatos).  

-Control de las expresiones del rostro. Apretar mucho los labios puede transmitir dudas, 

malhumor o desconfianza. Una sonrisa franca y cálida en algún momento de la conversación 

transmite confianza. 

-Sentarse en una posición cómoda que permita respirar bien ayuda a escuchar. Sentarse al 

borde de la silla puede transmitir que te quieres ir lo antes posible.  

-Cambiar mucho de posición delata aburrimiento. Mover incesantemente los pies proyecta 

nerviosismo. 

-El uso correcto de las manos complementa las palabras y refuerza la conversación. Evita 

tocar a la otra persona innecesariamente. 
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-Tampoco hables o escuches con las manos metidas en los bolsillos, pues denota indiferencia.  

 
Como vemos, hay muchas analogías que se podrían tener en cuenta, tanto por las personas 
que convocan una prueba, como por los aspirantes. Quedan estas consideraciones como 
referencias de un necesario "manual de estilo" para un acontecimiento que debe tener en la 
ética su norte y guía. 
 
A modo de recomendación 
 
Siguiendo la misma línea de recomendaciones, Ferran Ramon-Cortés, referido 
anteriormente, recomienda: 
1. Realizar ejercicios de respiración profunda unos minutos antes de la intervención. 

2. No repasar el guión ni pensar en los contenidos en los minutos previos, lo que se sabe ya se 

sabe y lo que no se sabe no va a aparecer en ese momento. 

3. No pensar en "cómo se tiene que hacer", confiar en los recursos propios que previamente 

se ha entrenado. 

4. Relajarse, buscando sensaciones positivas. 

5. No tener prisa por empezar. Tomar posesión del espacio escénico y mirar al público antes 

de pronunciar la primera palabra. 

 
En el blog de la plataforma digital VIBOOK.es se encuentran múltiples consejos de los cuales 
rescatamos los siguientes: 
 
10 COSAS QUE NO DEBES HACER EN UN CASTING 

Todos nosotros sabemos cuánto cuesta prepararse para un casting, sabemos lo que se siente 

cuando el casting que tanto nos hemos preparado acaba antes de lo que esperamos. Encajar 

un “No” es difícil pero, ¿dónde metimos la pata? Sí, probablemente el error ocurrió en los 30 

primeros segundos. 

Muchos de los mejores directores de casting coinciden en los fallos eliminatorios típicos que 

cometen muchos actores en sus casting, éstos son algunos de ellos: 

1. Dar la mano a todo el mundo en la sala –Sabemos que es un hábito de buena educación, 

Sin embargo, debemos tener en cuenta que los castings normalmente son muy largos y 

acuden cientos de personas. No perdáis el tiempo en formalidades, saludar, sacar vuestra 

mejor sonrisa y dar lo mejor de vosotros. 

2. Traer vuestros problemas al casting –Siempre separa tu vida personal de la familiar.  Los 

directores no están ahí para escuchar tus problemas, así que respira y actúa olvidando tus 

problemas. 

3. Preguntar por permiso –Recuerda que tú eliges como mostrar tu talento a los dires de 

casting,  pedir permiso en un casting es normalmente una falta de tiempo, haz lo que sea 

mejor para tu actuación. 

4. Perfumarse demasiado o no ir aseado –Nuestra memoria olfativa es enorme, no oler bien 

puede causarte ser rechazado sistemáticamente por algún dire. de casting. El mejor olor es 

no oler a nada. Así dejarás que tu interpretación comunique y hable por ti. 

5. Ir al casting vestido como el personaje a interpretar –Enfoca todas tus energías en realizar 

una buena actuación, no en ir bien vestido. Te interesa acabar el día siendo recordado como 

el actor que hizo la mejor actuación, lo demás es irrelevante. Cuantas menos distracciones 

mejor. 
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6. Forzar el contacto visual durante el casting –Los directores de casting tienen que mirar a 

muchos más sitios que tus ojos para saber si eres un candidato válido. Si te ayuda a sentirte 

más cómodo elige un objeto inanimado en el que centrar tu mirada. 

7. Hacer demasiadas preguntas –Se supone que debes ser capaz de adaptarte a distintos 

escenarios, en ellos harán muchas modificaciones, si cuando te piden hacer algún cambio 

responder con una larga lista de preguntas significa que no estás muy seguro de ti mismo y 

eso nunca es bueno. (A buen entendedor pocas palabras bastan). 

8. Mentir en tu CV –No te arriesgues, si investigan un poco probablemente te pillen. Habla de 

tus fortalezas y de tus habilidades para interpretar al personaje que se te pide. 

9. Hacer lo que crees que el director de casting quiere de ti –Quizás el director de casting no 

sabe lo que quiere hasta que se lo muestres. Tu trabajo consiste en enseñarle todo lo que 

puedes ofrecer a la obra. 

10. Se humilde y abierto a críticas –Sabes lo que vales, si el director de casting se queja 

acéptalo, si te critica aprende de ello, aunque las críticas a veces duelan te harán más fuerte 

y te ayudarán a aprender. 

 
A modo de conclusión 
 
A partir de la inmersión en el tema tratado, nos vienen a la cabeza múltiples reflexiones de 
amplia lectura y sin una conclusión determinada. Sirvan como ejemplo algunas de ellas: Por 
cada actor contratado para un papel, hay muchísimos que no lo consiguen. El actor convive 
con un rechazo constante que puede ir minando su autoestima. Debe, primero convencerse 
a sí mismo, y después convencer al examinador de que puede hacer ese papel. Un actor 
puede aportar su singularidad para acceder a un determinado papel, pero muchos de ellos 
se equivocan cuando intentan ser otra persona. Debe aprender a hacer uso de sí mismo. En 
una prueba el tiempo es oro: el personaje debe salir de dentro del actor, inmediatamente, 
con verosimilitud e imaginación. No hay tiempo para "entrar en situación". En la mayoría de 
las pruebas el actor desearía no estar allí y eso es lo que se ve: nervios y ganas de huir. Debe 
encontrar una razón para estar allí, el objetivo de una prueba es que lo vean y lo oigan. Debe 
provocar que la primera impresión que dé, sea la buena. Los nervios bloquean, por lo que la 
mejor manera de concentrarse es escuchar lo que le dicen. En algunas ocasiones el actor es 
maltratado y en otras es el propio actor quien se maltrata. Puede pensar que un director o 
un productor tienen las mismas dificultades, dudas y miedos ante la búsqueda del actor que 
necesitan. Un actor pasa más tiempo intentando conseguir un trabajo que en ejercerlo. La 
sociedad actúa con crueldad premiando al primero, nunca al segundo, pese a ello el actor 
puede y debe construir su propio futuro. El talento,  la suerte, la perseverancia y el esfuerzo 
son los elementos que le ayudaran a ello. 
Hay pruebas que comienzan con una llamada, con un anuncio o con un cursillo, en otras el 
actor no es consciente de que las está realizando, por ejemplo cuando un director acude a 
una muestra de trabajo en una escuela o simplemente cuando ve a un actor en un montaje, 
o cuando charla con él, o simplemente cuando se lo presentan. Estar activo, vivo, en alerta, 
en estado de atención sobre la carrera que el actor desea ejercer, es estar continuamente 
consciente de que está ante una prueba permanente que se está haciendo él mismo, y que 
los demás también le están poniendo a prueba, y eso siempre es una gran oportunidad para 
mostrarse, para enseñar con dignidad las múltiples posibilidades que puede ofrecer. 
 
 
 



24 
 

 
RAMÓN MORENO, director de escena, profesor de Interpretación en la Escuela Superior de 
Arte Dramático de valencia (ESADV) y en el Conservatorio Profesional de Danza de Valencia 
(CPDV) 
 
*Trabajo de investigación realizado en la ESADV entre 2012 y 2016 


