
   
    www.teatrored.com                                                                                                        Daniel Rosas Martínez  

 
 

MÉTODO LECOQ 

 

Por Daniel Rosas Martínez 

 Marzo 2025  

Teatro Red  

www.teatrored.com  

"El cuerpo sabe cosas que la mente aún no ha comprendido; el actor debe aprender a 

escucharlo para revelar su poética." - Jacques Lecoq 

 

 

http://www.teatrored.com/
http://www.teatrored.com/


   
    www.teatrored.com                                                                                                        Daniel Rosas Martínez  

 
 

MÉTODO LECOQ 

I. Introducción 

a) Definición y contexto 

¿Qué es el Método Lecoq y cuál es su relevancia en la formación actoral? 

El Método Lecoq es un enfoque pedagógico diseñado para la formación actoral que pone 

énfasis en la expresión corporal, el movimiento y la improvisación como herramientas 

clave para la interpretación escénica. Este método, desarrollado por Jacques Lecoq, busca 

que el actor explore y priorice el gesto y el movimiento sobre el texto hablado, 

promoviendo una interpretación que surge de la relación entre el cuerpo, el espacio y la 

acción dramática (Lecoq, 2000). Lecoq considera que el movimiento es la base del teatro 

porque une la acción física con la emoción que transmite el actor. 

El núcleo del Método Lecoq radica en el desarrollo de una conciencia física plena por parte 

del actor, lo cual le permite interactuar de manera más auténtica y orgánica con el espacio y 

con los estímulos escénicos. Esta pedagogía integra herramientas como la máscara neutra, 

las máscaras larvarias y el juego teatral, las cuales fomentan la exploración de la 

dramatización del cuerpo y el movimiento (Lecoq, 2002). El método está diseñado para que 

los actores desarrollen habilidades físicas y emocionales que les permitan crear personajes 

y situaciones desde un enfoque basado en el cuerpo y el movimiento, en lugar de apoyarse 

únicamente en el texto dramático. 

Importancia del lenguaje corporal en la actuación contemporánea 

El lenguaje corporal ocupa un lugar central en la actuación contemporánea, ya que permite 

al actor transmitir emociones, ideas y narrativas más allá del texto hablado. Jacques Lecoq 

sostiene que el gesto es una herramienta esencial para construir significado escénico, ya que 

el cuerpo es capaz de comunicar emociones y situaciones de manera universal. Esto cobra 

relevancia en un contexto teatral que privilegia la experimentación con el cuerpo y el 

minimalismo escénico, donde la palabra no siempre es protagonista (Lecoq, 2002). 

La estructura formativa propuesta por Lecoq ha permitido que escuelas de teatro y 

compañías alrededor del mundo adopten este enfoque, renovando la forma en que se 

concibe el cuerpo en escena. Este énfasis en la expresividad corporal no solo ha 

enriquecido la actuación individual, sino que también ha facilitado la creación de narrativas 

teatrales visuales y dinámicas, contribuyendo al desarrollo del teatro físico y otras 

disciplinas afines (Argueta Domínguez, 2015). 

Impacto del método en la pedagogía teatral y en la creación escénica 

El Método Lecoq ha transformado la pedagogía teatral al introducir una metodología que 

combina la exploración física y el descubrimiento creativo. Su enseñanza ha influido tanto 

en actores como en directores y dramaturgos, quienes han encontrado en esta técnica una 
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herramienta para reimaginar las posibilidades del teatro físico. Según Lecoq, la formación 

actoral debe basarse en la investigación del cuerpo en movimiento, ya que es desde ahí 

donde se generan las emociones y las narrativas escénicas más poderosas (Lecoq, 2000). 

En términos de creación escénica, el Método Lecoq ha dado lugar a formas teatrales que 

priorizan el lenguaje físico, como el teatro gestual, el mimo y el teatro de imagen. Este 

enfoque ha sido adoptado por compañías teatrales que buscan alejarse del realismo 

convencional para desarrollar una teatralidad basada en el cuerpo en interacción con el 

espacio (Argueta Domínguez, 2015). Así, el método no solo ha influido en la formación de 

actores, sino también en la evolución de nuevas dramaturgias corporales. 

En conclusión, el Método Lecoq constituye una aproximación integral a la formación 

actoral que consolida el movimiento y el lenguaje corporal como pilares fundamentales del 

teatro contemporáneo. Su legado permanece vigente en las pedagogías teatrales actuales y 

en las propuestas escénicas innovadoras alrededor del mundo. 

 

b) Principios fundamentales 

Primacía del cuerpo y el movimiento en la actuación 

El Método Lecoq se fundamenta en la premisa de que el cuerpo es la herramienta principal 

del actor para transmitir emociones y construir narrativas. A diferencia de otras 

metodologías que priorizan el análisis psicológico del personaje, este enfoque destaca la 

importancia de desarrollar una conciencia corporal y una conexión profunda con el 

movimiento. Para Lecoq, el cuerpo es un territorio en constante exploración, donde cada 

gesto y desplazamiento tiene un significado escénico que enriquece la interpretación 

(Lecoq, 2000). 

El entrenamiento físico propuesto por Lecoq permite que los actores descubran y 

desarrollen su propio lenguaje corporal, con el objetivo de utilizarlo como base para la 

construcción de personajes y situaciones. Este método no se enfoca en la imitación de 

gestos predefinidos, sino en fomentar una organicidad que surge del movimiento 

espontáneo del intérprete. La pedagogía de Lecoq busca que el actor explore su propio 

cuerpo para lograr una mayor autenticidad en escena, conectando su energía interna con la 

narrativa escénica (Lecoq, 2002). 

Concepto de neutralidad y su papel en la formación del actor 

Uno de los principios más destacados del Método Lecoq es el concepto de neutralidad, el 

cual se desarrolla a través del uso de la máscara neutra. Esta herramienta pedagógica tiene 

como objetivo situar al actor en un estado de apertura total, eliminando tensiones físicas y 

gestuales que puedan limitar su capacidad expresiva. En este estado, el intérprete está 

preparado para responder de manera auténtica a los estímulos del entorno y de la acción 

dramática (Lecoq, 2002). 
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La neutralidad, según Lecoq, no implica la ausencia de expresión, sino la eliminación de 

patrones gestuales aprendidos que dificultan la exploración creativa. Al trabajar con la 

máscara neutra, el actor se encuentra en un punto de partida ideal para experimentar 

diferentes niveles de tensión y energía, lo que enriquece su capacidad para construir 

personajes diversos y profundos. Este enfoque promueve un equilibrio dinámico que 

permite al intérprete adaptar su cuerpo a las exigencias de cada escena (Argueta 

Domínguez, 2015). 

Improvisación y juego como herramientas clave en el entrenamiento 

La improvisación es un pilar fundamental en el Método Lecoq, ya que permite al actor 

descubrir su potencial creativo a través del juego y la exploración libre. Lecoq considera 

que el teatro tiene su origen en el juego, pues es durante la improvisación donde el actor 

encuentra su movimiento y su voz como elementos esenciales para la creación escénica 

(Lecoq, 2000). 

El entrenamiento basado en la improvisación no solo busca generar respuestas espontáneas, 

sino también desarrollar la imaginación del actor y su capacidad para construir historias a 

través del movimiento. Este proceso, aunque libre en apariencia, está estructurado 

pedagógicamente para fomentar nuevas posibilidades expresivas y escénicas en el 

intérprete (Lecoq, 2002). La improvisación se convierte en un espacio donde el actor puede 

probar, fallar y aprender sin las restricciones de una estructura dramática fija. 

El juego, como parte de este proceso, fomenta la creatividad y la flexibilidad del actor al 

enfrentarse a diferentes desafíos escénicos. Para Lecoq, el juego es un medio esencial para 

la exploración artística, ya que desafía al intérprete a salir de su zona de confort y a 

enfrentar situaciones nuevas con espontaneidad y apertura. Este enfoque permite al actor 

desarrollar una conexión más fluida con su cuerpo, el espacio y sus compañeros de escena, 

elementos fundamentales en la creación teatral colectiva (Argueta Domínguez, 2015). 

 

II. Fundamentos y herramientas del entrenamiento físico 

a) La Máscara Neutra 

Origen y función en la pedagogía de Lecoq 

La Máscara Neutra es una herramienta fundamental dentro del Método Lecoq, diseñada 

para desarrollar la conciencia corporal del actor y establecer una relación más profunda con 

el espacio escénico. Su propósito principal es ayudar al intérprete a alcanzar un estado de 

apertura y receptividad, despojándose de gestos innecesarios y potenciando una 

expresividad esencial que emerge del cuerpo en movimiento. Jacques Lecoq plantea que 

este estado de “neutralidad” es el punto de partida desde el cual se pueden construir 

personajes y narrativas escénicas con autenticidad (Lecoq, 2002). 
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Este concepto de neutralidad tiene sus raíces en la exploración del cuerpo poético y en el 

uso del movimiento como eje central del trabajo actoral. Lecoq adapta influencias de 

tradiciones teatrales como la commedia dell’arte italiana y el teatro Nō japonés, 

incorporando elementos de estas culturas en su pedagogía para dotar al actor de 

herramientas que fomenten la conexión entre cuerpo y espacio (Argueta Domínguez, 2015). 

Sin embargo, Lecoq transforma y resignifica estas tradiciones para enfocarse en la 

exploración creativa y la disponibilidad escénica. 

La Máscara Neutra tiene un diseño simple y funcional: es lisa, sin rasgos distintivos, lo que 

obliga al actor a transmitir emociones y narrativas exclusivamente a través del movimiento. 

Su uso permite al intérprete desarrollar una expresividad física libre de condicionamientos 

gestuales predefinidos, promoviendo una mayor conexión entre la energía interna del actor 

y el entorno escénico. Según Lecoq, este trabajo inicial es esencial porque establece la base 

de todo movimiento dramático, permitiendo que las acciones surjan de manera orgánica y 

auténtica (Lecoq, 2000). 

Función y aplicación en el entrenamiento actoral 

El uso de la Máscara Neutra cumple múltiples funciones en la formación del actor. En 

primer lugar, permite identificar y corregir tensiones físicas que interfieren con la fluidez 

del movimiento. En segundo lugar, fomenta la exploración del espacio escénico como un 

elemento activo en la interpretación, ayudando al actor a desarrollar una mayor conciencia 

espacial y a interactuar con el entorno de manera creativa. Finalmente, establece una base 

sólida para que los actores puedan construir personajes con niveles más profundos de 

expresión corporal (Lecoq, 2002). 

El entrenamiento con la Máscara Neutra incluye ejercicios específicos diseñados para 

desarrollar estas habilidades. Entre las prácticas más comunes se encuentran: 

• Caminatas neutras: Los actores se desplazan por el espacio en un estado de 

neutralidad, concentrándose en la alineación de su cuerpo y en la fluidez del 

movimiento. Este ejercicio elimina gestos innecesarios y ayuda a los actores a 

encontrar un equilibrio dinámico. 

• Exploración de ritmos y dinámicas: Los intérpretes trabajan con diferentes 

calidades de movimiento, variando el ritmo, la velocidad y la energía, para 

desarrollar una sensibilidad más aguda hacia la dramaturgia del espacio. 

• Improvisaciones en silencio: Los actores exploran situaciones dramáticas sin 

recurrir al lenguaje verbal ni a gesticulaciones, enfocándose en la comunicación a 

través del cuerpo y su interacción con el entorno. 

Estos ejercicios tienen como objetivo activar el “movimiento esencial” del actor, es decir, 

aquel que precede a cualquier intención dramática y que constituye la base de toda 

interpretación física (Lecoq, 2000). 
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Impacto en la formación actoral 

El impacto de la Máscara Neutra en la formación actoral es significativo, ya que permite 

que los intérpretes desarrollen una presencia escénica más precisa, económica y consciente. 

En disciplinas como el teatro físico, el mimo y la danza-teatro, donde el lenguaje corporal 

es el eje principal de la comunicación, esta herramienta se convierte en un recurso 

indispensable para construir narrativas visuales y emocionales (Argueta Domínguez, 2015). 

Además, la Máscara Neutra potencia la capacidad del actor para adaptarse a diferentes 

estilos teatrales, facilitando la creación de personajes complejos y la interacción efectiva 

con otros actores y con el espacio escénico. Este enfoque también fomenta una relación 

más fluida y natural entre el actor y su entorno, lo que enriquece tanto la interpretación 

individual como el trabajo en equipo. 

Jacques Lecoq consideraba que el entrenamiento con la Máscara Neutra es esencial para 

que el actor alcance un nivel de libertad creativa que le permita transformarse 

continuamente en escena. En su pedagogía, este concepto no solo prepara al intérprete para 

responder de manera auténtica a los estímulos dramáticos, sino que también establece las 

bases para una exploración más profunda de los niveles de energía y tensión que se 

requieren en el trabajo escénico (Lecoq, 2002). 

Ampliación de conceptos: exploraciones adicionales 

Para profundizar en el impacto de la Máscara Neutra, Lecoq propone ejercicios que 

combinan la interacción grupal con la improvisación espacial. Por ejemplo: 

• Trabajo en equipo: Los actores deben desplazarse como un conjunto homogéneo, 

manteniendo la neutralidad individual pero creando dinámicas grupales que 

exploren la ocupación y la transformación del espacio. 

• Relación con objetos: En este ejercicio, los actores incorporan objetos al espacio 

escénico, integrándolos como extensiones de su movimiento y explorando cómo 

estos influyen en su energía y en la narrativa visual. 

• Transiciones de estados: Partiendo de la neutralidad, los actores experimentan con 

transiciones graduales hacia diferentes estados emocionales, utilizando el 

movimiento como puente entre la calma inicial y las emociones complejas. 

Estos ejercicios no solo enriquecen el entrenamiento físico, sino que también fomentan la 

imaginación y la adaptabilidad del actor, cualidades esenciales en cualquier forma de teatro 

contemporáneo. 

  

La Máscara Neutra es una herramienta que encarna los principios fundamentales del 

Método Lecoq, proporcionando una base para que el actor explore su cuerpo y su relación 

con el espacio desde un enfoque creativo y dinámico. Su impacto en la pedagogía teatral y 
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en las prácticas escénicas sigue siendo relevante en la formación de actores, directores y 

compañías teatrales que buscan renovar y profundizar en las posibilidades expresivas del 

teatro físico. 

En definitiva, esta herramienta no solo desarrolla habilidades técnicas, sino que también 

transforma la manera en que el actor percibe y responde al entorno teatral, consolidando el 

legado de Lecoq como una figura clave en la evolución del teatro contemporáneo. 

 

La neutralidad como punto de partida en el trabajo actoral 

El concepto de neutralidad en el Método Lecoq 

La neutralidad es uno de los principios más importantes del Método Lecoq, ya que 

establece las bases para el trabajo físico y creativo del actor. Este concepto se refiere a un 

estado de disponibilidad absoluta, en el que el intérprete se despoja de tensiones físicas, 

gestos innecesarios y patrones expresivos adquiridos. La neutralidad no implica una 

ausencia de expresión, sino una apertura total hacia la exploración y la transformación 

escénica. Para Lecoq, este estado permite al actor encontrar una conexión auténtica con su 

cuerpo, el espacio y las acciones que ocurren en escena, facilitando una interpretación más 

orgánica (Lecoq, 2002). 

La Máscara Neutra es la principal herramienta pedagógica utilizada por Lecoq para enseñar 

y alcanzar este estado de neutralidad. A través de su uso, el actor aprende a identificar y 

corregir bloqueos físicos y tensiones que dificultan su capacidad de adaptación y expresión. 

La neutralidad, entonces, se convierte en el punto de partida ideal para la creación de 

personajes y la exploración de diferentes niveles de tensión y energía escénica (Argueta 

Domínguez, 2015). 

 

Ejercicios para desarrollar la neutralidad 

El entrenamiento con la Máscara Neutra incluye una serie de ejercicios diseñados para 

ayudar al actor a alcanzar un estado de disponibilidad total, eliminando patrones físicos 

condicionados y promoviendo una conexión más auténtica con su cuerpo. Algunos de los 

ejercicios más relevantes son: 

• Caminatas neutras: Este ejercicio consiste en que los actores caminen por el 

espacio usando la Máscara Neutra. Deben concentrarse en la alineación de su 

cuerpo y en la fluidez de sus movimientos, evitando cualquier expresión facial o 

gesto exagerado. La caminata neutra busca que el cuerpo transmita una sensación de 

calma y equilibrio, permitiendo que los movimientos sean sutiles y naturales 

(Lecoq, 2002). 
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• Exploración del espacio: En este ejercicio, los actores interactúan con el entorno 

sin un objetivo específico, simplemente explorando cómo sus cuerpos responden a 

diferentes estímulos espaciales. Esta práctica fomenta una conciencia espacial más 

aguda y ayuda a los actores a eliminar movimientos innecesarios, aprendiendo a 

ocupar el espacio de manera creativa y efectiva (Argueta Domínguez, 2015). 

• Improvisaciones en estado neutro: Los actores enfrentan situaciones dramáticas 

que deben resolver sin recurrir a expresiones faciales marcadas ni gestos 

codificados. Este ejercicio les permite descubrir cómo el cuerpo puede comunicar 

emociones y narrativas sin depender del lenguaje verbal, desarrollando una mayor 

claridad en su expresión corporal (Lecoq, 2000). 

Estos ejercicios no solo entrenan al actor en el manejo de su propio cuerpo, sino que 

también desarrollan su sensibilidad hacia el espacio y la interacción con otros actores. 

Según Lecoq, la neutralidad “es el punto de partida desde el cual el actor puede adoptar una 

amplia gama de expresiones y personajes sin estar condicionado por patrones 

preexistentes” (Lecoq, 2002). 

Importancia de la neutralidad en la formación actoral 

El estado de neutralidad es esencial en la formación actoral porque proporciona una base 

sólida para la construcción de diferentes estilos de interpretación. Este principio fomenta 

una conciencia profunda del cuerpo y permite que el actor explore su capacidad de 

transformación. Al alcanzar la neutralidad, el intérprete está mejor preparado para adaptarse 

a los estímulos dramáticos y a las exigencias del trabajo escénico. Como señala Lecoq, “sin 

neutralidad, el actor corre el riesgo de repetir los mismos patrones gestuales y emocionales, 

limitando así su capacidad creativa” (Lecoq, 2000). 

En términos pedagógicos, la neutralidad no solo permite al actor despojarse de tensiones 

físicas y gestuales, sino que también desarrolla una interpretación más auténtica y orgánica. 

Este principio es especialmente valioso en disciplinas como el teatro físico, el mimo y la 

danza-teatro, donde la capacidad de expresión corporal es fundamental. Argueta 

Domínguez (2015) destaca que los actores formados en el Método Lecoq suelen exhibir 

una presencia escénica más fuerte y versátil, gracias a su entrenamiento en el movimiento y 

la exploración física. 

En última instancia, el concepto de neutralidad no solo mejora las habilidades técnicas del 

actor, sino que también fomenta una conexión más profunda entre su cuerpo, su creatividad 

y su entorno. Esto lo convierte en un pilar esencial dentro de la pedagogía de Lecoq, cuyo 

impacto sigue siendo relevante en la formación actoral contemporánea. 
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Ampliación del tema: exploraciones adicionales 

Para profundizar en el concepto de neutralidad, Lecoq recomienda ejercicios que no solo 

trabajen el cuerpo del actor de manera individual, sino que también incluyan dinámicas 

grupales e interacción con el espacio. Algunos ejercicios complementarios son: 

• Relación entre neutralidad y tensión: Los actores experimentan con variaciones 

en los niveles de tensión corporal, transitando desde la neutralidad hacia estados de 

alta intensidad emocional. Esto les permite explorar cómo los cambios en la energía 

afectan su relación con el espacio y con sus compañeros de escena. 

• Trabajo con objetos neutros: Se introducen objetos simples, como bastones o 

telas, que los actores deben incorporar en su exploración de la neutralidad. Este 

ejercicio fomenta la imaginación y la capacidad de integrar elementos externos en 

su interpretación. 

• Dinámicas grupales: Los actores trabajan en equipo para crear escenas que se 

desarrollen en estado de neutralidad. Esto les ayuda a entender cómo su energía 

individual interactúa con la del grupo y cómo construir narrativas colectivas desde 

un punto de partida neutro. 

En conclusión, la neutralidad es un concepto fundamental en el Método Lecoq, que prepara 

al actor para abordar cualquier desafío escénico con autenticidad y flexibilidad. A través de 

la Máscara Neutra y los ejercicios asociados, los actores no solo desarrollan una mayor 

conciencia corporal, sino que también amplían su capacidad de adaptación y 

transformación en escena. Este principio pedagógico sigue siendo una referencia clave en la 

formación actoral y en la exploración del teatro físico. 

 

Ejercicios prácticos con la Máscara Neutra 

El entrenamiento con la Máscara Neutra 

El entrenamiento con la Máscara Neutra es un componente esencial del Método Lecoq, 

diseñado para que los actores desarrollen una conciencia profunda de su cuerpo y su 

relación con el espacio escénico. Esta herramienta pedagógica permite a los intérpretes 

liberarse de tensiones innecesarias, establecer un equilibrio corporal y potenciar su 

presencia escénica. Según Lecoq, el trabajo con la Máscara Neutra obliga al actor a 

explorar el movimiento puro, libre de artificios, y a conectarse de manera auténtica con su 

entorno (Lecoq, 2000). 

Los ejercicios prácticos asociados con la Máscara Neutra buscan preparar al actor para 

interpretar desde la neutralidad, construyendo significado a través del lenguaje corporal en 

lugar de depender del diálogo o de expresiones faciales. Estos ejercicios constituyen una 
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base sólida para la formación actoral y son ampliamente utilizados en programas de teatro 

físico y mimo (Argueta Domínguez, 2015). 

Ejercicios fundamentales 

1. Caminata neutra 

Este es uno de los ejercicios iniciales en el trabajo con la Máscara Neutra y tiene 

como objetivo ayudar al actor a encontrar un desplazamiento equilibrado, libre de 

tensiones innecesarias. La caminata neutra se enfoca en la alineación corporal y en 

la eficiencia del movimiento. 

Instrucciones: 

o Colocar la Máscara Neutra y ubicarse en un extremo del espacio escénico. 

o Caminar a un ritmo constante, manteniendo el peso del cuerpo distribuido de 

manera uniforme. 

o Evitar movimientos exagerados, gestos faciales o cualquier expresión 

emocional evidente. 

o Mantener la mirada al frente, alineada con la postura corporal. 

Objetivo: 

Este ejercicio fomenta la fluidez en el desplazamiento y desarrolla una conexión entre el 

cuerpo y el espacio. Además, permite al actor trabajar en su alineación corporal y en el uso 

eficiente de la energía física (Lecoq, 2002). 

2. Exploración del espacio escénico 

La Máscara Neutra facilita que los actores desarrollen una mayor percepción del 

espacio, permitiéndoles interactuar de manera activa con su entorno. 

Instrucciones: 

o Con la Máscara Neutra puesta, el actor recorre el espacio lentamente, 

sintiendo los cambios en el terreno y ajustando su movimiento de forma 

instintiva. 

o Interactuar con objetos presentes en el entorno, explorando su volumen, peso 

y relación con el cuerpo. 

o Experimentar con diferentes ritmos y dinámicas de movimiento, sin perder 

la neutralidad. 

Objetivo: 

Este ejercicio ayuda al actor a desarrollar una relación más consciente con el espacio 

escénico, convirtiéndolo en un elemento activo de la narrativa teatral (Argueta Domínguez, 

2015). 
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3. Trabajo con diferentes niveles de tensión 

Uno de los aspectos clave del Método Lecoq es la exploración de los niveles de 

tensión en el cuerpo del actor. Este ejercicio permite descubrir cómo las variaciones 

en la tensión afectan el movimiento y la interacción con el espacio. 

Instrucciones: 

o Comenzar en un estado de relajación total, sin tensión en el cuerpo. 

o Progresivamente, aumentar la tensión física hasta alcanzar un estado de 

máxima rigidez. 

o Mantener la neutralidad facial y permitir que el cuerpo sea el principal 

medio de expresión. 

Objetivo: 

Este ejercicio fortalece la capacidad del actor para modular su energía y descubrir cómo 

diferentes niveles de tensión pueden transformar su presencia escénica (Lecoq, 2000). 

4. Improvisaciones en estado neutro 

Estas improvisaciones buscan que los actores reaccionen de manera espontánea a 

situaciones propuestas, sin recurrir a gestos predeterminados o expresiones faciales 

marcadas. 

Instrucciones: 

o Varios actores con la Máscara Neutra se colocan en el espacio escénico. 

o Se les presenta una situación improvisada (por ejemplo, un cambio repentino 

de temperatura o la sensación de caminar contra el viento). 

o Deben reaccionar exclusivamente con el cuerpo, explorando cómo transmitir 

la experiencia de manera física. 

Objetivo: 

Este ejercicio desarrolla la capacidad del actor para responder de forma inmediata y 

auténtica a los estímulos escénicos, reforzando la conexión entre el cuerpo y la acción 

dramática (Argueta Domínguez, 2015). 

5. La mirada neutra 

La dirección de la mirada es un elemento fundamental en la construcción de la 

presencia escénica. Este ejercicio permite al actor explorar cómo la mirada puede 

dirigir la energía en escena. 

Instrucciones: 

o El actor, con la Máscara Neutra puesta, permanece de pie en un punto fijo 

del espacio y observa el entorno sin mover la cabeza. 
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o Posteriormente, introduce pequeños movimientos de la cabeza y 

experimenta cómo esto impacta en su relación con el espacio y los demás 

actores. 

Objetivo: 

Este ejercicio mejora la conciencia sobre el impacto de la mirada en la comunicación no 

verbal y en la relación escénica con los demás elementos (Lecoq, 2002). 

Impacto de estos ejercicios en la formación actoral 

Los ejercicios prácticos con la Máscara Neutra tienen un impacto significativo en la 

formación actoral, ya que promueven una actuación más orgánica y consciente. Trabajar 

desde la neutralidad permite al actor eliminar hábitos expresivos limitantes, descubriendo 

nuevas formas de expresión que emergen desde el movimiento esencial. Según Lecoq, este 

proceso ayuda al intérprete a conectarse con la esencia de su propio cuerpo, estableciendo 

una relación más auténtica con el espacio escénico (Lecoq, 2002). 

Además, estos ejercicios fortalecen la capacidad del actor para adaptarse a diferentes estilos 

teatrales, especialmente en disciplinas como el teatro físico y el mimo, donde el cuerpo se 

convierte en el principal vehículo de comunicación. Argueta Domínguez (2015) menciona 

que el entrenamiento con la Máscara Neutra fomenta una versatilidad escénica notable, ya 

que los actores aprenden a construir significado a través del lenguaje corporal en lugar de 

depender exclusivamente del texto o del diálogo verbal. 

  

El entrenamiento con la Máscara Neutra es una herramienta esencial en el Método Lecoq, 

ya que proporciona al actor una base sólida para desarrollar su presencia escénica y su 

capacidad de exploración física. A través de ejercicios como las caminatas neutras, la 

exploración del espacio, el trabajo con niveles de tensión y las improvisaciones, los actores 

descubren un lenguaje corporal más rico y auténtico, que les permite conectarse 

profundamente con el público y con su entorno escénico. 

Estos ejercicios continúan siendo una parte fundamental de la pedagogía teatral 

contemporánea, consolidando el legado de Jacques Lecoq como uno de los pedagogos más 

influyentes en la formación actoral. 

 

b) Las Máscaras Larvarias y Expresivas 

Diferencias y funciones de cada tipo de máscara 

El uso de máscaras es uno de los elementos más distintivos de la pedagogía de Jacques 

Lecoq, ya que proporciona al actor herramientas para explorar su expresividad sin depender 

de las palabras o las expresiones faciales. Este enfoque permite centrarse en el lenguaje 

corporal, enfatizando el movimiento como medio principal de comunicación. Dentro del 
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método, las máscaras larvarias y las máscaras expresivas cumplen funciones pedagógicas 

específicas que contribuyen al desarrollo actoral desde distintos niveles de interpretación 

(Lecoq, 2000). 

Máscaras Larvarias 

Características y origen 

Las máscaras larvarias tienen su origen en el carnaval de Basilea, en Suiza. Estas máscaras 

se caracterizan por ser abstractas y de formas simplificadas, lo que impide que se asocien 

con emociones o personajes específicos. Jacques Lecoq las incorporó en su metodología 

para fomentar la experimentación libre del movimiento, permitiendo que los actores se 

enfoquen exclusivamente en la expresividad corporal (Lecoq, 2002). 

 

Características principales: 

• Diseño abstracto: Carecen de rasgos faciales definidos, lo que permite al actor 

proyectar emociones a través del cuerpo. 

• Tamaño: Son grandes y cubren todo el rostro, eliminando la posibilidad de 

expresiones faciales. 

• Exigencia física: Requieren movimientos amplios y precisos para comunicar ideas 

y acciones escénicas. 

• Exploración: Se utilizan para investigar la transformación del cuerpo en escena, sin 

la necesidad de narrativas específicas (Argueta Domínguez, 2015). 

Función pedagógica 

Las máscaras larvarias tienen como propósito principal liberar al actor de cualquier 

dependencia del rostro para transmitir significado, permitiéndole desarrollar un lenguaje 

físico más amplio. Estas máscaras obligan al actor a llenar su vacío con movimiento, 

convirtiendo el cuerpo en el verdadero motor de la acción teatral (Lecoq 2002). 

En los ejercicios prácticos con máscaras larvarias, los actores suelen explorar movimientos 

que van desde lo sutil hasta lo expansivo, adaptándose a diferentes niveles de energía y 

situaciones. Estas improvisaciones fomentan la creatividad y amplían la capacidad del 

intérprete para responder a estímulos externos y espaciales sin recurrir a gestos 

predefinidos. 

Máscaras Expresivas 

Características y diseño 
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Las máscaras expresivas representan un avance en el entrenamiento con máscaras dentro 

del Método Lecoq. A diferencia de las larvarias, estas poseen rasgos faciales definidos que 

sugieren emociones específicas, como alegría, tristeza, sorpresa o enojo. Sin embargo, al 

cubrir completamente el rostro, continúan exigiendo que el actor base su interpretación en 

el movimiento y la energía corporal. 

Características principales: 

• Rasgos definidos: Incluyen detalles faciales que representan emociones 

arquetípicas. 

• Énfasis en la exageración: Requieren que los gestos y movimientos sean claros y 

amplificados para comunicar las emociones sugeridas. 

• Versatilidad escénica: Se utilizan para explorar diferentes niveles de interpretación 

y para construir personajes con identidades claras. 

• Proyección de energía: Enfatizan la relación entre la emoción y el movimiento 

físico del actor (Argueta Domínguez, 2015). 

 

 

Función pedagógica 

El trabajo con máscaras expresivas ayuda al actor a desarrollar precisión en su lenguaje 

corporal y a conectar la emoción con el movimiento de manera estilizada. El cuerpo debe 

intensificar su movimiento para complementar lo que la máscara sugiere, permitiendo al 

espectador comprender la intención dramática sin necesidad de palabras (Lecoq 2002). 

Durante los ejercicios, los actores trabajan en amplificar la energía que transmiten sus 

movimientos, asegurándose de que sean congruentes con las emociones representadas por 

la máscara. Este enfoque refuerza la capacidad del actor para proyectar claridad emocional 

en la escena. 

Diferencias clave entre las Máscaras Larvarias y Expresivas 

Característica Máscaras Larvarias Máscaras Expresivas 

Nivel de 

definición 

Formas abstractas y sin rasgos 

definidos 

Rasgos definidos que expresan 

emociones específicas 

Propósito 

pedagógico 

Exploración libre del 

movimiento y el cuerpo 

Clarificación y exageración del 

gesto y la emoción 
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Característica Máscaras Larvarias Máscaras Expresivas 

Expresión facial 
No sugiere emociones 

específicas 
Sugiere expresiones arquetípicas 

Uso en escena 
Improvisación sin narrativa 

concreta 

Construcción de personajes claros y 

específicos 

Ambos tipos de máscaras cumplen funciones complementarias dentro del Método Lecoq, 

enseñando al actor a explorar diferentes aspectos del lenguaje corporal y la interpretación. 

Mientras que las máscaras larvarias se enfocan en la exploración libre y esencial del 

movimiento, las máscaras expresivas ayudan a afinar la precisión y la claridad gestual 

(Argueta Domínguez, 2015). 

Impacto en la formación actoral 

El uso de máscaras larvarias y expresivas en la pedagogía de Lecoq es esencial para que los 

actores desarrollen una conexión profunda con su cuerpo y su capacidad de expresión. Las 

máscaras larvarias, con su diseño abstracto, fomentan la creatividad y la exploración sin 

limitaciones, mientras que las máscaras expresivas desafían al intérprete a transmitir 

emociones específicas de manera clara y estilizada. 

Estos ejercicios no solo mejoran la expresividad corporal del actor, sino que también 

fortalecen su capacidad para adaptarse a diferentes contextos teatrales.  

El trabajo con máscaras larvarias y expresivas en el Método Lecoq representa una de las 

herramientas más valiosas para la formación actoral. A través de estas máscaras, los actores 

desarrollan habilidades fundamentales para la exploración del movimiento, la claridad 

gestual y la construcción de personajes. 

El enfoque de Lecoq sigue siendo relevante en la pedagogía teatral contemporánea, 

ofreciendo a los intérpretes la oportunidad de experimentar con su cuerpo como el principal 

medio de expresión escénica. Este legado pedagógico ha influido significativamente en el 

teatro físico y en la manera en que los actores abordan la construcción de emociones y 

narrativas en el escenario. 

 

Exploración del gesto y el movimiento expresivo 

El papel del gesto en el Método Lecoq 

En el Método Lecoq, el cuerpo y el movimiento son los principales instrumentos 

expresivos del actor. Este enfoque sostiene que el gesto no solo comunica emociones e 

intenciones, sino que también permite construir narrativas completas en escena. El gesto, 

entendido como el lenguaje primordial del teatro, ocupa un lugar central en la metodología, 
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ya que su claridad y precisión son esenciales para impactar al público y generar 

significados en la actuación (Lecoq, 2000). 

Las máscaras larvarias y expresivas desempeñan un rol clave en la exploración gestual 

dentro del Método Lecoq. Por un lado, las máscaras larvarias invitan al actor a investigar 

movimientos abstractos y esenciales, fomentando la creatividad y la libertad corporal. Por 

otro lado, las máscaras expresivas guían al intérprete hacia una conexión más clara entre las 

emociones y el gesto, demandando precisión y amplificación en la proyección del cuerpo 

(Argueta Domínguez, 2015). 

1. Principios de la exploración del gesto 

Economía del movimiento 

El Método Lecoq enfatiza que la expresividad en escena no depende de la cantidad de 

movimientos, sino de su precisión. El actor debe eliminar gestos innecesarios, 

concentrándose en la intención esencial de cada acción. Este principio permite al intérprete 

utilizar la energía de manera más eficiente, generando movimientos claros y significativos 

que se proyecten al público de forma impactante (Lecoq, 2002). 

Ritmo y dinámica del gesto 

El ritmo y la pausa son elementos fundamentales para enriquecer el trabajo gestual. Lecoq 

planteaba que cada movimiento tiene una dinámica propia que puede variar en intensidad, 

velocidad o duración. Estas variaciones no solo dan profundidad a la interpretación, sino 

que también captan la atención del espectador, haciendo que incluso un momento de 

quietud tenga un gran peso escénico (Argueta Domínguez, 2015). 

Amplitud y energía del movimiento 

El uso de máscaras, especialmente las larvarias y expresivas, exige que los movimientos 

sean amplios y proyecten suficiente energía para que sean visibles desde cualquier punto 

del escenario. Esto obliga al actor a trabajar la expansión del gesto, conectando su energía 

interna con su expresión física (Lecoq, 2000). 

Relación del gesto con el espacio y los demás actores 

El gesto siempre se desarrolla en interacción con el espacio y con los demás cuerpos 

presentes en escena. Este principio busca que el actor esté consciente de cómo sus 

movimientos dialogan con el entorno y con sus compañeros de escena, generando una 

narrativa física que complemente la acción colectiva (Lecoq, 2002). 
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2. Ejercicios para desarrollar el gesto y el movimiento expresivo 

Exageración y reducción del gesto 

Este ejercicio permite a los actores explorar los extremos de un movimiento para encontrar 

el equilibrio adecuado entre claridad y naturalidad. 

Instrucciones: 

1. Realizar un gesto cotidiano, como extender la mano para señalar. 

2. Amplificar el gesto al máximo, explorando su amplitud y energía. 

3. Reducirlo hasta su mínima expresión, identificando el punto de equilibrio que 

mantiene su intención clara. 

Objetivo: 

Este ejercicio ayuda a los actores a calibrar su energía escénica, descubriendo cómo 

proyectar un gesto sin que pierda naturalidad ni caiga en la exageración mecánica (Argueta 

Domínguez, 2015). 

Trabajo con máscaras larvarias 

El gesto abstracto es una herramienta fundamental para explorar la libertad del movimiento 

sin estar condicionado por emociones específicas. 

Instrucciones: 

1. Usar una máscara larvaria y moverse por el espacio sin intención narrativa definida. 

2. Experimentar con diferentes velocidades, niveles de tensión y dinámicas corporales. 

3. Transformar los movimientos en acciones que sean reconocibles para el espectador, 

manteniendo la esencia abstracta. 

Objetivo: 

Fomentar la creatividad y permitir que los actores desarrollen un lenguaje físico autónomo, 

independiente del rostro y de las emociones específicas (Lecoq, 2000). 

Trabajo con máscaras expresivas 

Las máscaras expresivas requieren que el actor relacione sus gestos con las emociones 

representadas por la máscara. 

Instrucciones: 

1. Colocar una máscara expresiva que represente una emoción arquetípica, como 

alegría o enojo. 
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2. Realizar una acción cotidiana, como caminar o levantar un objeto, amplificando los 

movimientos para alinearlos con la emoción de la máscara. 

3. Analizar cómo la energía del cuerpo refuerza la narrativa emocional sugerida. 

Objetivo: 

Fortalecer la conexión entre la intención emocional y el movimiento físico, desarrollando 

una expresividad clara y estilizada (Argueta Domínguez, 2015). 

Improvisaciones grupales gestuales 

Este ejercicio fomenta la creatividad colectiva y la escucha corporal entre los actores. 

Instrucciones: 

1. Un actor inicia un gesto simple, que debe ser tomado y transformado por otro actor 

en un nuevo gesto. 

2. El proceso se repite hasta que todos los actores hayan participado. 

3. Analizar cómo la energía y la intención cambian con cada transformación. 

Objetivo: 

Desarrollar la capacidad de respuesta gestual en grupo y fomentar la fluidez creativa 

colectiva (Lecoq, 2002). 

3. Aplicaciones del gesto en la actuación 

La exploración del gesto en el Método Lecoq tiene aplicaciones fundamentales en diversas 

áreas del trabajo actoral, tales como: 

• Creación de personajes: Los actores observan y analizan gestos para construir 

personajes únicos y reconocibles. 

• Narrativa física: En el teatro físico, los gestos reemplazan al texto hablado como el 

principal medio de comunicación escénica. 

• Precisión actoral: El trabajo gestual amplía el rango expresivo del intérprete, 

permitiéndole transmitir significados con mayor claridad y profundidad (Argueta 

Domínguez, 2015). 

  

La exploración del gesto y el movimiento expresivo en el Método Lecoq es una 

herramienta clave para desarrollar una actuación rica y efectiva. A través de ejercicios que 

enfatizan la economía del movimiento, el ritmo, la energía y la interacción con el espacio, 

los actores amplían su rango expresivo y fortalecen su presencia escénica. El uso de 

máscaras larvarias y expresivas complementa este enfoque, proporcionando al actor 

http://www.teatrored.com/


   
    www.teatrored.com                                                                                                        Daniel Rosas Martínez  

 
 

herramientas para afinar la claridad gestual y proyectar emociones sin recurrir al lenguaje 

verbal. 

El trabajo gestual, al ser un componente central del Método Lecoq, sigue siendo una 

referencia en la formación actoral contemporánea, ofreciendo un enfoque integral para 

construir interpretaciones más orgánicas y expresivas. 

 

Ejercicios y aplicación en la creación de personajes 

El enfoque de Lecoq en la creación de personajes 

El Método Lecoq enfatiza que la construcción del personaje debe partir del movimiento y la 

exploración corporal en lugar de un enfoque puramente psicológico. Según este enfoque, el 

personaje no se construye desde la mente del actor, sino que emerge de la investigación del 

cuerpo en acción, de la relación con el espacio y de la interacción con los demás actores en 

escena (Lecoq, 2002). 

Las máscaras larvarias y expresivas juegan un papel clave en este proceso, ya que permiten 

al actor descubrir identidades físicas sin depender de la expresión facial o del texto hablado. 

Este método fomenta un acercamiento más orgánico y dinámico al personaje, basado en la 

transformación del cuerpo y en la energía del movimiento (Argueta Domínguez, 2015). 

1. Ejercicios para la exploración del movimiento en la construcción de personajes 

La búsqueda de la neutralidad como punto de partida 

Antes de desarrollar un personaje, es fundamental que el actor alcance un estado de 

neutralidad. Este proceso implica eliminar hábitos gestuales y aprender a estar 

completamente disponible para la transformación corporal. 

Instrucciones: 

1. El actor utiliza la Máscara Neutra y realiza caminatas simples en diferentes 

direcciones. 

2. Explora cómo pequeñas variaciones en la velocidad, el peso y la dirección 

modifican su desplazamiento. 

3. Se introduce un estímulo externo (como una ráfaga de viento o un obstáculo 

imaginario) y el actor observa cómo su cuerpo reacciona sin perder la neutralidad. 

Objetivo: 

Este ejercicio ayuda al actor a establecer una base neutra desde la cual pueda construir 

personajes sin recurrir a gestos o posturas predefinidas. La neutralidad permite que la 

transformación corporal surja de manera orgánica, sin condicionamientos previos (Lecoq, 

2002). 
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La transformación del gesto en personaje 

Los gestos contienen la esencia de la acción dramática y son una herramienta fundamental 

en la construcción de personajes. 

Instrucciones: 

1. El actor realiza un gesto cotidiano, como abrir una puerta o levantar un objeto. 

2. Gradualmente, amplifica el gesto, aumentando su tamaño, velocidad y energía. 

3. Luego, reduce el gesto a su mínima expresión, observando cómo pequeñas 

variaciones pueden dar lugar a diferentes tipos de personajes. 

Objetivo: 

Este ejercicio permite que el actor descubra personajes a partir del movimiento, en lugar de 

basarse en estereotipos o en una construcción intelectual previa. La investigación del gesto 

como punto de partida amplía las posibilidades expresivas del intérprete (Lecoq, 2000). 

Trabajo con la máscara larvaria: la investigación de la energía del personaje 

Las máscaras larvarias proporcionan una exploración más abstracta del cuerpo y del estado 

de transformación del personaje. 

Instrucciones: 

1. El actor se coloca una máscara larvaria y comienza a moverse sin una intención 

clara. 

2. Explora distintas calidades de movimiento: pesado y lento, ligero y rápido, enérgico 

y fragmentado. 

3. Luego, recibe una consigna específica (como caminar con curiosidad o investigar un 

objeto) y debe mantener la energía corporal propia de la máscara. 

Objetivo: 

Este ejercicio permite que el actor descubra cómo la calidad del movimiento influye en la 

construcción de personajes, desarrollando mayor conciencia de la fisicalidad y la energía de 

cada interpretación (Argueta Domínguez, 2015). 

Trabajo con la máscara expresiva: la emoción en el cuerpo 

Las máscaras expresivas representan emociones específicas y ayudan al actor a conectar su 

cuerpo con estados emocionales definidos. 

Instrucciones: 

1. El actor elige una máscara expresiva que represente una emoción particular (alegría, 

tristeza, sorpresa, miedo, etc.). 
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2. Explora cómo la postura, el peso del cuerpo y la respiración afectan la expresividad 

de la máscara. 

3. Se le asignan estímulos en el espacio (como encontrar un objeto o cruzarse con otro 

actor) y debe responder manteniendo la coherencia de su personaje. 

Objetivo: 

Este ejercicio profundiza en la relación entre emoción y movimiento, enseñando al actor a 

expresar sentimientos sin depender de la gesticulación facial, sino a través de la 

corporalidad (Lecoq, 2002). 

2. Aplicación en la creación de personajes 

Los ejercicios anteriores proporcionan una base sólida para que el actor desarrolle 

personajes con mayor riqueza y organicidad. En el Método Lecoq, la observación del 

cuerpo en movimiento es clave para descubrir nuevas posibilidades interpretativas. La 

creación de personajes no es un proceso impuesto por el actor, sino un descubrimiento 

basado en la exploración del gesto y la energía (Lecoq, 2002). 

Algunas estrategias adicionales para aplicar este trabajo en la creación de personajes 

incluyen: 

• Exploración de animales: Inspirarse en la energía de diferentes animales permite 

al actor descubrir nuevas maneras de moverse y proyectar emociones en el 

personaje. 

• Niveles de tensión: Trabajar con distintos grados de tensión muscular ayuda a 

diferenciar la energía interna de cada personaje y a construir comportamientos 

distintivos. 

• Dramaturgia del cuerpo: Crear escenas sin diálogo basadas exclusivamente en el 

gesto y el movimiento permite explorar la expresividad física de los personajes y su 

capacidad narrativa. 

Este enfoque brinda a los actores herramientas para desarrollar personajes de forma más 

auténtica, evitando una dependencia exclusiva del texto o de la psicología del personaje 

(Argueta Domínguez, 2015). 

  

El trabajo con las máscaras larvaria y expresiva dentro del Método Lecoq ofrece recursos 

fundamentales para la construcción de personajes a partir del movimiento y la exploración 

física. A través de la neutralidad, la investigación del gesto y el uso de diferentes energías 

corporales, los actores pueden descubrir personajes con mayor profundidad y naturalidad. 

El Método Lecoq sigue siendo una referencia esencial en la pedagogía teatral 

contemporánea, ya que promueve la creación de personajes dinámicos y auténticos basados 
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en la fisicalidad y la interacción con el espacio. Esta aproximación permite a los intérpretes 

desarrollar un lenguaje corporal más expresivo y versátil, fortaleciendo su capacidad de 

transformación en escena. 

c) Dinámicas de Movimiento y Espacio 

Los siete niveles de tensión y su uso en la construcción de la escena 

Uno de los conceptos fundamentales en la pedagogía de Jacques Lecoq es la exploración de 

los siete niveles de tensión, los cuales permiten al actor comprender cómo la energía del 

cuerpo influye en la interpretación escénica. Este ejercicio ayuda a desarrollar la presencia 

escénica, a identificar diferentes estados físicos y a enriquecer la expresividad del actor en 

la construcción de personajes y escenas (Lecoq, 2002). 

Lecoq (2000) explica que los niveles de tensión pueden ser utilizados tanto en el 

entrenamiento actoral como en la creación escénica, ya que cada nivel representa un estado 

físico y emocional específico. Comprender estos niveles permite al actor modular su 

energía y responder de manera más orgánica a las exigencias de la escena. 

1. Descripción de los siete niveles de tensión 

Los niveles de tensión van desde un estado de relajación total hasta una tensión extrema y 

rígida. Cada nivel tiene características específicas que afectan la manera en que el actor se 

desplaza, interactúa y expresa emociones en escena. 

Nivel 1: Cuerpo dormido o sin tensión 

Este es el nivel de relajación absoluta, donde el cuerpo se encuentra en un estado de 

inactividad total. No hay intención ni energía, y el actor puede estar casi en estado de 

sueño. 

• Aplicación en escena: Representa estados de agotamiento, letargo o inconsciencia. 

Se utiliza para crear contrastes con estados de mayor energía y dinamismo. 

• Ejemplo escénico: Un personaje que acaba de despertar, alguien desmayado o un 

estado de profunda indiferencia. 

Nivel 2: Tensión relajada (Estado del flojo o "clown") 

El cuerpo está activo, pero sin estructura ni propósito claro. Los movimientos son sueltos y 

descoordinados, como si el actor estuviera en un estado de relajación exagerada. 

• Aplicación en escena: Se utiliza para explorar la comedia física, el clown o 

personajes con falta de concentración. 

• Ejemplo escénico: Un personaje distraído que camina sin rumbo, alguien que 

parece desorientado o despreocupado. 
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Nivel 3: Neutralidad o economía del movimiento 

Este es el nivel de equilibrio, donde el cuerpo no expresa una emoción fuerte, pero está 

disponible para reaccionar. Es el punto de partida para la mayoría de las interpretaciones. 

• Aplicación en escena: Representa estados de expectativa y calma, permitiendo 

transiciones naturales hacia otros niveles de tensión. 

• Ejemplo escénico: Un personaje que escucha atentamente, alguien que espera antes 

de actuar o momentos de pausa dentro de una escena. 

Nivel 4: Tensión de decisión o de "acción básica" 

El cuerpo está alerta y listo para la acción. Hay intención clara en los movimientos, pero sin 

exageración. Se puede percibir una energía contenida. 

• Aplicación en escena: Es el nivel ideal para la mayoría de las situaciones teatrales 

donde el personaje está activo sin una exageración emocional. 

• Ejemplo escénico: Un personaje que planea algo, un detective observando una 

pista, alguien que se prepara para un evento importante. 

Nivel 5: Tensión dramática o emoción elevada 

Aquí la tensión en el cuerpo aumenta y la energía se intensifica. Las emociones comienzan 

a manifestarse con mayor claridad en la voz y los gestos. 

• Aplicación en escena: Se usa en momentos de confrontación, descubrimiento o 

revelación en la escena. 

• Ejemplo escénico: Una discusión intensa, un personaje que recibe una noticia 

impactante, alguien que está al borde del pánico. 

Nivel 6: Tensión extrema o tragedia 

El cuerpo está en su punto máximo de energía y dramatismo. No hay relajación, y la 

tensión domina completamente la escena. 

• Aplicación en escena: Es utilizado en momentos de alto dramatismo, tragedias o 

situaciones donde los personajes están bajo una presión emocional extrema. 

• Ejemplo escénico: Un personaje que huye por su vida, alguien que sufre una gran 

pérdida o una batalla emocional intensa. 

Nivel 7: Rigidez total o estado catastrófico 

En este nivel, el cuerpo se encuentra completamente rígido, como si estuviera paralizado 

por el miedo o la desesperación. La energía es máxima, pero el actor no tiene control sobre 

su cuerpo. 
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• Aplicación en escena: Representa momentos de shock absoluto, terror extremo o 

estados de colapso físico y emocional. 

• Ejemplo escénico: Un personaje que ha alcanzado el límite del miedo, una persona 

petrificada por el pánico o una crisis emocional incontrolable. 

2. Uso de los niveles de tensión en la construcción de la escena 

El dominio de los niveles de tensión permite al actor ajustar la energía de su personaje a las 

necesidades de la escena. La variación entre niveles aporta dinamismo y ayuda a construir 

momentos de mayor impacto en la narrativa teatral. 

Creación de ritmo y contrastes en escena 

Uno de los principios fundamentales en la actuación es la variación de ritmo. Al alternar 

entre diferentes niveles de tensión, los actores pueden generar momentos de sorpresa, 

suspenso y comicidad. 

• Ejemplo práctico: Un personaje que está en el Nivel 3 (neutralidad) y de repente 

pasa al Nivel 6 (tensión extrema) puede generar un efecto de shock dramático o 

cómico, dependiendo del contexto. 

Desarrollo de personajes 

Cada personaje tiene un nivel de tensión predominante que define su manera de moverse y 

reaccionar en escena. 

• Ejemplo práctico: 

o Un personaje ansioso y paranoico puede situarse en un Nivel 5 o 6 de forma 

constante. 

o Un personaje relajado y despreocupado puede moverse entre los Niveles 2 y 

3. 

Construcción de escenas corales 

En el teatro físico y el teatro de movimiento, los niveles de tensión pueden ser utilizados de 

manera grupal para generar composiciones escénicas impactantes. 

• Ejemplo práctico: 

o En una escena de batalla o caos, los actores pueden trabajar en Niveles 6 y 7 

para intensificar la energía colectiva. 

o En una escena de suspenso, el grupo puede mantenerse en un Nivel 4 con 

variaciones sutiles que aumentan la tensión progresivamente. 
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Los siete niveles de tensión en el Método Lecoq son una herramienta clave para la 

formación actoral, ya que permiten al intérprete modular su energía y crear escenas con 

mayor profundidad y dinamismo. La comprensión de estos niveles ayuda a construir 

personajes más definidos y a enriquecer la narración teatral a través del cuerpo y el 

movimiento. 

La tensión en el cuerpo es el reflejo de la energía interna del personaje; aprender a 

controlarla y variarla es esencial para la actuación (Lecoq 2002),. El dominio de esta 

técnica permite al actor explorar distintas intensidades escénicas y adaptarse a las 

necesidades de la dramaturgia de manera más orgánica y efectiva. 

 

La "dramatización del espacio" y su influencia en el trabajo actoral 

El concepto de "dramatización del espacio" en el Método Lecoq se refiere a la manera en 

que el actor no solo ocupa, sino que transforma el espacio escénico a través del 

movimiento, la energía y la interacción con los elementos de la escena. Lecoq (2002), 

explica que el espacio es un actor más en la escena, y su dramatización es el resultado de la 

relación entre el cuerpo del actor y el entorno que lo rodea. 

Este principio es clave en la pedagogía de Lecoq, ya que permite a los actores comprender 

que la escena no es un lugar estático, sino un territorio en constante evolución que puede 

modificar el estado emocional y físico de los personajes. La exploración del espacio ayuda 

a construir un lenguaje teatral basado en la acción y el movimiento, en lugar de depender 

exclusivamente del texto. 

1. Principios de la dramatización del espacio 

Para Lecoq, la dramatización del espacio se basa en la interacción del actor con su entorno 

y en la manera en que la escena se convierte en un espacio vivo y significativo. A 

continuación, se presentan los principios fundamentales que rigen este concepto: 

a) El espacio como catalizador del movimiento 

El espacio no es un mero fondo en el que se desarrolla la acción, sino un elemento que 

influye activamente en el comportamiento del actor. 

• Ejemplo práctico: Un actor que atraviesa un espacio abierto y despejado se moverá 

de manera diferente a aquel que debe avanzar entre obstáculos o en un entorno 

estrecho. 

• Aplicación en escena: En el teatro físico, los cambios en el espacio pueden definir 

la tensión y el ritmo de una escena, afectando la energía y la corporalidad del actor 

(Lecoq, 2000). 
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b) La exploración de los niveles espaciales 

El actor debe ser consciente de los diferentes niveles que puede ocupar en el espacio: 

1. Nivel bajo: Movimientos cercanos al suelo, como arrastrarse o gatear, que pueden 

transmitir vulnerabilidad, tensión o estados de opresión. 

2. Nivel medio: Posición natural de pie, donde el movimiento es más fluido y 

expresivo. 

3. Nivel alto: Uso del salto, la elevación o el trabajo con estructuras que sugieren 

ligereza o trascendencia. 

• Ejemplo práctico: En una escena de miedo o peligro, el actor puede moverse en 

niveles bajos para acentuar la sensación de amenaza. En contraste, un personaje en 

un estado de euforia puede saltar y elevarse para expresar su emoción. 

c) Las dinámicas espaciales y su efecto en la interpretación 

La relación entre el actor y el espacio puede modificarse a través de diferentes dinámicas de 

movimiento: 

• Espacio expandido: Movimientos amplios y abiertos, que transmiten libertad y 

fluidez. 

• Espacio comprimido: Movimientos reducidos y contenidos, que generan tensión y 

dramatismo. 

• Espacio interrumpido: Cambios bruscos en el desplazamiento que pueden generar 

sorpresa o desorientación en el espectador. 

• Ejemplo práctico: En una escena de exploración, los actores pueden moverse 

lentamente por el espacio expandido para generar sensación de asombro. En una 

escena de conflicto, el uso de espacios comprimidos puede reforzar la sensación de 

encierro y tensión dramática (Argueta Domínguez, 2015). 

2. Ejercicios para la dramatización del espacio 

Para ayudar a los actores a desarrollar una mayor conciencia del espacio y su 

dramatización, Lecoq diseñó una serie de ejercicios prácticos: 

a) La exploración del espacio vacío 

Este ejercicio permite al actor descubrir cómo su cuerpo afecta y es afectado por el espacio 

que lo rodea. 

• Instrucciones: 
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1. El actor camina por un espacio vacío, observando cómo cambia su energía y 

postura en función de los límites del escenario. 

2. Se le pide que interactúe con el espacio sin agregar elementos 

escenográficos ni diálogos. 

3. Debe cambiar de velocidad, dirección y energía para notar cómo estas 

variaciones modifican la percepción del espacio. 

• Objetivo: 

Desarrollar una mayor conciencia espacial y comprender cómo el cuerpo puede 

transformar el significado de un entorno (Lecoq, 2002). 

b) Creación de paisajes imaginarios 

A través de este ejercicio, el actor aprende a crear un entorno sin necesidad de escenografía, 

utilizando únicamente su corporalidad y la relación con el espacio. 

• Instrucciones: 

1. El instructor da una consigna sobre un entorno (una selva, un desierto, una 

ciudad caótica). 

2. Sin utilizar palabras ni objetos, el actor debe reaccionar físicamente a este 

espacio imaginario. 

3. Posteriormente, se introducen interacciones con otros actores, quienes deben 

adaptar su movimiento al entorno que se ha construido colectivamente. 

• Objetivo: 

Permitir que el actor entienda cómo su cuerpo puede definir el espacio y modificar 

la percepción del público sobre el entorno escénico (Argueta Domínguez, 2015). 

c) La transformación del espacio en la escena 

En este ejercicio, los actores experimentan cómo una misma escena puede cambiar según la 

manera en que se relacionan con el espacio. 

• Instrucciones: 

1. Se establece una escena sencilla (por ejemplo, dos personajes que se 

encuentran en un banco de parque). 

2. Se cambia la manera en que los actores se desplazan y ocupan el espacio 

(por ejemplo, ampliando o reduciendo la distancia entre ellos, usando 

diferentes niveles de altura). 

3. Se observa cómo estas modificaciones afectan la energía y el significado de 

la escena. 

http://www.teatrored.com/


   
    www.teatrored.com                                                                                                        Daniel Rosas Martínez  

 
 

• Objetivo: 

Explorar cómo la relación espacial entre los actores influye en la narrativa y el 

impacto dramático de la escena (Lecoq, 2000). 

3. Aplicación de la dramatización del espacio en la creación teatral 

La dramatización del espacio es una herramienta esencial en la creación escénica, ya que 

permite construir narrativas visuales más dinámicas y expresivas. Algunas de sus 

aplicaciones incluyen: 

• Construcción de escenas sin escenografía: Al usar el cuerpo y la relación con el 

espacio, los actores pueden crear mundos imaginarios sin necesidad de decorados 

físicos. 

• Uso del espacio en el teatro físico: En el teatro de movimiento y el mimo, la 

dramatización del espacio ayuda a generar ilusión y sentido narrativo. 

• Dirección escénica y puesta en escena: Comprender cómo se transforma el 

espacio permite a los directores diseñar composiciones visuales más efectivas y 

dinámicas. 

Lecoq (2002), explica que un actor que domina el espacio escénico no necesita decorado 

para contar una historia; su cuerpo, su energía y su movimiento construyen el universo de la 

escena. 

 La dramatización del espacio en el Método Lecoq es un principio clave que permite a los 

actores desarrollar una relación más activa y significativa con el entorno escénico. A través 

del uso de diferentes niveles, dinámicas y ejercicios, el actor aprende a transformar el 

espacio y a enriquecer la narración teatral con su presencia y movimiento. 

El dominio de este concepto permite generar un teatro más físico y visual, donde la acción 

y la energía se convierten en los principales motores de la escena. Como explica Argueta 

Domínguez (2015), el espacio en el teatro de Lecoq no es un simple escenario, sino un 

territorio de exploración que cobra vida a través del actor 

 

Ejercicios de ritmos, energía y relación con el entorno 

El Método Lecoq enfatiza el uso del ritmo, la energía y la relación con el entorno como 

elementos fundamentales en la formación actoral. Estos aspectos permiten al actor 

desarrollar una presencia escénica más dinámica, explorar distintos estados físicos y 

construir una relación más orgánica con el espacio teatral. Según Lecoq (2002), el ritmo es 

la esencia del movimiento, la energía es su motor, y el espacio es el escenario donde todo 

se transforma. 

http://www.teatrored.com/


   
    www.teatrored.com                                                                                                        Daniel Rosas Martínez  

 
 

La combinación de estos elementos permite que el actor explore diferentes calidades de 

movimiento, ajuste la tensión escénica y logre una mejor conexión con el entorno y los 

demás actores. Para ello, Lecoq diseñó una serie de ejercicios prácticos que ayudan a los 

intérpretes a desarrollar un mayor control sobre su energía y su expresividad corporal. 

1. Ejercicios de ritmo y variación de energía 

La exploración de ritmos internos y externos 

El actor debe aprender a identificar y adaptar su ritmo de movimiento según el estado 

emocional y la intención escénica. 

• Instrucciones: 

1. El actor camina libremente por el espacio, explorando diferentes ritmos: 

lento, moderado y rápido. 

2. Se le pide que relacione cada ritmo con un estado emocional (ejemplo: 

lentitud con calma, rapidez con ansiedad). 

3. Posteriormente, debe cambiar de ritmo de manera espontánea en respuesta a 

estímulos dados por el instructor (como una señal sonora o una palabra 

clave). 

• Objetivo: 

Desarrollar la capacidad del actor para modificar su ritmo corporal y ajustar su 

energía según la exigencia de la escena (Lecoq, 2002). 

La explosión y la retención de energía 

Este ejercicio ayuda a los actores a controlar la intensidad de sus movimientos, 

permitiéndoles modular su energía según la escena. 

• Instrucciones: 

1. El actor comienza en estado neutro (nivel de tensión 3) y, gradualmente, 

aumenta su energía hasta llegar a un punto de máxima tensión. 

2. Luego, debe reducir esa energía de manera progresiva, hasta volver a la 

neutralidad. 

3. Se experimentan diferentes tipos de energía: tensión contenida, expansión 

repentina y variaciones inesperadas. 

• Objetivo: 

Aprender a controlar la energía en escena y explorar cómo diferentes niveles de 

intensidad afectan la expresividad y la relación con los demás (Lecoq, 2000). 
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El juego de ritmos contrastantes 

Este ejercicio permite al actor experimentar con cambios bruscos de ritmo y su impacto en 

la narración escénica. 

• Instrucciones: 

1. Dos actores realizan una escena improvisada en la que uno se mueve con un 

ritmo acelerado y el otro con un ritmo extremadamente pausado. 

2. Durante la escena, deben intercambiar ritmos sin previo aviso, adaptándose a 

los cambios de energía. 

3. Finalmente, exploran cómo estas variaciones afectan la dinámica de la 

escena y la relación entre los personajes. 

• Objetivo: 

Desarrollar flexibilidad rítmica y capacidad de respuesta escénica, permitiendo que 

el actor se adapte a distintos niveles de energía en función de la acción dramática 

(Argueta Domínguez, 2015). 

2. Ejercicios de relación con el entorno y ocupación del espacio 

El cuerpo como extensión del espacio 

Este ejercicio permite que el actor explore cómo su cuerpo puede integrarse y dialogar con 

el espacio teatral. 

• Instrucciones: 

1. El actor explora el espacio utilizando diferentes partes de su cuerpo para 

medir su amplitud y sus límites. 

2. Se le pide que interactúe con elementos del entorno (paredes, suelo, objetos), 

integrándolos en su movimiento. 

3. Posteriormente, debe improvisar una escena donde su cuerpo y el espacio se 

fusionen en una acción escénica coherente. 

• Objetivo: 

Aumentar la conciencia del actor sobre su relación con el entorno y desarrollar una 

ocupación más efectiva del espacio escénico (Lecoq, 2002). 

El trabajo con puntos de energía en el espacio 

El espacio puede convertirse en un territorio de exploración energética, donde diferentes 

áreas tienen distintas cargas de tensión. 

• Instrucciones: 
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1. El instructor designa diferentes puntos del espacio con niveles de energía 

(por ejemplo, un área de alta intensidad y otra de relajación). 

2. Los actores deben desplazarse a través de estos puntos, adaptando su energía 

a cada zona. 

3. Se pueden introducir interacciones entre actores, explorando cómo la energía 

del espacio afecta las relaciones entre los personajes. 

• Objetivo: 

Desarrollar la capacidad del actor para percibir y responder a la energía del entorno 

y utilizarla en su interpretación escénica (Argueta Domínguez, 2015). 

La ocupación colectiva del espacio 

En escenas grupales, el uso del espacio y la relación entre los actores son esenciales para 

generar imágenes escénicas dinámicas y expresivas. 

• Instrucciones: 

1. Se forman grupos de actores que deben desplazarse por el espacio sin chocar 

entre sí. 

2. Se les da una consigna de movimiento (por ejemplo, avanzar como si fueran 

una masa de agua o una bandada de aves). 

3. Luego, deben organizarse en formaciones espontáneas, explorando cómo su 

relación con el espacio y los demás afecta la composición visual de la 

escena. 

• Objetivo: 

Desarrollar la conciencia grupal y la capacidad de trabajar en armonía con otros 

cuerpos en escena, generando imágenes escénicas orgánicas (Lecoq, 2000). 

3. Aplicación en la escena y el entrenamiento actoral 

El dominio del ritmo, la energía y la relación con el entorno permite que el actor: 

• Ajuste su nivel de energía según la dramaturgia de la escena. 

• Construya personajes con una presencia escénica clara y diferenciada. 

• Se relacione de manera más efectiva con el espacio y los demás actores. 

• Desarrolle una mayor capacidad de adaptación y reacción en escena. 

Lecoq (2002), explica que el actor que domina su energía y su ritmo es capaz de generar 

tensión dramática, sorpresa y emoción con su sola presencia. 
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El trabajo con ritmos, energía y relación con el entorno en el Método Lecoq permite a los 

actores desarrollar una presencia escénica más rica y expresiva. A través de ejercicios 

prácticos, los intérpretes aprenden a modular su energía, explorar distintos niveles de ritmo 

y aprovechar el espacio como un elemento narrativo en la construcción de la escena. 

El dominio de estos aspectos no solo mejora la interpretación individual, sino que también 

enriquece el trabajo en grupo y la composición visual del espectáculo teatral. Argueta 

Domínguez (2015), nos cuenta que la interacción entre ritmo, energía y espacio en el 

Método Lecoq transforma el teatro en una experiencia visual y física, donde el cuerpo se 

convierte en el principal narrador. 

 

d) Los Territorios Dramáticos y el Juego Teatral 

Relación entre el espacio, la acción y la emoción 

En el Método Lecoq, el espacio es concebido como un elemento activo dentro de la 

creación escénica, no simplemente como un fondo estático. La acción del actor en escena 

no ocurre en el vacío, sino que siempre está en diálogo con el entorno y con los demás 

actores. La manera en que el cuerpo se desplaza, reacciona y se adapta a los estímulos 

espaciales influye directamente en la calidad dramática de la interpretación (Lecoq, 2002). 

Desde esta perspectiva, Lecoq plantea que la relación entre espacio, acción y emoción es 

fundamental para la construcción teatral. La emoción no surge exclusivamente desde la 

psicología del personaje, sino de la interacción del cuerpo con el entorno. La energía de un 

actor varía dependiendo de si se encuentra en un espacio cerrado o abierto, si la escena 

transcurre en un lugar restringido o amplio, o si el actor experimenta tensiones y 

resistencias dentro de ese entorno. Esta interacción con el espacio potencia la expresividad 

y la construcción del significado escénico (Argueta Domínguez, 2015). 

El juego teatral es el medio a través del cual los actores exploran y descubren los territorios 

dramáticos. A través de la improvisación física, los intérpretes experimentan cómo su 

relación con el espacio y con los demás actores puede generar múltiples posibilidades 

dramáticas. Este proceso lúdico permite a los actores conectar con la espontaneidad y la 

creatividad, elementos fundamentales dentro de la pedagogía de Lecoq (Lecoq, 2000). 

1. Exploración de los Territorios Dramáticos 

Los territorios dramáticos en el Método Lecoq se refieren a los distintos espacios 

imaginarios y físicos que el actor debe habitar para construir una escena significativa. Estos 

espacios pueden representar distintos estados emocionales o situaciones de conflicto, y su 

exploración permite una mayor conciencia del uso del cuerpo en el escenario. 
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El espacio como generador de acción 

La exploración del espacio no se limita a su percepción física, sino que también se 

relaciona con la manera en que el actor lo transforma a través de su presencia y acción. 

Ejercicio: 

1. El actor se desplaza por el espacio en estado neutro, sin ninguna intención 

dramática. 

2. Se le asigna un territorio específico (un puente inestable, un pasillo estrecho, un 

campo abierto). 

3. Sin cambiar su movimiento habitual, debe adaptarse a las características imaginarias 

del territorio e identificar cómo esto afecta su energía y sus acciones. 

Objetivo: 

Este ejercicio ayuda a desarrollar una mayor sensibilidad hacia el espacio y a comprender 

cómo diferentes entornos pueden modificar la presencia y el comportamiento del actor 

(Argueta Domínguez, 2015). 

La acción como detonante emocional 

En el Método Lecoq, la emoción surge del cuerpo en movimiento y de su relación con la 

acción. La experiencia física de una situación determinada genera respuestas emocionales 

más auténticas que una construcción psicológica previa. 

Ejercicio: 

1. Se propone una acción concreta (empujar una puerta pesada, escalar un muro 

invisible, atravesar una corriente de viento fuerte). 

2. Se exploran diferentes niveles de esfuerzo y resistencia dentro de la acción. 

3. Se analiza cómo la energía utilizada en la acción afecta la intensidad de la emoción 

generada. 

Objetivo: 

Descubrir cómo la acción influye en la construcción emocional, permitiendo que la 

emoción emerja de la fisicalidad en lugar de imponerse de manera forzada (Lecoq, 2002). 

Improvisación en el espacio dramático 

El juego teatral es el mecanismo a través del cual los actores experimentan y descubren la 

relación entre espacio, acción y emoción. 
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Ejercicio: 

1. Se crean distintos espacios imaginarios en el escenario, con características 

específicas (un bosque encantado, un mercado caótico, un lugar en ruinas). 

2. Los actores exploran estos espacios a través de improvisaciones físicas sin utilizar 

diálogo. 

3. Se observa cómo las dinámicas espaciales influyen en la interacción entre los 

actores y en la construcción de situaciones dramáticas. 

Objetivo: 

Fomentar la espontaneidad y la capacidad de adaptación al espacio, desarrollando una 

relación orgánica con el entorno escénico y sus posibilidades narrativas (Argueta 

Domínguez, 2015). 

2. Aplicación del Juego Teatral en la Creación Escénica 

El juego teatral es una de las herramientas pedagógicas más importantes en el Método 

Lecoq, ya que permite al actor explorar el cuerpo y la energía desde un estado de apertura y 

experimentación. A través del juego, los intérpretes descubren nuevas posibilidades 

expresivas y narrativas, alejándose de patrones interpretativos rígidos o mecanizados 

(Lecoq, 2000). 

Juegos de adaptación al espacio 

Estos ejercicios permiten al actor desarrollar mayor flexibilidad en su relación con el 

espacio escénico. 

Ejercicio: 

1. Los actores se dividen en grupos y cada grupo debe habitar un espacio imaginario 

asignado (una cueva oscura, una plaza llena de gente, un túnel estrecho). 

2. Se les da un tiempo determinado para explorar libremente el espacio y encontrar 

formas de interactuar con él. 

3. Luego, se introduce un elemento disruptivo (un cambio en la gravedad, la presencia 

de un obstáculo, una alteración climática imaginaria). 

Objetivo: 

Estimular la creatividad y la capacidad de adaptación a distintos entornos espaciales 

(Argueta Domínguez, 2015). 

Juegos de construcción dramática colectiva 

El teatro es un arte colectivo, y el juego permite a los actores desarrollar una escucha activa 

y una respuesta espontánea en escena. 
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Ejercicio: 

1. Se forman equipos de tres actores. 

2. Un actor inicia con una acción física simple, sin un propósito definido. 

3. El segundo actor observa la acción y la transforma con un nuevo movimiento. 

4. El tercer actor debe responder a la transformación, generando una nueva dinámica 

en el juego. 

Objetivo: 

Desarrollar la capacidad de improvisación y la construcción de historias a partir de la 

interacción física entre los actores (Lecoq, 2002). 

3. Aplicaciones en la Creación Escénica 

El trabajo con los territorios dramáticos y el juego teatral tiene un impacto significativo en 

la creación escénica, ya que permite: 

• Ampliar la conciencia espacial del actor, ayudándolo a utilizar el escenario de 

manera más efectiva. 

• Generar emociones desde la acción física, evitando la dependencia de 

construcciones psicológicas artificiales. 

• Fomentar una exploración creativa del espacio escénico, brindando al actor 

herramientas para descubrir nuevas dinámicas de interacción. 

• Construir escenas más orgánicas y espontáneas, desarrollando una dramaturgia 

basada en la relación del cuerpo con el espacio y la acción. 

Según la perspectiva de Lecoq, el teatro surge del juego, y es a través de la exploración 

lúdica que los actores pueden descubrir nuevas formas de expresión y creación colectiva 

(Lecoq, 2000). 

  

Los territorios dramáticos y el juego teatral son elementos esenciales en el Método Lecoq, 

ya que proporcionan al actor herramientas para explorar la relación entre el cuerpo, el 

espacio y la acción. A través de la improvisación y la experimentación, los intérpretes 

descubren cómo sus movimientos pueden generar emociones y significado escénico sin 

necesidad de recurrir a una construcción psicológica previa. 

El uso del espacio como generador de acción, la exploración del gesto y la improvisación 

dentro de territorios dramáticos enriquecen la creatividad actoral y fortalecen la conexión 

con el entorno escénico. Este enfoque sigue siendo fundamental en la pedagogía teatral 
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contemporánea, ofreciendo a los actores una metodología que prioriza la fisicalidad y el 

juego como ejes centrales del trabajo interpretativo. 

 

Creación de escenas a partir del movimiento 

El movimiento como origen de la dramaturgia 

En el Método Lecoq, la escena no se construye a partir del texto, sino desde el movimiento 

del actor en el espacio. La dramaturgia surge a medida que el cuerpo explora diferentes 

calidades de energía, ritmos y dinámicas, permitiendo que las acciones y relaciones 

escénicas se desarrollen de manera orgánica. Este enfoque se aleja del teatro psicológico 

tradicional y se basa en la premisa de que la acción física es el punto de partida para la 

creación teatral (Lecoq, 2000). 

La exploración del movimiento no solo influye en la composición de la escena, sino 

también en la manera en que los actores descubren la narrativa y los conflictos dentro de 

ella. La escena no se impone desde un texto previo, sino que se revela a través del cuerpo 

en acción. En este sentido, la improvisación juega un papel crucial, ya que permite a los 

actores experimentar múltiples posibilidades y desarrollar escenas que surgen 

espontáneamente de sus interacciones físicas (Argueta Domínguez, 2015). 

El trabajo con máscaras, la neutralidad, los niveles de tensión y los territorios dramáticos 

brindan herramientas para que los actores construyan escenas sin depender de una 

estructura dramática rígida. La escena se desarrolla a medida que el actor encuentra 

patrones de movimiento, relaciones espaciales y energías que dan forma a una historia sin 

necesidad de recurrir inicialmente a la palabra (Lecoq, 2002). 

1. Principios de la creación escénica a partir del movimiento 

Acción física como punto de partida 

La acción física es el motor del desarrollo escénico en el Método Lecoq. Antes de definir 

un personaje o una historia, los actores deben encontrar una acción clara que guíe el 

desarrollo de la escena. 

Ejercicio: 

1. Se propone una acción concreta (arrastrar un objeto pesado, buscar algo en el suelo, 

tratar de alcanzar un punto lejano). 

2. Se exploran diferentes variaciones en la ejecución de la acción (más rápida, más 

lenta, con resistencia, con fluidez). 

3. Se analiza cómo la acción genera reacciones emocionales y relaciones con los 

demás actores en escena. 
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Objetivo: 

Comprender cómo la acción física impulsa la creación escénica y cómo puede servir de 

base para el desarrollo de situaciones dramáticas (Lecoq, 2002). 

El ritmo y la energía en la composición escénica 

El ritmo es un factor determinante en la construcción de la escena, ya que influye en la 

dinámica del movimiento y en la percepción del espectador. 

Ejercicio: 

1. Se trabaja en grupos donde cada actor mantiene un ritmo de movimiento específico 

(rápido, pausado, irregular). 

2. A partir de estas variaciones, se experimenta cómo la energía de cada actor influye 

en la escena y en la relación con los demás. 

3. Se combinan diferentes ritmos para observar cómo la escena se transforma y cómo 

emergen situaciones dramáticas a partir de la interacción. 

Objetivo: 

Explorar cómo el ritmo y la energía pueden determinar el tono y el desarrollo de una escena 

sin necesidad de un texto previo (Argueta Domínguez, 2015). 

Espacio y composición visual en la escena 

El uso del espacio en la creación escénica es fundamental en el Método Lecoq. La manera 

en que los actores se distribuyen en el escenario y su relación con los elementos del entorno 

influyen en la composición y el impacto visual de la escena. 

Ejercicio: 

1. Se asigna un espacio vacío y se pide a los actores que lo ocupen con movimientos 

que resalten su relación con el entorno. 

2. Se explora cómo la distancia entre los actores afecta la tensión dramática. 

3. Se experimenta con diferentes niveles de altura y profundidad para generar 

contrastes en la escena. 

Objetivo: 

Desarrollar una conciencia espacial más profunda y aprender a utilizar el cuerpo en función 

de la composición visual de la escena (Lecoq, 2000). 

2. Creación colectiva de escenas a partir del movimiento 

Uno de los pilares del Método Lecoq es la creación colectiva. En este enfoque, la 

dramaturgia no es impuesta por un director o un texto preexistente, sino que emerge del 

trabajo conjunto de los actores en escena. 
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Improvisación y descubrimiento de situaciones escénicas 

La improvisación es una herramienta clave para descubrir escenas a través del movimiento. 

Ejercicio: 

1. Se asigna a cada actor una cualidad de movimiento (líquido, pesado, fragmentado, 

aéreo). 

2. A partir de estas cualidades, los actores deben interactuar libremente en el espacio, 

sin planificar previamente sus acciones. 

3. Se observa cómo las relaciones espaciales y energéticas generan situaciones de 

conflicto o colaboración que pueden convertirse en escenas. 

Objetivo: 

Desarrollar la capacidad de improvisar escenas basadas en la exploración del cuerpo y la 

energía, sin necesidad de un guion predefinido (Argueta Domínguez, 2015). 

Construcción de escenas a partir de imágenes físicas 

En el Método Lecoq, las imágenes físicas pueden servir como detonantes para la creación 

de escenas. 

Ejercicio: 

1. Se propone a los actores que formen una imagen congelada con sus cuerpos, sin 

hablar ni moverse. 

2. A partir de la imagen inicial, cada actor empieza a moverse lentamente, 

descubriendo la escena a medida que el movimiento evoluciona. 

3. Se observa cómo la imagen original se transforma en una escena con acción y 

conflicto. 

Objetivo: 

Explorar la potencia del lenguaje físico como generador de significado escénico, sin 

depender de la palabra como primer impulso dramático (Lecoq, 2002). 

3. Aplicaciones en la Creación Teatral 

El trabajo con la creación de escenas a partir del movimiento tiene aplicaciones directas en 

la dramaturgia del teatro físico y en la exploración de nuevas formas de narración escénica. 

Algunas de las aplicaciones más relevantes incluyen: 

• Desarrollo de escenas sin texto: A través del movimiento, los actores pueden 

construir situaciones dramáticas sin depender de un guion preescrito. 
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• Construcción de personajes desde la fisicalidad: En lugar de partir de una 

biografía o un análisis psicológico, los actores descubren sus personajes a través del 

gesto y la energía del cuerpo. 

• Exploración de dinámicas grupales en escena: El trabajo colectivo permite que 

las escenas se desarrollen de manera más fluida y orgánica, sin imposiciones 

externas. 

• Aplicación en el teatro gestual y el teatro de imagen: Muchas compañías de 

teatro físico utilizan estos principios para desarrollar espectáculos visuales y 

dinámicos (Argueta Domínguez, 2015). 

  

La creación de escenas a partir del movimiento es un principio fundamental en el Método 

Lecoq. A través de la acción física, el ritmo, la energía y la exploración espacial, los actores 

descubren la dramaturgia de manera orgánica, sin depender de un texto preestablecido. La 

improvisación y el juego teatral permiten que la escena surja del trabajo colectivo, 

fortaleciendo la expresividad y la creatividad en escena. 

Este enfoque sigue siendo una referencia en la pedagogía teatral contemporánea, ya que 

brinda herramientas esenciales para la exploración del cuerpo como principal generador de 

significado en la escena. La investigación del movimiento como detonante de la creación 

escénica amplía las posibilidades expresivas del actor y fortalece su conexión con el 

espacio y el público. 

 

Ejercicios de improvisación estructurada basados en Lecoq 

La improvisación como herramienta de creación 

En el Método Lecoq, la improvisación es un pilar esencial en la formación del actor. Sin 

embargo, a diferencia de otros enfoques en los que la improvisación se basa en la 

espontaneidad verbal, en este método se desarrolla a partir del movimiento, la acción física 

y la relación con el espacio. La improvisación no se entiende como un ejercicio caótico, 

sino como una estructura en la que el actor experimenta con el cuerpo para descubrir 

nuevas formas de expresión y creación escénica (Lecoq, 2000). 

Este tipo de improvisación permite que los actores trabajen con distintos niveles de tensión, 

energía y ritmo, aprendiendo a responder de manera orgánica a los estímulos escénicos sin 

depender de un texto previo. A través de la exploración del cuerpo y del espacio, la 

improvisación estructurada ayuda a desarrollar escenas con una lógica interna basada en la 

fisicalidad y en la escucha activa del entorno (Argueta Domínguez, 2015). 

Para que la improvisación sea efectiva dentro del método, Lecoq establece ciertas 

estructuras que guían la exploración. Estas estructuras permiten que los actores encuentren 
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libertad dentro de un marco definido, evitando la arbitrariedad y garantizando que la 

improvisación tenga sentido dentro de la escena (Lecoq, 2002). 

1. Principios de la improvisación estructurada en el Método Lecoq 

La acción física como detonante 

En la improvisación estructurada, todo parte de una acción física clara. No se trata de 

"inventar" una escena desde la mente, sino de descubrir la situación escénica a partir del 

movimiento y la interacción corporal. 

Ejercicio: 

1. Un actor recibe una acción concreta como punto de partida (arrastrar un objeto 

pesado, esquivar un obstáculo invisible, manipular un objeto imaginario). 

2. Se le indica que explore diferentes formas de realizar la acción, variando velocidad, 

energía y nivel de tensión. 

3. Se introduce un segundo actor, que debe reaccionar a la acción inicial sin planificar 

la respuesta de antemano. 

Objetivo: 

Descubrir cómo las acciones físicas pueden generar situaciones dramáticas sin necesidad de 

un guion previo, permitiendo que la escena emerja a través del cuerpo y la interacción 

(Lecoq, 2002). 

La relación con el espacio como motor de la improvisación 

El espacio no es un mero fondo, sino un elemento activo que influye en la improvisación y 

en la forma en que los actores interactúan con él. 

Ejercicio: 

1. Se delimita un espacio con características imaginarias (un suelo resbaladizo, un 

pasillo angosto, un campo abierto con viento fuerte). 

2. Los actores deben moverse por el espacio sin hablar, explorando cómo la energía 

del entorno afecta su movimiento. 

3. Gradualmente, se introducen interacciones entre los actores, permitiendo que la 

improvisación surja de la relación entre el cuerpo y el espacio. 

Objetivo: 

Fomentar una conexión profunda con el entorno escénico y descubrir cómo el espacio 

puede influir en la dramaturgia de la improvisación (Argueta Domínguez, 2015). 
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Niveles de tensión y su impacto en la improvisación 

Lecoq plantea que los actores deben trabajar con diferentes niveles de tensión muscular y 

energética para enriquecer su expresividad y desarrollar escenas más dinámicas. 

Ejercicio: 

1. Se introduce la exploración de los siete niveles de tensión propuestos por Lecoq, 

desde la relajación total hasta la máxima rigidez. 

2. Se asigna a cada actor un nivel de tensión específico y se les pide que improvisen 

una escena sin cambiarlo. 

3. Luego, se permite a los actores modificar sus niveles de tensión a medida que la 

escena evoluciona, observando cómo esto transforma la dramaturgia de la 

improvisación. 

Objetivo: 

Comprender cómo la tensión muscular y la energía interna afectan la manera en que un 

personaje se mueve y reacciona en escena (Lecoq, 2000). 

El juego teatral como estructura de improvisación 

El juego teatral es una herramienta fundamental en el método, ya que permite a los actores 

experimentar con la espontaneidad dentro de un marco estructurado. 

Ejercicio: 

1. Se forman grupos de tres actores y cada uno debe adoptar un rol (protagonista, 

antagonista y observador). 

2. Se asigna una regla de juego específica (por ejemplo, el protagonista siempre debe 

seguir una trayectoria en línea recta, mientras que el antagonista trata de desviarlo). 

3. Los actores deben improvisar una escena manteniendo la regla, pero sin planificar el 

desarrollo de la acción. 

Objetivo: 

Desarrollar la capacidad de improvisación dentro de reglas claras, lo que permite 

estructurar escenas sin perder la libertad creativa (Argueta Domínguez, 2015). 

2. Aplicaciones de la improvisación estructurada en la creación escénica 

La improvisación estructurada en el Método Lecoq no es solo un ejercicio técnico, sino una 

herramienta clave para la creación teatral. Algunas de sus aplicaciones más relevantes 

incluyen: 

• Descubrimiento de escenas y situaciones: Los actores pueden generar material 

dramático sin necesidad de partir de un texto escrito. 
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• Construcción de personajes desde la fisicalidad: En lugar de desarrollar 

personajes desde una perspectiva psicológica, la improvisación permite que estos 

surjan de la exploración corporal. 

• Generación de dinámicas grupales en escena: La improvisación fomenta la 

escucha activa y la conexión entre los actores, fortaleciendo el trabajo en equipo. 

• Creación de espectáculos basados en el lenguaje físico: Muchas compañías de 

teatro físico y teatro gestual utilizan estos principios para desarrollar sus montajes 

(Lecoq, 2002). 

  

Los ejercicios de improvisación estructurada en el Método Lecoq permiten a los actores 

desarrollar su creatividad desde el movimiento, la acción y la relación con el espacio. A 

través de estructuras definidas, como la acción física inicial, la exploración del entorno, los 

niveles de tensión y el juego teatral, la improvisación se convierte en una herramienta 

poderosa para la construcción de escenas y personajes. 

Este enfoque sigue siendo una referencia fundamental en la pedagogía teatral 

contemporánea, ya que proporciona a los actores los recursos necesarios para desarrollar su 

expresividad y generar material escénico a partir del cuerpo en movimiento. 

 

III. Creación Colectiva y Composición Física 

a) Trabajo grupal y exploración del cuerpo en conjunto 

Principios de la creación colectiva en el Método Lecoq 

En el Método Lecoq, la creación colectiva es un principio esencial que permite a los actores 

desarrollar escenas a partir del trabajo físico en conjunto. Este enfoque se basa en la 

premisa de que el teatro no es un acto individual, sino una construcción grupal donde la 

interacción, la escucha y la exploración compartida generan el lenguaje escénico (Lecoq, 

2002). 

A diferencia de los procesos teatrales convencionales, donde un director impone una visión 

específica, en la pedagogía de Lecoq la escena emerge del cuerpo de los actores y de su 

relación con el espacio. Esto significa que la dramaturgia no es impuesta de antemano, sino 

que surge a partir de la investigación física y de la conexión entre los intérpretes en el 

escenario (Argueta Domínguez, 2015). 

El trabajo grupal en este método no se enfoca solo en la sincronización o la coordinación de 

movimientos, sino en la exploración del cuerpo en conjunto como una entidad viva que 

reacciona, transforma y narra. A través de la improvisación física, los actores descubren 

cómo sus cuerpos pueden complementarse, generar dinámicas de oposición o crear 
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imágenes escénicas impactantes. Esta práctica fortalece la capacidad de respuesta y 

fomenta una sensibilidad compartida hacia el espacio y la acción (Lecoq, 2000). 

 

1. Fundamentos de la Creación Colectiva 

Escucha corporal y respuesta grupal 

La creación colectiva en Lecoq se basa en la escucha activa, donde los actores deben estar 

atentos a los movimientos, ritmos y energías de sus compañeros. 

Ejercicio: 

1. Un grupo de actores se coloca en círculo y comienza a moverse lentamente, 

respondiendo a la energía del grupo sin hablar ni establecer una estructura previa. 

2. Se observa cómo el movimiento de un actor afecta a los demás, generando una 

respuesta en cadena. 

3. Se introduce una consigna específica (por ejemplo, todos deben moverse como si 

fueran una única entidad sin perder la conexión). 

Objetivo: 

Desarrollar una escucha corporal profunda y una capacidad de reacción fluida dentro del 

grupo (Argueta Domínguez, 2015). 

Construcción de la escena desde la energía colectiva 

En lugar de construir la escena desde un texto o una idea fija, los actores generan imágenes 

y situaciones dramáticas a partir del movimiento grupal. 

Ejercicio: 

1. Se asigna un ritmo o una cualidad de movimiento a cada grupo de actores. 

2. A partir de este movimiento, los actores deben crear una escena sin dialogar ni 

planificar previamente. 

3. Se observa cómo la energía compartida genera una lógica interna en la 

improvisación. 

Objetivo: 

Explorar cómo la energía del grupo puede dar forma a la narrativa escénica sin necesidad 

de una estructura rígida (Lecoq, 2002). 

Relación entre los cuerpos en el espacio 

El espacio no es un elemento pasivo en la escena, sino un componente que influye en la 

interacción entre los cuerpos de los actores. 
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Ejercicio: 

1. Un grupo de actores explora cómo se mueven dentro de un espacio reducido y cómo 

la cercanía o la distancia afectan la dinámica del grupo. 

2. Se introduce una variación, como la presencia de un punto de tensión en el espacio 

(un centro gravitacional imaginario que modifica el movimiento de los actores). 

3. Los actores deben encontrar formas de responder a los cambios espaciales sin 

perder la cohesión del grupo. 

Objetivo: 

Comprender cómo la relación entre los cuerpos y el espacio puede generar tensiones y 

narrativas escénicas (Argueta Domínguez, 2015). 

2. Aplicaciones en la Creación Colectiva 

La exploración grupal en el Método Lecoq no solo es un ejercicio técnico, sino una 

herramienta fundamental para la creación teatral. Algunas de sus aplicaciones más 

importantes incluyen: 

• Generación de escenas corales: A través del movimiento colectivo, los actores 

pueden construir imágenes y situaciones con un fuerte impacto visual. 

• Desarrollo de dinámicas de grupo en el escenario: La conexión entre los actores 

fortalece la cohesión escénica y evita interpretaciones aisladas. 

• Exploración del ritmo grupal: El trabajo colectivo permite investigar cómo los 

cambios de ritmo y energía afectan la dramaturgia de la escena. 

• Composición de paisajes físicos: La interacción de los cuerpos en el espacio puede 

crear estructuras visuales que funcionan como metáforas dentro de la narrativa 

escénica (Lecoq, 2002). 

  

El trabajo grupal en el Método Lecoq es una herramienta clave para la exploración de la 

creación colectiva y la composición física. A través de la escucha corporal, la respuesta 

grupal y la interacción con el espacio, los actores descubren nuevas formas de generar 

escenas dinámicas y expresivas. 

Este enfoque sigue siendo fundamental en la pedagogía teatral contemporánea, ya que 

fomenta una manera de hacer teatro donde la dramaturgia surge del cuerpo y la energía 

compartida, permitiendo que los actores sean creadores activos de la escena en lugar de 

ejecutantes de una idea predefinida. 
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La escucha corporal y el trabajo en equipo 

La importancia de la escucha en la creación colectiva 

En el Método Lecoq, la escucha corporal es una habilidad esencial para el trabajo en 

equipo y la construcción de escenas orgánicas. A diferencia de la escucha convencional 

basada en la percepción auditiva, la escucha corporal implica una sensibilidad profunda 

hacia el movimiento, la energía y la intención de los demás actores en escena. Esta 

capacidad permite que los intérpretes respondan de manera espontánea y fluida a los 

estímulos escénicos, generando un trabajo colectivo más cohesionado y dinámico (Lecoq, 

2002). 

La conexión entre los actores no se limita a la observación visual, sino que se extiende a la 

percepción del peso, la velocidad y la dirección de los cuerpos en el espacio. A través de 

esta percepción compartida, los intérpretes logran sincronizarse de manera natural sin 

necesidad de una planificación previa. Esto resulta fundamental en el teatro físico, donde la 

improvisación y la interacción grupal determinan el desarrollo de la escena (Argueta 

Domínguez, 2015). 

El trabajo en equipo en Lecoq no consiste en la simple ejecución de movimientos 

coordinados, sino en la construcción de una energía colectiva que fluye de manera 

armónica. Los actores aprenden a confiar en sus compañeros y a responder sin imponer 

ideas individuales, permitiendo que la dramaturgia física emerja de manera espontánea. 

Este enfoque fomenta la creatividad grupal y fortalece la capacidad de los actores para 

adaptarse a las necesidades de la escena sin depender de estructuras fijas (Lecoq, 2000). 

1. Ejercicios para desarrollar la escucha corporal y el trabajo en equipo 

Caminata grupal y sincronización sin líder 

Este ejercicio permite a los actores desarrollar una conexión intuitiva con el grupo y afinar 

su capacidad de respuesta a los cambios colectivos. 

Ejercicio: 

1. Un grupo de actores camina por el espacio sin establecer un líder. 

2. Sin usar señales verbales o visuales evidentes, los actores deben intentar detenerse, 

acelerar o cambiar de dirección simultáneamente. 

3. Se analiza cómo el grupo se sincroniza a través de la percepción del ritmo y la 

energía de los demás. 

Objetivo: 

Desarrollar la escucha corporal y la capacidad de responder a la dinámica grupal sin 

necesidad de instrucciones explícitas (Argueta Domínguez, 2015). 
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Transferencia de peso y energía entre cuerpos 

Este ejercicio fomenta la percepción del peso y la energía de los compañeros en escena, 

fortaleciendo la confianza y la cooperación en el grupo. 

Ejercicio: 

1. En parejas, un actor coloca sus manos sobre los hombros de su compañero. 

2. Sin hablar, el actor que recibe el contacto debe seguir el movimiento sutil del 

compañero, manteniendo un equilibrio constante. 

3. Luego, se cambia de roles y se experimenta con diferentes velocidades y niveles de 

tensión. 

Objetivo: 

Explorar la relación entre los cuerpos y desarrollar la capacidad de adaptación a los 

impulsos del otro sin resistencia ni rigidez (Lecoq, 2002). 

Creación de imágenes colectivas en movimiento 

Este ejercicio permite que los actores generen composiciones visuales y narrativas a partir 

de la interacción grupal. 

Ejercicio: 

1. Se forma un grupo y cada actor elige una postura inicial sin comunicarse 

previamente con los demás. 

2. De manera gradual, los actores deben modificar sus posiciones para generar una 

imagen grupal cohesiva sin perder la espontaneidad. 

3. Se introduce el movimiento progresivo, permitiendo que la imagen se transforme de 

forma fluida. 

Objetivo: 

Desarrollar la sensibilidad grupal para la composición física y la construcción de escenas 

sin necesidad de planificación verbal (Argueta Domínguez, 2015). 

Improvisación de ecos corporales 

Este ejercicio trabaja la imitación y transformación del movimiento dentro del grupo, 

fortaleciendo la conexión y la creatividad colectiva. 

Ejercicio: 

1. Un actor inicia un movimiento simple y otro actor lo imita con una leve variación. 

2. Este proceso se repite en cadena hasta que todos los actores hayan participado. 
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3. Se analiza cómo la energía del grupo transforma el movimiento inicial en una nueva 

composición escénica. 

Objetivo: 

Explorar la fluidez del trabajo en equipo y la construcción colectiva de secuencias físicas a 

partir de la escucha corporal (Lecoq, 2000). 

2. Aplicaciones del trabajo en equipo en la composición escénica 

El desarrollo de la escucha corporal y del trabajo en equipo tiene aplicaciones directas en la 

construcción de escenas teatrales. Algunas de las formas en que estos principios se aplican 

incluyen: 

• Creación de escenas corales: La sincronización entre los actores permite generar 

imágenes grupales impactantes. 

• Trabajo en teatro físico y mimo: En disciplinas donde el cuerpo es el principal 

medio de comunicación, la escucha grupal es esencial para lograr precisión en la 

interpretación. 

• Improvisaciones grupales sin texto: A través de la exploración física compartida, 

los actores pueden construir historias sin depender del diálogo. 

• Dramaturgia colectiva: La construcción de escenas desde el movimiento permite 

desarrollar narrativas que surgen de la interacción entre los actores y el espacio 

(Argueta Domínguez, 2015). 

  

La escucha corporal y el trabajo en equipo en el Método Lecoq son elementos 

fundamentales para la creación colectiva. A través de la percepción del movimiento y la 

energía del grupo, los actores logran construir escenas más dinámicas y orgánicas. 

El desarrollo de esta capacidad no solo fortalece la conexión entre los intérpretes, sino que 

también potencia la expresividad física y la sensibilidad escénica. En un teatro donde la 

acción y la relación con el espacio son esenciales, la capacidad de responder al otro sin 

necesidad de señales verbales se convierte en una herramienta poderosa para la 

construcción teatral. 

Este enfoque sigue siendo una referencia en la pedagogía teatral contemporánea, 

proporcionando a los actores una metodología que prioriza la interacción física y la 

creatividad colectiva como motores del trabajo escénico. 
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Ejercicios de sincronización y exploración del espacio compartido 

Sincronización y cohesión en el trabajo grupal 

Dentro del Método Lecoq, la sincronización y la exploración del espacio compartido 

juegan un papel esencial en la construcción de escenas teatrales donde el grupo actúa como 

un solo organismo. La sincronización no implica que todos los actores deban moverse de 

manera idéntica, sino que su energía, ritmo y presencia estén en armonía dentro del espacio 

escénico (Lecoq, 2002). 

El espacio no es un mero soporte para la acción, sino un elemento activo que influye en la 

relación entre los actores. A través de la percepción compartida, los intérpretes aprenden a 

responder al entorno y a los cambios que surgen en la escena. La clave está en desarrollar 

una conciencia espacial colectiva, en la que cada actor no solo se enfoque en su propio 

movimiento, sino en el del grupo en su totalidad (Argueta Domínguez, 2015). 

La exploración del espacio compartido también está ligada a la energía grupal, que puede 

fluir de manera homogénea o crear contrastes interesantes en la composición escénica. Los 

actores deben aprender a percibir las variaciones de tensión, velocidad y proximidad entre 

los cuerpos, ajustando su movimiento para mantener la cohesión del grupo sin perder la 

individualidad (Lecoq, 2000). 

1. Ejercicios para la sincronización y la exploración del espacio compartido 

Caminata grupal con variaciones de ritmo 

Este ejercicio ayuda a los actores a desarrollar una percepción grupal de la velocidad y el 

tiempo en escena. 

Ejercicio: 

1. Un grupo de actores camina por el espacio manteniendo la misma energía sin un 

líder asignado. 

2. Sin señales verbales, el grupo debe cambiar el ritmo de la caminata (acelerar, 

ralentizar o detenerse) sincronizadamente. 

3. Se introduce una consigna en la que un actor puede iniciar un cambio de velocidad 

y el resto del grupo debe responder sin imitación mecánica. 

Objetivo: 

Desarrollar la capacidad de sincronización grupal a través de la percepción del movimiento 

y el ritmo compartido (Argueta Domínguez, 2015). 

Expansión y contracción en el espacio 

Este ejercicio permite a los actores explorar cómo sus cuerpos interactúan con el espacio 

circundante. 
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Ejercicio: 

1. Los actores comienzan distribuidos en el espacio de manera uniforme. 

2. Siguiendo una consigna, deben expandir o contraer el grupo sin perder la cohesión, 

modificando distancias y niveles. 

3. Se introducen variaciones donde cada actor debe cambiar su dirección sin romper la 

unidad del grupo. 

Objetivo: 

Explorar la relación entre los cuerpos en el espacio y la capacidad del grupo para adaptarse 

a los cambios sin perder la fluidez del movimiento (Lecoq, 2002). 

Ecos de movimiento 

Este ejercicio trabaja la percepción grupal y la adaptación a los impulsos de los 

compañeros. 

Ejercicio: 

1. Un actor inicia un pequeño gesto o desplazamiento. 

2. El resto del grupo replica el movimiento con una ligera variación en intensidad y 

velocidad. 

3. Gradualmente, los ecos de movimiento se amplifican hasta transformarse en una 

acción grupal cohesiva. 

Objetivo: 

Desarrollar la capacidad de escucha corporal y la sensibilidad hacia los cambios dentro del 

grupo (Lecoq, 2000). 

Creación de líneas y figuras grupales en el espacio 

Este ejercicio fomenta la exploración del espacio y la composición visual en escena. 

Ejercicio: 

1. Los actores deben formar líneas o figuras geométricas con sus cuerpos sin hablar. 

2. A medida que el ejercicio avanza, deben cambiar lentamente de una formación a 

otra manteniendo la cohesión grupal. 

3. Se introduce una variación en la que cada actor puede modificar su posición, pero 

sin romper la armonía general. 

Objetivo: 

Explorar la composición espacial y la relación entre los cuerpos como un elemento visual 

dentro de la escena (Argueta Domínguez, 2015). 
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2. Aplicaciones en la Creación Escénica 

El desarrollo de la sincronización y la exploración del espacio compartido tiene 

aplicaciones directas en la composición teatral y en la dramaturgia del movimiento. 

Algunas de sus aplicaciones más relevantes incluyen: 

• Composición de imágenes vivas en escena: La sincronización y la exploración 

espacial permiten generar escenas visualmente impactantes. 

• Trabajo coral en teatro físico: En montajes donde el cuerpo es el principal medio 

de expresión, la cohesión grupal es esencial. 

• Construcción de escenas sin necesidad de texto: El movimiento sincronizado 

puede generar narrativas sin necesidad de diálogo. 

• Exploración del espacio en espectáculos colectivos: La relación del grupo con el 

espacio puede modificar la percepción del público sobre la escena (Lecoq, 2002). 

La sincronización y la exploración del espacio compartido en el Método Lecoq permiten 

que los actores desarrollen una conexión más profunda con el grupo y con el entorno 

escénico. A través de ejercicios específicos, los intérpretes aprenden a responder a los 

impulsos físicos de sus compañeros y a generar una dramaturgia del movimiento basada en 

la escucha y la adaptación. 

Este enfoque sigue siendo una referencia en la pedagogía teatral contemporánea, ya que 

proporciona herramientas fundamentales para la creación colectiva y la exploración del 

lenguaje corporal en escena. 

 

b) Improvisación y construcción de escenas 

Desarrollo de narrativas desde el movimiento 

En el Método Lecoq, la narrativa escénica no se construye a partir de un texto escrito, sino 

que surge del movimiento y la interacción física entre los actores. Lecoq propone que la 

acción dramática se descubra a través de la exploración corporal, permitiendo que el gesto, 

el ritmo y la energía sean los principales generadores de significado en la escena (Lecoq, 

2002). 

A diferencia del teatro tradicional basado en el guion y la construcción psicológica del 

personaje, este enfoque fomenta una dramaturgia que nace del cuerpo en acción. La 

historia no es impuesta de antemano, sino que emerge orgánicamente a medida que los 

actores exploran las dinámicas espaciales, los niveles de tensión y las relaciones físicas 

entre ellos. Esta metodología permite una creación más libre y espontánea, donde la 

emoción y el conflicto surgen desde la fisicalidad y no desde un análisis previo del texto 

(Argueta Domínguez, 2015). 
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El uso de la improvisación física es clave en este proceso. A través de ella, los actores 

descubren situaciones dramáticas, desarrollan personajes a partir del movimiento y generan 

escenas sin necesidad de una planificación detallada. Esto permite que el teatro gestual, el 

mimo y el teatro físico se enriquezcan con nuevas formas narrativas que no dependen de la 

palabra, sino de la expresividad corporal (Lecoq, 2000). 

1. Ejercicios para el desarrollo de narrativas desde el movimiento 

Creación de escenas a partir de una acción física 

Este ejercicio permite a los actores descubrir cómo una acción concreta puede ser el 

detonante de una historia. 

Ejercicio: 

1. Se asigna a cada actor una acción simple (arrastrar un objeto imaginario, abrir una 

puerta pesada, esquivar un obstáculo invisible). 

2. Se les pide que repitan la acción varias veces, explorando cómo pequeñas 

modificaciones en la velocidad y la tensión pueden cambiar su significado. 

3. Luego, se introducen otros actores en la escena para responder físicamente a la 

acción, generando una secuencia dramática sin palabras. 

Objetivo: 

Explorar cómo la acción puede ser el punto de partida para la construcción de la narrativa 

escénica sin necesidad de diálogos predefinidos (Lecoq, 2002). 

Improvisación con niveles de tensión dramática 

La variación en los niveles de tensión muscular puede modificar la carga dramática de una 

escena. 

Ejercicio: 

1. Se pide a los actores que improvisen una escena cotidiana (esperar un autobús, 

buscar algo perdido, recibir una noticia inesperada). 

2. Durante la improvisación, deben modificar progresivamente su nivel de tensión 

corporal, desde la relajación total hasta la máxima tensión. 

3. Se analiza cómo la intensidad del movimiento influye en la emoción y en la 

narrativa de la escena. 

Objetivo: 

Descubrir cómo el nivel de tensión física afecta el desarrollo de la historia y la percepción 

del público (Argueta Domínguez, 2015). 

Creación de personajes desde el movimiento 
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En el Método Lecoq, los personajes no se crean a partir de un análisis psicológico, sino 

desde la exploración del gesto y la energía corporal. 

Ejercicio: 

1. Se asigna a cada actor una cualidad de movimiento específica (pesado, ligero, 

fragmentado, elástico). 

2. Se les pide que desarrollen una caminata basada en esa cualidad, explorando cómo 

afecta su postura, respiración y forma de interactuar con los demás. 

3. A partir de la caminata, deben descubrir una identidad escénica y construir una 

pequeña escena improvisada. 

Objetivo: 

Explorar la creación de personajes desde el gesto y la energía, en lugar de partir de un 

enfoque psicológico tradicional (Lecoq, 2000). 

Relación entre los cuerpos y el espacio en la construcción de la escena 

El espacio influye en la manera en que las escenas se desarrollan y en cómo los actores 

interactúan entre sí. 

Ejercicio: 

1. Se delimita un área con distintas características imaginarias (un puente inestable, un 

túnel estrecho, una montaña empinada). 

2. Los actores deben explorar el espacio con su cuerpo, adaptando sus movimientos a 

las condiciones impuestas. 

3. A partir de la exploración, se les pide que construyan una escena grupal sin 

necesidad de diálogo. 

Objetivo: 

Fomentar la relación entre el espacio y la narrativa escénica, permitiendo que el entorno 

influya en la acción dramática (Argueta Domínguez, 2015). 

2. Aplicaciones de la improvisación en la construcción de escenas 

El uso de la improvisación física como herramienta para el desarrollo de escenas tiene 

aplicaciones directas en la creación teatral y en la exploración de nuevas formas narrativas. 

Algunas de sus aplicaciones más relevantes incluyen: 

• Generación de dramaturgia desde el cuerpo: Permite que la historia emerja a 

partir de la acción y no de un guion predefinido. 

• Exploración de la expresividad en el teatro físico: Facilita la creación de 

espectáculos donde el gesto y la energía son los principales recursos narrativos. 
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• Trabajo en teatro gestual y mimo: Ayuda a desarrollar una narración sin palabras 

basada en la exploración corporal. 

• Creación colectiva de escenas: La improvisación fomenta la construcción de 

dramaturgias colectivas donde los actores generan la historia de manera conjunta a 

través del movimiento (Lecoq, 2002). 

La improvisación en el Método Lecoq no es solo un ejercicio de exploración, sino una 

metodología para la construcción de escenas y narrativas teatrales desde el movimiento. A 

través de la acción física, los niveles de tensión y la relación con el espacio, los actores 

descubren el drama de manera orgánica, sin depender de un texto preescrito. 

Este enfoque sigue siendo una referencia clave en la pedagogía teatral contemporánea, ya 

que brinda herramientas para la exploración creativa y la construcción de un lenguaje 

teatral basado en la expresividad del cuerpo. La improvisación estructurada permite que la 

historia emerja de la energía y el gesto, fortaleciendo la capacidad del actor para desarrollar 

una dramaturgia física y dinámica. 

 

Uso del cuerpo para contar historias sin palabras 

El cuerpo como principal vehículo narrativo 

En el Método Lecoq, el cuerpo es el principal instrumento del actor para comunicar 

historias, emociones y conflictos sin la necesidad de recurrir al texto. La narración escénica 

no se basa en el lenguaje verbal, sino en la expresividad física, la acción y la relación con 

el espacio. Lecoq establece que el teatro debe partir del movimiento y que el gesto tiene la 

capacidad de transmitir significados complejos de manera clara y universal (Lecoq, 2002). 

El uso del cuerpo para contar historias sin palabras implica desarrollar una conciencia 

corporal profunda, donde cada acción esté cargada de intención y precisión. En este 

proceso, el ritmo, la tensión muscular, la dirección del movimiento y la interacción con 

los demás se convierten en elementos fundamentales de la dramaturgia escénica. Esta 

forma de narración es esencial en disciplinas como el teatro físico, el mimo, la comedia 

del arte y el clown, donde la historia se construye a través de imágenes y dinámicas físicas 

(Argueta Domínguez, 2015). 

A través de ejercicios específicos, los actores aprenden a potenciar su capacidad de 

expresión corporal y a descubrir cómo un simple desplazamiento, un cambio en la 

respiración o una modificación en la postura pueden revelar estados emocionales y contar 

historias completas sin necesidad de diálogo (Lecoq, 2000). 
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1. Principios de la narración corporal en el Método Lecoq 

La acción como motor de la historia 

El teatro físico parte de la premisa de que toda historia se basa en la acción. No se trata 

solo de moverse por moverse, sino de entender que cada gesto y desplazamiento en escena 

tiene un propósito narrativo. 

Ejercicio: 

1. Se asigna a cada actor una acción cotidiana (abrir una puerta, cargar un objeto, 

tropezar y levantarse). 

2. Se les pide que repitan la acción explorando diferentes calidades de movimiento 

(rápido, lento, pesado, ligero). 

3. A partir de la exploración, deben identificar cómo el cambio en la acción transforma 

la historia que se cuenta. 

Objetivo: 

Comprender cómo la acción en sí misma puede generar una narración sin necesidad de 

palabras (Lecoq, 2002). 

Creación de imágenes narrativas a través del cuerpo 

Las imágenes teatrales son fundamentales en la dramaturgia del gesto. En este enfoque, los 

cuerpos de los actores pueden componer paisajes, emociones y situaciones que se 

transforman a lo largo de la escena. 

Ejercicio: 

1. Se forman grupos de actores y se les pide que representen una imagen congelada 

que evoque un concepto (el miedo, la lucha, la celebración). 

2. A partir de la imagen estática, se introduce el movimiento progresivo para 

convertirla en una escena dinámica. 

3. Se analiza cómo el cuerpo comunica la esencia de la historia sin necesidad de 

diálogos. 

Objetivo: 

Explorar la composición visual y la capacidad del cuerpo para crear imágenes narrativas 

(Argueta Domínguez, 2015). 

Relación entre los cuerpos y la dramaturgia del espacio 

La historia no solo se desarrolla a través de los actores, sino también de su interacción con 

el espacio. 
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Ejercicio: 

1. Se asigna un espacio imaginario a los actores (una habitación pequeña, un puente 

inestable, un campo abierto). 

2. Se les pide que interactúen con ese entorno sin hablar, explorando cómo sus cuerpos 

reaccionan a las características espaciales. 

3. Luego, deben transformar la escena en una historia sin palabras, incorporando 

cambios en el nivel de tensión y ritmo. 

Objetivo: 

Desarrollar la percepción del espacio como un elemento narrativo activo en la construcción 

de la historia (Lecoq, 2000). 

Uso del ritmo y la tensión muscular en la narración 

El ritmo del movimiento y los niveles de tensión corporal afectan la forma en que una 

historia es percibida por el espectador. 

Ejercicio: 

1. Se pide a los actores que realicen una caminata en un espacio neutro. 

2. Gradualmente, se les indica que aumenten su nivel de tensión muscular o 

modifiquen el ritmo de su desplazamiento. 

3. Se observa cómo estos cambios afectan la atmósfera de la escena y generan distintas 

interpretaciones narrativas. 

Objetivo: 

Explorar cómo el ritmo y la tensión muscular pueden ser herramientas para modular la 

intensidad dramática sin necesidad de palabras (Argueta Domínguez, 2015). 

2. Aplicaciones en la construcción escénica 

El desarrollo de historias a partir del cuerpo tiene aplicaciones directas en diversas áreas de 

la creación teatral. Algunas de las aplicaciones más relevantes incluyen: 

• Creación de espectáculos sin texto: Las compañías de teatro físico y teatro gestual 

utilizan estos principios para generar montajes donde la acción y la imagen 

sustituyen al diálogo. 

• Dramaturgia visual en teatro y cine: En el cine mudo y en el teatro físico 

contemporáneo, la expresividad corporal es el principal recurso para la narración. 

• Construcción de personajes a través del gesto: En lugar de trabajar desde la 

psicología del personaje, los actores descubren sus roles a partir del movimiento y la 

energía física. 
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• Exploración del simbolismo escénico: La disposición de los cuerpos y la manera 

en que interactúan pueden construir metáforas visuales que enriquezcan la narrativa 

(Lecoq, 2002). 

El uso del cuerpo para contar historias sin palabras es un principio central en el Método 

Lecoq. A través de la acción, el gesto, el ritmo y la relación con el espacio, los actores 

pueden desarrollar escenas que comunican emociones y conflictos sin necesidad de recurrir 

al lenguaje verbal. 

Este enfoque sigue siendo una referencia fundamental en la pedagogía teatral 

contemporánea, ya que proporciona herramientas esenciales para la exploración del teatro 

físico y la dramaturgia gestual. La capacidad de narrar con el cuerpo amplía las 

posibilidades expresivas del actor y fortalece su conexión con el público, permitiendo que 

la historia trascienda las barreras del lenguaje hablado. 

 

Ejercicios de composición física y dramaturgia del gesto 

El gesto como unidad de significado en la dramaturgia física 

En el Método Lecoq, el gesto no es solo una acción aislada, sino una unidad de 

significado escénico. A través de la exploración del movimiento y la composición física, 

los actores desarrollan un lenguaje corporal claro que permite narrar historias y transmitir 

emociones sin recurrir a la palabra. Lecoq plantea que el gesto, cuando es preciso y tiene 

una intención definida, se convierte en la base de la dramaturgia del movimiento (Lecoq, 

2002). 

El concepto de dramaturgia del gesto implica que cada movimiento dentro de una escena 

tiene un propósito narrativo y está vinculado con la intención del actor. La exploración de 

la tensión muscular, la dirección del movimiento, la relación con el espacio y la energía 

compartida entre los actores permite construir secuencias físicas que evolucionan de 

manera orgánica dentro de la escena (Argueta Domínguez, 2015). 

La composición física, por su parte, se basa en la disposición de los cuerpos en el espacio 

para generar imágenes escénicas que refuercen el significado de la acción dramática. En 

este enfoque, la escena no se desarrolla únicamente a través de la interacción entre los 

personajes, sino también a partir de la estructura visual y dinámica que los cuerpos crean en 

el espacio (Lecoq, 2000). 

A continuación, se presentan una serie de ejercicios prácticos diseñados para desarrollar la 

dramaturgia del gesto y la composición física en la escena. 
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1. Ejercicios para la dramaturgia del gesto 

Construcción del gesto esencial 

Este ejercicio permite a los actores explorar la precisión y la intención en la ejecución del 

gesto. 

Ejercicio: 

1. Cada actor elige una acción cotidiana (cerrar una puerta, atarse un zapato, recoger 

un objeto). 

2. Se les pide que realicen la acción con la mayor naturalidad posible, sin 

exageraciones. 

3. Luego, deben descomponer el gesto en tres momentos clave: inicio, desarrollo y 

final, analizando su progresión. 

4. Finalmente, deben amplificar y reducir el gesto para descubrir cómo la variación de 

intensidad cambia su significado. 

Objetivo: 

Explorar la precisión del gesto y su impacto narrativo dentro de la escena (Lecoq, 2002). 

Gesto e intención dramática 

La intención detrás del movimiento es lo que define su carga dramática. 

Ejercicio: 

1. Un actor realiza un gesto simple (extender la mano, girar la cabeza, detenerse). 

2. Se le asignan diferentes intenciones (curiosidad, miedo, duda, urgencia) y debe 

modificar el gesto sin cambiar su estructura básica. 

3. Se analiza cómo la energía interna del actor transforma el significado del 

movimiento. 

Objetivo: 

Descubrir cómo la intención dramática modifica el impacto del gesto en la narración 

escénica (Argueta Domínguez, 2015). 

Ritmo y repetición en la dramaturgia del gesto 

El uso del ritmo y la repetición permite reforzar la expresividad y la estructura narrativa de 

la escena. 

Ejercicio: 

1. Se asigna a los actores una secuencia de tres gestos simples. 
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2. Deben repetirlos con variaciones en el ritmo (rápido, lento, irregular). 

3. Se introduce una consigna en la que el ritmo del gesto debe corresponder con el 

estado emocional del personaje. 

Objetivo: 

Explorar cómo el ritmo y la repetición pueden intensificar el significado del gesto en escena 

(Lecoq, 2000). 

2. Ejercicios para la composición física 

Creación de imágenes escénicas con el cuerpo 

Este ejercicio trabaja la relación entre los cuerpos de los actores y su disposición en el 

espacio. 

Ejercicio: 

1. Se divide a los actores en grupos y se les asigna un concepto abstracto (opresión, 

libertad, caos, equilibrio). 

2. Deben representar la idea sin utilizar palabras ni movimientos predefinidos, solo a 

través de la disposición y tensión de sus cuerpos. 

3. Luego, se les pide que incorporen transiciones entre diferentes imágenes sin perder 

la cohesión del grupo. 

Objetivo: 

Explorar la capacidad del cuerpo para generar imágenes teatrales con significado narrativo 

(Argueta Domínguez, 2015). 

Relación entre los cuerpos y el espacio en la escena 

El espacio escénico es un elemento activo dentro de la composición física y la dramaturgia 

del gesto. 

Ejercicio: 

1. Se delimita un espacio con obstáculos imaginarios (un camino estrecho, un puente 

inestable, una sala vacía). 

2. Los actores deben desplazarse por el espacio, explorando cómo estos elementos 

modifican su movimiento. 

3. Se introduce un compañero con el que deben interactuar sin perder la relación con el 

entorno. 
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Objetivo: 

Desarrollar la percepción del espacio y la interacción entre los cuerpos en la escena (Lecoq, 

2002). 

Construcción de escenas sin texto 

Este ejercicio fomenta la creación de secuencias narrativas basadas exclusivamente en el 

gesto y la composición física. 

Ejercicio: 

1. Se le pide a un grupo de actores que desarrollen una escena corta sin palabras. 

2. Deben estructurar la acción en tres momentos clave: inicio, conflicto y resolución. 

3. Se analiza cómo la disposición de los cuerpos y la evolución del gesto construyen la 

historia. 

Objetivo: 

Potenciar la dramaturgia del movimiento como recurso narrativo independiente del texto 

hablado (Lecoq, 2000). 

3. Aplicaciones de la composición física y la dramaturgia del gesto 

La exploración del gesto y la composición física tiene aplicaciones en múltiples áreas de la 

creación teatral. Algunas de sus aplicaciones más destacadas incluyen: 

• Creación de espectáculos de teatro físico: El teatro gestual, el mimo y el clown 

utilizan estos principios para desarrollar narrativas sin diálogo. 

• Dramaturgia visual en montajes escénicos: La relación entre los cuerpos y el 

espacio permite generar significados a través de la disposición y el movimiento. 

• Exploración del gesto como identidad del personaje: En la construcción actoral, 

el gesto se convierte en una firma distintiva que diferencia a cada personaje. 

• Composición de escenas dinámicas en teatro y danza: La interacción entre 

cuerpos en el espacio genera coreografías narrativas con impacto visual y dramático 

(Lecoq, 2002). 

El desarrollo de la dramaturgia del gesto y la composición física en el Método Lecoq 

permite que los actores generen un lenguaje narrativo basado en la acción y la interacción 

corporal. A través de la exploración del gesto, la relación con el espacio y la construcción 

de imágenes teatrales, los intérpretes descubren cómo contar historias sin depender del 

texto hablado. 

Este enfoque sigue siendo una referencia fundamental en la pedagogía teatral 

contemporánea, proporcionando herramientas esenciales para la exploración del teatro 
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físico y la creación escénica basada en el movimiento. La precisión del gesto y la 

disposición de los cuerpos en el espacio se convierten en los principales recursos para 

construir significados escénicos claros y efectivos. 

 

IV. Aplicaciones y Reflexión Final 

a) Ejemplos prácticos en la actuación y la puesta en escena 

Análisis de montajes y compañías que han implementado el Método Lecoq 

El Método Lecoq ha sido adoptado por numerosas compañías teatrales y montajes 

escénicos a nivel mundial, influenciando la creación de espectáculos basados en el lenguaje 

corporal, la improvisación y la exploración del espacio. Este enfoque ha sido 

particularmente relevante en el teatro físico, el mimo, el clown y el teatro gestual, donde 

el cuerpo se convierte en el principal medio de narración. 

Compañías como Complicité, Théâtre de l’Ange Fou, Théâtre du Soleil y Gecko 

Theatre han aplicado los principios de Lecoq en sus montajes, explorando una teatralidad 

donde la imagen, el ritmo y la acción física son protagonistas. 

• Complicité (Reino Unido): Esta compañía, fundada por Simon McBurney, ha 

integrado los principios de Lecoq en su exploración del teatro visual y físico. Sus 

montajes destacan por el uso innovador del espacio, la sincronización grupal y la 

integración de múltiples disciplinas escénicas. 

• Théâtre du Soleil (Francia): Bajo la dirección de Ariane Mnouchkine, esta 

compañía ha trabajado con máscaras, el movimiento coral y la improvisación física 

como base de sus montajes. Su enfoque colectivo en la creación escénica se alinea 

con la pedagogía de Lecoq. 

• Gecko Theatre (Reino Unido): Esta compañía contemporánea ha desarrollado 

espectáculos donde el gesto y la composición física estructuran la dramaturgia, sin 

depender del lenguaje verbal. 

• Théâtre de l’Ange Fou (Francia/Reino Unido): Fundado por exalumnos de 

Lecoq, este grupo explora la mímica corporal dramática, combinando técnicas de 

expresión corporal con un enfoque poético y simbólico. 

En estos montajes, se puede observar cómo la exploración del movimiento, la máscara, 

la improvisación y la creación colectiva han permitido desarrollar una estética teatral 

única, donde el cuerpo es el eje central de la narración. Estas compañías han demostrado 

cómo el legado de Lecoq sigue vigente en la escena contemporánea, redefiniendo el papel 

del actor y el lenguaje escénico (Argueta Domínguez, 2015). 

Casos de actores y directores que han aplicado esta metodología 
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El impacto del Método Lecoq también se refleja en el trabajo de numerosos actores y 

directores que han llevado sus principios a distintos ámbitos del teatro, el cine y la 

pedagogía teatral. 

• Simon McBurney: Actor y director británico, fundador de Complicité, cuya obra 

se basa en la exploración del espacio y el uso del gesto como elemento narrativo. Ha 

desarrollado un teatro altamente visual e inmersivo, influenciado por la pedagogía 

de Lecoq. 

• Ariane Mnouchkine: Directora de Théâtre du Soleil, cuya metodología integra la 

improvisación física, el trabajo coral y la exploración del cuerpo como medio 

expresivo. Su teatro es un claro ejemplo de la aplicación del método en la creación 

colectiva. 

• Julie Taymor: Directora de teatro y cine, conocida por su trabajo en El Rey León 

en Broadway, donde combinó el uso de máscaras, el movimiento y la narración 

visual, siguiendo los principios de Lecoq. 

• Norman Taylor: Actor y pedagogo teatral que trabajó directamente con Lecoq y ha 

difundido su metodología a través de talleres en distintas partes del mundo. 

• Alexander Zeldin: Dramaturgo y director británico que ha incorporado elementos 

del teatro físico y la improvisación en sus montajes, explorando la relación entre 

cuerpo y emoción en la interpretación. 

Estos casos muestran cómo los principios de Lecoq han trascendido el ámbito académico y 

han influenciado profundamente la actuación, la dirección y la pedagogía teatral. 

Actores formados en esta metodología han desarrollado un enfoque más orgánico y 

expresivo en su trabajo, basado en la relación con el espacio y la construcción física del 

personaje (Lecoq, 2002). 

El Método Lecoq ha tenido un impacto significativo en la práctica teatral contemporánea, 

influyendo en compañías, actores y directores que han explorado nuevas formas de 

creación escénica basadas en el movimiento y la dramaturgia física. A través de la 

improvisación, el uso del gesto y la composición grupal, este enfoque ha permitido 

desarrollar una teatralidad donde el cuerpo es el principal vehículo de expresión. 

Su legado sigue vivo en las compañías teatrales que han adoptado sus principios y en los 

actores que han transformado su manera de interpretar a partir de la exploración del 

movimiento. La pedagogía de Lecoq no solo ha enriquecido el teatro físico, sino que ha 

abierto nuevas posibilidades para la narración escénica, demostrando que el cuerpo es un 

lenguaje en sí mismo y que su capacidad expresiva trasciende las palabras. 
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b) Impacto del Método Lecoq en la pedagogía teatral contemporánea 

Influencia en escuelas y programas de formación actoral actuales 

El Método Lecoq ha influido profundamente en la pedagogía teatral contemporánea, 

convirtiéndose en una referencia fundamental en la formación de actores, directores y 

creadores escénicos en todo el mundo. Su enfoque en el movimiento, la improvisación y 

la dramaturgia del cuerpo ha sido incorporado en numerosas escuelas de teatro y 

programas de formación actoral que buscan una alternativa a los métodos tradicionales 

basados en la psicología del personaje y el análisis textual. 

Algunas de las instituciones que han integrado la pedagogía de Lecoq en sus programas 

incluyen: 

• L'École Internationale de Théâtre Jacques Lecoq (Francia): Fundada por el 

propio Lecoq en 1956, sigue siendo la principal institución dedicada a la enseñanza 

de su método. Su currículo se centra en el desarrollo de la expresividad corporal, el 

uso de máscaras y la creación colectiva. 

• The London International School of Performing Arts (LISPA) – Reino Unido: 

Inspirada en los principios de Lecoq, esta escuela se especializa en la formación del 

actor a partir del movimiento y la exploración del espacio escénico. 

• Dell'Arte International School of Physical Theatre (EE.UU.): Combina el 

método Lecoq con el estudio de la commedia dell’arte, el mimo y la narración 

gestual. 

• École Philippe Gaulier (Francia): Aunque con un enfoque más basado en el juego 

y la provocación, Gaulier fue discípulo de Lecoq y su enseñanza conserva muchas 

de sus bases metodológicas. 

• École Lassaâd (Bélgica): Fundada por Lassaâd Saïdi, exalumno de Lecoq, esta 

escuela mantiene una fuerte conexión con los principios del teatro físico y la 

improvisación como herramientas de aprendizaje. 

El método también ha sido adoptado en universidades y conservatorios de artes 

escénicas en diversas partes del mundo, donde se combina con otros enfoques pedagógicos 

para enriquecer la formación del actor. En estos contextos, el trabajo con la máscara 

neutra, la exploración del gesto y la improvisación estructurada son elementos 

recurrentes en los programas de entrenamiento físico y escénico (Argueta Domínguez, 

2015). 
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La influencia de Lecoq en la pedagogía teatral ha permitido que la enseñanza de la 

actuación evolucione más allá del realismo psicológico, promoviendo un enfoque más 

físico y visual que ha enriquecido la práctica escénica contemporánea. 

Perspectivas futuras y evolución del método 

El legado del Método Lecoq sigue evolucionando a medida que nuevos pedagogos, actores 

y compañías experimentan con sus principios y los adaptan a las necesidades del teatro 

actual. Aunque la metodología original permanece como una base sólida, se han 

desarrollado nuevas aproximaciones que amplían sus posibilidades en el campo de la 

actuación, la dramaturgia y la puesta en escena. 

Algunas de las tendencias y perspectivas futuras en la evolución del método incluyen: 

• Interdisciplinariedad en la formación actoral: Muchas escuelas han comenzado a 

combinar el método Lecoq con disciplinas como la danza contemporánea, el circo y 

la performance, ampliando el alcance del teatro físico. 

• Integración de nuevas tecnologías: Compañías teatrales experimentan con el uso 

de proyecciones, sensores de movimiento y realidad aumentada para potenciar el 

lenguaje gestual y la dramaturgia del espacio. 

• Aplicaciones en el cine y la animación: Actores entrenados en el método Lecoq 

han encontrado oportunidades en la industria del cine, especialmente en la 

animación y la captura de movimiento, donde el control físico y la expresividad 

corporal son esenciales. 

• Expansión en el teatro comunitario y la educación: La pedagogía de Lecoq ha 

demostrado ser una herramienta valiosa en proyectos de teatro social y comunitario, 

donde el uso del cuerpo como medio de expresión permite una comunicación 

accesible y universal. 

• Exploraciones en la dramaturgia del gesto: Nuevas generaciones de creadores 

escénicos han llevado el método hacia una exploración más profunda de la 

dramaturgia del gesto, desarrollando montajes donde la historia surge 

exclusivamente del movimiento sin necesidad de palabras. 

A medida que el teatro sigue evolucionando, el Método Lecoq continúa siendo una fuente 

de inspiración para la formación actoral y la experimentación escénica. Su énfasis en la 

creatividad, la exploración del cuerpo y la relación con el espacio ha permitido que el teatro 

físico mantenga su relevancia en la escena contemporánea, influenciando no solo el teatro, 

sino también el cine, la danza y las artes performativas (Lecoq, 2002). 

Conclusión Final 

El Método Lecoq ha transformado la pedagogía teatral, brindando a los actores un enfoque 

basado en la expresividad física, la improvisación y la creación colectiva. Su impacto en la 
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formación actoral es innegable, y su influencia sigue expandiéndose en escuelas, compañías 

y producciones teatrales de todo el mundo. 

Gracias a su énfasis en el movimiento y la dramaturgia del gesto, el método ha abierto 

nuevas posibilidades para la creación escénica, alejándose del teatro basado únicamente en 

la palabra y promoviendo una teatralidad más visual y dinámica. 

A futuro, el legado de Lecoq continuará evolucionando a medida que los creadores 

escénicos exploren nuevas formas de aplicar sus principios en contextos interdisciplinarios 

y experimentales. Su enfoque sigue siendo una herramienta clave en la exploración del 

lenguaje corporal, permitiendo que el teatro continúe expandiendo sus fronteras hacia 

nuevas formas de narración y expresión. 

El cuerpo, el espacio y el movimiento seguirán siendo los pilares del teatro físico, 

consolidando el Método Lecoq como una de las pedagogías más influyentes en la historia 

de la actuación. 
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