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INTRODUCCIÓN

Ana Fernández Valbuena

1. Como se explicaba en el Proyecto de Investigación presentado en junio

de  2019,  a  juicio  de  las  tres  investigadoras  que  lo  han  llevado  a  cabo,  la

creación y puesta en escena de espectáculos contemporáneos basados en la

música culta, instrumental o vocal, demanda una formación específica que no

se aborda de forma integral en ningún centro superior de la Comunidad de

Madrid. Por ello, nuestro primer objetivo en este proyecto ha sido reflexionar

sobre la metodología de una formación transversal de posgrado, orientada a

convertir  a  los  que  la  sigan  en  profesionales  emprendedores,  con  visión

integrada y versatilidad.

El objetivo era, además, hacerlo a través de una experiencia práctica

sencilla, una suerte de  practicum de posgrado. Como estaba previsto, dicha

práctica ha consistido en el espectáculo musical infantil Historias de Peques, en

colaboración con el Conservatorio Profesional de Música de Getafe, de cuyo

proceso da cuenta nuestro corto documental  https://youtu.be/YWMHUeobfxQ

Historias de peques. Ensayo en el Conservatorio P. de Música de Getafe (Febrero, 2020).

Las memorias de los tres becarios que han seguido el proyecto destacan

precisamente el trabajo interdisciplinar, su riqueza y dificultades, así como el

aprendizaje  práctico  que  postula  la  moderna  pedagogía  del  “aprender

https://youtu.be/YWMHUeobfxQ


haciendo”. Esto es algo que se contempla desde la mayor parte de los módulos

de  prácticas  de  cualquier  curso  universitario;  pero  para  nosotras  era

importante, en términos de emprendimiento, que los tres becarios desarrollaran

en sus respectivas disciplinas una labor creativa: Eva Mir trabajó la dramaturgia

al alimón con Ana Fdez. Valbuena (puede verse el resultado en el Anexo III), a

partir de la idea original del profesor José Miguel Molina (Conservatorio P. de

Getafe);  Cristina Marín realizó una especie de  coaching de actores,  junto a

Yolanda  Porras,  y  terminó  integrada  en  el  espectáculo  como  intérprete  de

apoyo; lo mismo que Ricardo Barull, que siguió la puesta en escena junto a

Marina Bollaín y aportó su experiencia de la psicología aplicada. Por ello hubo

varios  momentos  en  los  que  los  becarios  trabajaron  con  el  equipo  del

Conservatorio  sin  la  guía  directa  de  las  investigadoras  principales,  pues  el

objetivo era entregarles parte de la responsabilidad de la gestión y la creación,

haciendo un seguimiento.

2. Si en el proyecto original estaban previstos debates sobre la explotación

dramática del repertorio propuesto por los profesionales del Conservatorio y las

habilidades de los intérpretes, estos comenzaron ya en la primera sesión de

trabajo conjunto del 13 de enero, tras la lectura de la dramaturgia propuesta por

Eva  Mir  y  Ana  F.  Valbuena,  que  se  había  trabajado  durante  el  mes  de

diciembre. Los debates se plantearon precisamente por los diferentes enfoques

de cada profesional: entre los músicos algunos no se sentían con herramientas

para  abordar  un  personaje,  cuando  el  libreto,  que  ellos  mismos  habían

aportado,  ya  lo  preveía.  Desde  la  dramaturgia  veíamos  necesarias  más

acciones dramáticas que conectaran con el público infantil y menos narración.

Desde la puesta en escena se demandaba ritmo e integración... 

Es interesante en este sentido la reflexión de una de las becarias, muy

satisfecha con la  experiencia,  pero  que anhela  trabajar  la  próxima vez con

“profesionales”.  ¿Del  teatro?  En  realidad  ha  trabajado  con  músicos

profesionales  y  justamente  la  labor  de  coaching que  ella  ha  realizado  ha

logrado sacar de ellos cualidades interpretativas sobre un escenario. Pero su

percepción es que no son profesionales, pues la mirada teatral se impone en

ella,  y  es  cierto  que  ahí  los  músicos  pertenecen  a  otra  profesión.  Una

impresión, creemos, que confirma cómo trabajar juntos y con escucha es uno

de los objetivos buscados y logrados en el proyecto, así como el centro de

cualquier trabajo interdisciplinar.

3. En otoño de 2019,  tras un par  de reuniones preliminares de las tres

investigadoras,  tuvo  lugar  la  primera  actividad  formativa,  con  una  de  las

instituciones colaboradoras, el Teatro de La Zarzuela -se puede ver punto III- y,

finalmente, el 12/12/19, se celebró en la Escuela Superior de Canto la primera



reunión  con  todo  el  equipo  de  colaboradores:  investigadoras,  becarios,

profesores  del  Conservatorio  Profesional  de  Música  de  Getafe  y  equipo

directivo  de  la  ESCM.  En  ella,  los  compañeros  del  Conservatorio  nos

informaron de los detalles de su proyecto escénico Historias de peques,  para

público infantil (hasta siete años), pensado entonces para 17 escenas basadas

en canciones compuestas con lenguaje de niños y músicas accesibles para

esas edades. Su objetivo era presentar el espectáculo-concierto en el auditorio

del Conservatorio para los escolares de la zona.

Durante la reunión se trazó un calendario de ensayos y se decidió el

siguiente reparto de tareas entre investigadoras y becarios hasta el estreno:

Dramaturgia Ana F. Valbuena y Eva Mir; Dirección de escena: Marina Bollaín y

Ricardo  Barull;  Dirección  de  actores:  Yolanda  Porras  y  Cristina  Marín.  Ahí

arrancamos con el módulo práctico; en diciembre se realizó la dramaturgia, en

enero  y  febrero  los  ensayos  y  una  semana  antes  de  la  alerta  nacional...

¡Estrenamos! Por los pelos.

Historias de peques.  Iskra Durán y la Orquesta de Profesores del  Conservatorio P. de

Getafe (marzo, 2020)

No ha podido completarse,  sin  embargo,  el  objetivo  de redactar  una

Guía Docente experimental del módulo práctico, pues el contexto en el que se

realizaría  está  aún  por  madurar  en  las  instituciones,  debido,  entre  otras

razones, al parón del confinamiento por la COVID-19.  



En cuanto a las conversaciones con los directores de los centros que

podrían  interesarse  en  el  proyecto  para  avanzar  en  la  idea  de  un  máster

interdisciplinar,  está previsto  hacerlo  tras la  difusión  de esta  memoria,  para

estudiar  su  viabilidad  en  nuestras  escuelas.  Dados  los  recursos  humanos

siempre  escasos  para  estas  tareas  de  gestión,  las  investigadoras  hemos

pensado en alguna alternativa, como la co-financiación a través de alguna de

las  asociaciones  o  fundaciones  de  nuestros  centros,  pues  ambas  pueden

solicitar  fondos  como  la  subvención  para  la  formación  de  gestores,  que

contemplan,  entre  otras,  las  Ayudas  a  la  Acción  y  Promoción  Cultural  del

Ministerio  de  Cultura  http://www.culturaydeporte.gob.es/servicios-al-

ciudadano/catalogo/becas-ayudas-y-subvenciones/ayudas-y-

subvenciones/industrias/accion-promocion-cultural.html#dc En su convocatoria

se explica que dichas Ayudas tienen entre sus objetivos “formar gestores y

emprendedores culturales” (p. 1).

http://www.culturaydeporte.gob.es/servicios-al-ciudadano/catalogo/becas-ayudas-y-subvenciones/ayudas-y-subvenciones/industrias/accion-promocion-cultural.html#dc
http://www.culturaydeporte.gob.es/servicios-al-ciudadano/catalogo/becas-ayudas-y-subvenciones/ayudas-y-subvenciones/industrias/accion-promocion-cultural.html#dc
http://www.culturaydeporte.gob.es/servicios-al-ciudadano/catalogo/becas-ayudas-y-subvenciones/ayudas-y-subvenciones/industrias/accion-promocion-cultural.html#dc


I. CALENDARIO

El proceso de trabajo tuvo dos partes diferenciadas: la preparación, en la

que abordamos las líneas maestras del proyecto y fijamos las líneas de unión

entre los participantes en el proyecto y los colaboradores, y la parte práctica, a

partir de diciembre, donde lo más importante fue focalizar nuestra mirada en las

demandas de los músicos e intérpretes y en trabajar en la dramaturgia. 

19 septiembre. Reunión investigadoras. 

7 noviembre. Reunión Escuela Superior de de Canto con Julio Alexis Muñoz,
director de la escuela y otros miembros de su equipo directivo.

8  noviembre.  Encuentro  con  Daniel  Bianco  Teatro  de  la  Zarzuela  sobre  la
producción y programación de los espectáculos musicales de su teatro y
asistencia al ensayo general de la zarzuela Tres sombreros de copa.

12  diciembre.  Reunión  Escuela  Superior  de  Canto  entre  investigadoras,
becarios, y una representación de los profesores del Conservatorio P. de
Música de Getafe.

Vacaciones  de  Navidad.  Re-elaboración  del  guion  Historias  de  peques por
parte de Ana Fernández Valbuena y Eva Mir.

13 de enero. Conservatorio P. de Música de Getafe. Primer encuentro entre
todos los integrantes del proyecto. Lectura del texto. 

16  enero.  Reunión  con  parte  del  equipo  del  Conservatorio  profesional  de
Música de Getafe para decidir aspectos de dramaturgia.

28 y 30 enero. Conservatorio de Getafe. Trabajo de análisis de texto en acción
con los músicos- actores

29 enero. Conservatorio de Getafe.  Ensayo musical.

3 febrero. Conservatorio de Getafe. Ensayo con protagonistas. 

6 febrero. Conservatorio de Getafe.  Ensayo grupal. 

10 febrero. Conservatorio de Getafe. Ensayo con protagonistas. 

13 febrero. Conservatorio de Getafe.  Ensayo grupal. 

17 febrero. Conservatorio de Getafe. Ensayo grupal. 

19 febrero. Conservatorio de Getafe.  Pase dirigido por becarios. 

24 febrero. Conservatorio de Getafe. Pase.

26 febrero. Conservatorio de Getafe. Pase general dirigido por becarios 

4 marzo. Conservatorio de Getafe. Funciones 10h y 12h. 

5 marzo. Conservatorio de Getafe. Funciones 10h y 12h.



II. MEMORIAS DEL PROCESO 

1. Sobre el trabajo con la dramaturgia

Ana Fernández Valbuena

Para el Módulo Práctico de nuestro Proyecto de Investigación el equipo

formado por las tres investigadoras y los tres becarios se puso al servicio del

proyecto ya en marcha del Conservatorio Profesional de Música de Getafe: su

espectáculo-concierto  Historias  de  Peques.  La  estructura  narrativa  la

determinaba la secuencia de las canciones que nos vino dada: en ellas, cada

una tenía su propio contenido. Al tiempo, el responsable del proyecto había

esbozado una especie de guion, que descansaba sobre la voz de un narrador

para ir hilando las canciones.

Los propios  profesores del  Conservatorio  iban a  tocar  y  a  interpretar

teatralmente el guion. De un lado, el músico que debía hacer de narrador no se

sentía con herramientas interpretativas para un personaje de esa envergadura;

del otro, las encargadas de la dramaturgia entendíamos que convenía dar a las

intervenciones entre las canciones un carácter más teatral, creando personajes

y  situaciones.  Así  nació  la  Cantante  Kontenta,  presumida  y  simpática,  sus

amigos Alfie y Kontento, y una orquesta con su propio carácter, que respondía

a  lo  que  los  personajes  iban  necesitando.  Con  sus  sencillos  rasgos

diferenciados y sus pequeños conflictos, los tres personajes recorrían el arco

del cancionero dando cierto ritmo dramático a la aparición de cada canción.

Algunos números de la dramaturgia original, como el del Guiñol, con su

tabladillo y el vídeo grabado para dicho número, venían ya muy cerrados desde

la propuesta original y se respetaron, como no podía ser de otro modo. A otros

se les dieron en la nueva dramaturgia acciones pequeñas que ayudaran a los

niños a meterse dentro del arco “dramático” de cada canción y de su universo

sonoro  y  de  contenido.  Estas  acciones  se  proponían  a  veces  como

interacciones  con  el  público  infantil,  tan  necesarias  en  este  tipo  de

espectáculos.

La becaria y yo realizamos cada una varias propuestas a lo largo del

mes de diciembre, hasta que a comienzos de enero yo me responsabilicé del

borrador final que hicimos llegar a las compañeras del equipo de investigación

para su refrendo o su corrección. 



2. Sobre la dirección de actores

Yolanda Porras Robles 

Mi función fundamental, apoyada por Cristina Marín, actriz egresada de

la RESAD, ha sido ayudar a los protagonistas a incorporar el texto elaborado

por las dramaturgas de forma orgánica. El fin último era que los profesores que

iban a actuar, y que no son actores, sino músicos, se sintieran seguros y se

divirtieran con un texto que debía estar vivo y “poroso” ante la interacción con

el público infantil.

La primera intervención fue intentar quitar los “moldes” de una forma de

decir el texto teatral declamatoria y basada exclusivamente en los tonos. Para

ello utilizamos el análisis activo, a través del cual nos olvidamos, en un primer

momento, de la memorización del texto y creamos una estructura por la cual

los  actores  pudieran  transitar  y  con  la  que  supieran  qué  hacían  en  cada

momento. Este análisis pasó por varias fases: 

División del texto en bloques 

Análisis de la acción de cada bloque 

Improvisaciones con texto propio

Incorporación del texto de las dramaturgas

Paralelamente, en el momento de las improvisaciones, empezó a surgir

la idea de una caracterización diferenciada de cada uno de los tres personajes,

se comenzó a integrar el espacio en la acción, y también se empezó a definir la

relación social y emocional de cada uno de los personajes.

Con respecto al texto, aunque se contó con muy poco tiempo por mis

circunstancias  personales  debido  a  que  sufrí  una  hospitalización  de  varias

semanas,  intentamos  que  entendieran  la  palabra  como  acción  utilizando

elementos de la expresión oral como el ritmo y las pausas, y otras propias de la

materia  de interpretación como las direcciones del  texto,  las intenciones (el

“para qué” de la palabra), las transiciones y los portadores de sentido. Para

apropiarse  de  una  forma  más  genuina  del  texto  se  propusieron  pequeños

cambios en el guion que además ayudaron también a la caracterización de los

personajes.

Otro de los aspectos fundamentales fue que los intérpretes descubrieran

la acción física como una herramienta básica, efectiva y “fácil” esencial en la

interpretación.  Con  ello  dejaron  de  preocuparse  por  su  cuerpo  en  escena,



desviando el foco de atención al hacer en el escenario. Una parte esencial fue

“anticipar” la respuesta del público; para esta anticipación la experiencia previa

con el trabajo de animación de Cristina Marín fue fundamental. Cristina nos

ayudó a empatizar con este público y nos ofreció un abanico de posibilidades

de interacción con los niños.

Considero  que  en  estas  pocas  sesiones  los  tres  protagonistas

adquirieron una confianza sobre el escenario y una comodidad que no tenían al

comenzar  el  trabajo,  a  pesar  de  tener  cualidades  interpretativas  innatas.

Personalmente ha sido muy gratificante ver cómo personas que abordan la

interpretación desde una perspectiva no profesional, descubren un camino que

les proporciona una nueva forma de entender los textos, quitándose de encima

prejuicios y formas de decir heredadas y esclerotizadas.

3. Sobre la puesta en escena

Marina Bollaín Pérez-Mínguez

La puesta en escena de  Historias de Peques ha sido la continuación

natural del proceso de trabajo iniciado por Ana Fernández Valbuena y Eva Mir

con la dramaturgia y el trabajo de mesa de Yolanda Porras y Cristina Marín con

los  intérpretes.  A partir  de ahí,  se  trataba de poner  en  pie  un  espectáculo

infantil  con  tres  intérpretes  principales,  solistas  en  las  canciones,  y  una

orquesta.  Este  trabajo  incluía  todos los  aspectos  escénicos que conlleva el

montaje  de  un  espectáculo:  desarrollo  de  los  personajes,  movimientos,

coreografías, escenografía, vestuario, etc. 

Se procedió a la  división  de los ensayos entre ensayos con los  tres

intérpretes y ensayos conjuntos con la orquesta, dada la limitación de tiempo y

la extensión del texto hablado para intérpretes no habituados al trabajo actoral.

Por  las  características  de la  obra,  cada canción tenía una atmósfera

propia que se ha tratado de visualizar con coreografías sencillas pero efectivas

y  recreación  de  situaciones  y  elementos  propios  del  mundo  infantil  como

juegos,  dibujos,  letras,  animales,  etc.  Así,  la  creación  de  coreografías,

movimientos escénicos, participación con los niños en el patio de butacas y la

intervención de los miembros de la orquesta han sido los elementos clave para

esta puesta en escena.

Para dar vida a las acciones durante las canciones pude contar con el

apoyo de los dos becarios Ricardo Barrul y Cristina Marín.



La característica principal de este proyecto y quizá la más interesante ha

sido  el  carácter  participativo  y  transversal,  no  solo  entre  los  miembros  del

equipo  investigador  sino  también  con  los  profesores  del  Conservatorio  de

Getafe. Aunar el trabajo y las expectativas de todos ha sido un reto por las

limitaciones en la aportación personal que eso supone y por la necesidad de

flexibilizar y asumir ideas y propuestas muy diferentes. 

El trabajo de puesta en escena ha sido posible gracias al entusiasmo y

la entrega del equipo de profesores del Conservatorio de Getafe. También ha

sido excelente la disposición de los becarios que, una vez puesto en pie el

espectáculo y en el tramo final de ensayos, pudieron asumir la coordinación de

los mismos.

4. Memorias de los becarios

Eva Mir

 Egresada de Dramaturgia (RESAD)

En  septiembre  de  2019  recibo  la  notificación  de  Ana  Fernández

Valbuena para colaborar en el proyecto de investigación en el que ella, junto a

Yolanda Porras y Marina Bollaín, está trabajando: Teatro y Música, creación y

puesta  en  escena  (módulo  práctico). El  reto  consiste  en  hacer  toda  una

reflexión en torno a la metodología que debería incluir una hipotética formación

de posgrado, para trazar cuáles serían sus líneas de contenido. 

Este posible máster se articularía alrededor de la creación y la puesta en

escena de espectáculos contemporáneos basados en la música culta. Cabe

resaltar que esta es una especialidad que no asume de forma completa en

ningún centro superior de la Comunidad de Madrid.

Para que esta reflexión tenga una aplicación práctica, se nos contacta

tanto a mí,  egresada de la  Real  Escuela Superior de Arte  Dramático en la

especialidad de Dramaturgia, como a Ricardo Barul, de la Escuela Superior de

Canto y a Cristina Marín, también egresada de la RESAD en el itinerario de

Interpretación.  Los  tres  becarios,  guiados  por  las  tres  investigadoras,  nos

unimos a la colaboración con el Conservatorio Profesional de Música de Getafe

para realizar un proyecto de creación escénica y musical que el centro tiene

previsto  para  2020.  Se  trata  de  la  producción  de  un  espectáculo  musical

didáctico para público infantil. Los intérpretes y la orquesta son profesores de

las diferentes materias que se imparten en el Conservatorio. De este modo,

nuestra  función  se  centra  en  apoyar  a  los  creadores  del  conservatorio



aportándoles ciertas técnicas necesarias para que el espectáculo-concierto que

planean se acerque más a la idea de espectáculo.

En la primera fase del proceso, las tres investigadoras y los tres becarios

recibimos  una  primera  propuesta  de  guion  por  parte  del  Conservatorio  de

Getafe  para  que  conociéramos  de  dónde  partían  ellos.  Tras  la  lectura  del

material, el equipo, junto a dos representantes del conservatorio, nos reunimos

para trazar las líneas de actuación. Resolvimos cuestiones organizativas y de

calendario, pero también compartimos algunas impresiones sobre el texto que

habíamos  recibido.  Así,  después  de  conocer  la  intención  creativa  de  los

profesionales del Conservatorio y cuáles eran sus premisas innegociables, Ana

y yo nos fijamos un plazo para responder con una propuesta dramatúrgica a

partir del material recibido.

Durante las vacaciones de Navidad compartimos el proceso de escritura.

Al inicio,  Ana y yo nos marcamos algunos objetivos para modificar el  texto.

Todos  tenían que ver  con  hacer  el  material  mucho  más  dramático.  El  que

recibimos por parte del conservatorio nos sirvió para tomar ciertas situaciones y

personajes, y, sobre todo, para conocer el repertorio musical, pero tenía una

composición muy monologada que apenas incluía situaciones dramáticas para

dinamizar la acción e introducir las canciones con cierto contenido, más allá de

una presentación del número. Además, nos proponemos jugar con el hecho de

que  los  intérpretes  son  adultos,  para  que  puedan  relacionarse  desde  sí

mismos, sin vernos obligadas a infantilizarlos. 

Mediante  vía  telemática,  compartimos  las  diferentes  versiones  que

realizamos  del  texto,  comentándonos  la  una  a  la  otra  para  conseguir  el

borrador que presentamos a inicios de enero. En primer lugar, se lo hacemos

llegar a Yolanda y Marina y a sus respectivos becarios, Cristina y Ricardo. 

Después de que nos hagan una valoración positiva, enviamos el texto al

Conservatorio  de Getafe,  para  que puedan leerlo  antes  de nuestra primera

lectura,  después  de  las  vacaciones.  En  ese  primer  contacto  con  el

Conservatorio de Getafe las sensaciones son muy buenas.

No solo leemos, sino que la orquesta ya introduce las canciones en la

estructura y los intérpretes protagonistas ponen mucho de su parte en cuanto a

intenciones.  A priori  se les encuentra cómodos con la  nueva propuesta del

texto,  sin  embargo,  aparecen  algunos  reparos  por  falta  de  recursos  para

memorizar  tanto  texto,  interpretarlo,  etc.  Esta  nueva  dramaturgia  se  les

presenta como un reto más difícil  y es ahí donde somos conscientes de la



importancia de esta interdisciplinaridad.  Para asumir un concierto con cierta

carga espectacular es muy necesario un apoyo técnico de las disciplinas que

en la  formación musical  no se suelen abarcar,  a pesar  de que parte  de la

misma naturaleza escénica.

Damos un espacio de reflexión para que los integrantes de la orquesta

decidan la propuesta que más les interesa trabajar y, finalmente se opta por

seguir adelante con el material que hemos propuesto Ana y yo. Tras la lectura,

nosotras  nos  encargamos  de  corregir  algunas  cuestiones  relacionadas  con

comprensión o adaptación a los integrantes del proyecto Historias de peques.

Pequeñas modificaciones en el habla de los personajes o pies de entrada para

las canciones, ya que los músicos necesitan una marca muy exacta. De este

modo, también somos nosotras las que nos adaptamos. Una vez revisado el

texto, Yolanda y Cristina inician sus sesiones de análisis de texto y dirección

actoral con los tres intérpretes principales. De estas surgen algunas nuevas

modificaciones  textuales  y,  sobre  todo,  un  guion  anotado  por  ellas  con

intenciones interpretativas muy claras.

Mi trabajo, en este punto del proyecto, se empieza a limitar a asistir,

observar cómo va funcionando el texto en boca de los intérpretes y cómo se

relaciona  con  los  números  musicales  y,  si  hay  algún  tipo  de  desfase,

comunicárnoslo mutuamente. Es, por tanto, cuando para mí termina una parte

más funcional, pero empieza una mucho más analítica.

Durante el mes de febrero asisto a los ensayos con orquesta, de donde

se extraen conclusiones con mucha facilidad: 

-  Los intérpretes principales,  sin formación actoral  previa,  han asumido con

mucha voluntad las notas de creación de personaje ofrecidas por Yolanda y

Cristina, y no solo están abiertos a recibir más, sino que ellos mismos piden ser

guiados.

- La orquesta está muy integrada en el juego. A pesar de que la mayoría tiene

un  papel  meramente  musical,  se  muestran  generosos  con  las  propuestas

teatrales que se les encomiendan y las llevan a cabo sin prejuicio. Además,

atienden a las indicaciones de Marina y Ricardo en cuanto a lo escénico y

tratan de adoptarlo.

-  En cuanto  a  la  dramaturgia,  conforme se van adentrando en lo  que está

pasando,  todos  empiezan  a  ganar  confianza,  se  van  entendiendo  ciertas

relaciones y porqués de lo que está escrito.



Marina  elige  inteligentemente  hacer  pasadas  de  todo  el  espectáculo

completo casi desde el inicio del proceso. De este modo, los intérpretes se van

haciendo una idea de lo que están creando y la ansiedad que puede producir lo

desconocido se reduce. En los inicios somos conscientes del trabajo que queda

y de los vacíos que van quedando por medio, pero el mapa mental está muy

claro y eso nos ayuda a no perdernos en ningún momento. Pese a que los

intérpretes no vuelven a trabajar en papel sobre las versiones corregidas, yo

trato  de recoger  todos  los  cambios  que  se  producen  en el  texto  para  que

queden  registrados  y  también  me  encargo  de  recordárselos  para  que  los

puedan apuntar en su borrador antiguo.

El tratamiento que se hace del guion conforme avanzan los ensayos no

es completamente estricto. Puesto que la formación de los participantes no es

específicamente escénica, se permiten ciertas licencias para que ellos adapten

algunas cuestiones a su comodidad,  respetando los límites.  Es así  también

como  ellos  se  van  encontrando  mejor  con  el  material  y  no  se  ven  tan

abrumados como si tuvieran que responder a cada una de las palabras escritas

sin opción.

En  algunos  ensayos,  mientras  la  orquesta  llega  y  se  prepara,  me

encargo de pasar  el  texto  con los tres intérpretes  principales y,  desde ahí,

puedo ver que no dejan de adoptar las notas que cada semana reciben de

Yolanda, Cristina, Marina y Ricardo. Cristina mantiene una comunicación muy

fluida con ellos que le permite integrar notas incluso a mitad del ensayo sin

problema.

Yo me presento en Getafe semanalmente, lo que me permite apreciar

una gran evolución entre un ensayo y otro, sobre todo a nivel escénico, pero

también  en  el  hilo  dramatúrgico,  que se  va  empastando con  los  días.  Las

disciplinas se van uniendo poco a poco y ya es complicado ver una jerarquía.

La música no está al servicio del texto ni el texto al servicio de la música. Al

mismo tiempo,  el  humilde  atrezzo  se  integra  de una forma natural  por  los

propios docentes guiados por Marina y Ricardo. Llego a la conclusión de que la

ausencia de prejuicios o vicios de la profesión teatral hace que los músicos

asuman todo de una forma bastante imaginativa. 

También  concluyo  que  algo  que  han  entendido  perfectamente  es  el

destinatario.  En mi caso, este era el punto más desconocido, ya que nunca

había  trabajado  para  público  infantil.  Quizás  su  trayectoria  docente  o  la

experiencia de otros conciertos didácticos hacen que toda la orquesta tenga

una  sensibilidad  para  los  niños  muy  desarrollada.  Y  ahí  es  precisamente



cuando se cierra el círculo, cuando aparecen los centenares de niños en el

Conservatorio de Getafe y solo entonces el proyecto se completa. En muchos

momentos del proceso nos preguntamos si ciertos fragmentos conseguirían la

interacción con el público o si  estábamos trabajando para todo el  rango de

edades, ya que los había de cuatro años, pero también de ocho o nueve, cuyos

intereses varían. Es imposible saber a ciencia cierta si la propuesta funcionó

para todos por igual, pero sí descubrimos que este es un público muy exigente

porque es muy sincero. En consecuencia, cuando algún momento de la obra

calaba en un niño o niña o en un grupo, no dudaban en expresarlo con total

apertura.

La recepción del público me sirvió mucho para detectar los aspectos de

la pieza que funcionaban siempre y los que variaban o solo interactuaban con

ciertos sectores. Además, también me permitió analizar lo que afectan otros

factores externos como la hora de la función, de dónde vengan los niños, etc.

Como autocrítica, fui consciente por primera vez en los pases de que había

varios fallos en la ordenación o estructuración de los números musicales que

provocaba algunas bajadas de energía no permitidas para un público del que

se  requiere  máxima  atención.  En  cualquier  caso,  los  dos  pases  que  yo

presencié,  pese  algún  fallo  técnico,  fueron  satisfactorios  y  el  público  se

mantuvo bastante activo.

Además del proceso creativo y de ensayo, tuvimos la suerte de contar

con dos becarios de audiovisuales, los cuales se encargaron de documentar

algunos días.  Uno de los que coincidimos las tres investigadoras y los tres

becarios  dimos  testimonio  ante  la  cámara  sobre  cómo  estaba  siendo  el

proceso, lo que fue muy interesante para entender cómo, desde las diferentes

disciplinas, estábamos llegando a las mismas conclusiones.

En definitiva, considero que, aunque el módulo práctico de este proyecto

haya sido a pequeña escala - la creación de una pieza relativamente sencilla -

es de absoluta aplicación a otras producciones más profesionales o con más

recursos. Las preguntas terminan siendo las mismas y tienen que ver con la

comunicación entre disciplinas, la negociación que se establece para llegar a

puntos  de  acuerdo,  la  distribución  de  funciones  dentro  de  una  creación

hipotéticamente  colectiva,  los  límites  que  debemos  ponernos  a  nosotros

mismos en función de nuestros conocimientos, la decisión de delegar en las

diferentes especialidades, etc.

Después de esta experiencia exprés, creo de forma contundente en la

posibilidad de un máster que integre las artes escénicas y musicales. En el



momento en el que compartimos espacio - un escenario o cualquier lugar que

así pueda denominarse - entramos en el ámbito de lo escénico. Aunque los

grados de injerencia de cada disciplina puedan ser mayores o menores, nos

encontramos  con  muchas  producciones  que  hibridan  artes  casi  de  forma

inconsciente. Así pues, necesitamos herramientas tanto para ser capaces de

analizarlas con más rigor como para mejorar sus procesos de creación.

Cristina Marín Miró

Egresada en Interpretación (RESAD)

Introducción

He podido formar parte del proceso de creación y montaje de Historias

de Peques desde la parte de la dirección actoral, y también colaborando en la

parte  de  dirección  escénica.  Ha  sido  un  montaje  muy  interesante  y

enriquecedor desde muchos puntos de vista, en el que he aprendido mucho y

que me ha hecho reflexionar  sobre la  importancia de vivir  este proceso de

manera práctica durante una formación.

Historias de Peques ha sido una colaboración entre las investigadoras

de la Escuela Superior de Canto y la Real Escuela Superior de Arte Dramático,

junto al Conservatorio Profesional de Música de Getafe. Tres entidades de las

que salían  las  cuatro cabezas pensantes del  montaje:  Marina Bollaín  en la

dirección escénica, Ana Fernández Valbuena como coordinadora del proyecto

y desde la parte de dramaturgia, José Miguel Molina en la dirección musical, y

Yolanda Porras en la dirección actoral, de la cual yo era su asistente. Marina

Bollaín y Ana Fernández Valbuena tenían a Ricardo Martín y a Eva Mir como

asistentes, respectivamente.

Diario del proceso

Para la creación de la obra hubo un total  de unos doce ensayos, en

todos los cuales yo estuve presente, y pude acompañar el proceso desde las

primeras reuniones, pasando por el trabajo de texto con los actores, hasta el

montaje escénico con la integración de la parte musical.

Las primeras reuniones celebradas, anteriores a los ensayos, sirvieron

para  tomar  las  decisiones  en  cuanto  a  la  creación  del  texto.  Había  varias

cuestiones a resolver, como la integración de las canciones, ya creadas, en la

narrativa; también la cantidad de texto que los intérpretes podían asimilar, ya

que  no  contábamos  con  mucho  tiempo  de  montaje;  la  participación  de  la



orquesta como “personaje” activo dentro de la ficción; además de una serie de

momentos y de acciones ya fijados en una versión anterior del texto de la obra.

En  estas  primeras  reuniones  ya  comenzamos a  ver  las  vicisitudes  de  una

creación colectiva, así como la necesidad de que la parte musical y la parte

escénica estuvieran en constante diálogo. 

Ya  desde  la  creación  de  un  texto  con  música  integrada  pudimos

contrastar las opiniones de las dos partes, y vimos que había ciertas cuestiones

musicales que los que venimos de la escena dábamos por hecho o creímos

conocer,  y  viceversa.  De  modo  que,  desde  un  principio,  todo  el  equipo

comprendimos que tendríamos que trabajar mano a mano, cediendo cuando

fuera  necesario  y  apostando  por  una  idea  cuando  supiésemos  que  podía

funcionar.

Tras  las  reuniones  iniciales  para  decidir  sobre  el  texto,  durante  las

vacaciones de Navidad Ana Fernández Valbuena y Eva Mir crearon la primera

versión de Historias de Peques. Me refiero a primera versión porque durante el

montaje experimentó sutiles cambios, pero esa fue la versión que finalmente se

representó.

De  modo  que,  tras  las  vacaciones,  comenzó  el  trabajo.  Hubo  una

reunión más, ya que aún no había un pleno convencimiento sobre el texto por

parte de algunos integrantes del equipo. Era un texto que suponía una mayor

dificultad que la versión previa, ya que era más dramático y menos narrativo.

Los intérpretes no eran profesionales, de hecho, eran músicos, de modo que al

principio hubo algo de duda e inseguridad por su parte sobre si podrían hacer

frente al texto. Yolanda Porras y yo, sin embargo, nos comprometimos a tener

una serie de ensayos con los tres protagonistas para trabajar únicamente el

texto y las intenciones.  Les adelantamos los métodos que íbamos a utilizar

para  la  memorización  e  integración  orgánica  del  texto,  lo  que  hizo  que

finalmente sintieran confianza y se decidieran a hacerlo.

Con esto pude reflexionar sobre otra cuestión: el desconocimiento que

hay muchas veces sobre los distintos procesos dentro de un mismo escenario.

Igual que opino que es muy recomendable que un director o directora se haya

subido alguna vez a un escenario, o que un intérprete haya podido acompañar

un proceso desde la dirección, creo que es muy importante y beneficioso que

esto mismo ocurra entre la parte actoral y musical. Evidentemente cada uno

tiene su función y es la  que deben dominar  y  conocer,  pero hubo algunas

cuestiones  de  dirección  escénica  durante  los  ensayos  que  se  resolvieron

debido a los conocimientos musicales de la directora de escena, y que, si no



los hubiera tenido, hubieran sido más difíciles de solucionar. Del mismo modo,

si  desde  la  parte  musical  se  hubiera  tenido  más  conocimiento  sobre  los

procesos actorales para integrar un texto, quizá se hubieran lanzado a hacerlo

sin esa inseguridad inicial, ya que hubieran sabido que hay toda una técnica

que les iba a respaldar y a dar confianza, comenzando simplemente con el

trabajo de mesa.

Y eso fue a lo que nos dedicamos Yolanda y yo durante los primeros

ensayos.  Únicamente  nosotras  con  los  tres  protagonistas  pudimos  trabajar

intención a intención, haciendo incluso algún sutil  cambio de texto para que

ellos  se  sintieran  más  cómodos.  Poco  a  poco  fueron  ganando  confianza y

pudimos crear con ellos toda una línea de acción, por el momento sin incluir las

canciones, pero que ya les daba una idea general de todos los puntos por los

que  tenían  que  pasar.  De  nuevo  recibimos  esta  idea  por  parte  de  los

protagonistas: si hubieran sabido que el trabajo de mesa daba esa seguridad,

no hubieran dudado tanto al principio.

Durante  ese  primer  trabajo  con  el  texto  también  prestamos  mucha

atención a la parte de interacción con el público, teniendo siempre en mente el

tipo de audiencia a la que iba dirigida a obra: un público infantil, muy numeroso

y  variado  en  edades,  al  que  se  le  iba  a  interpelar  directamente,  y  cuyas

respuestas podíamos imaginar, pero no predecir con seguridad. 

Por ello, también durante todo el proceso posterior de montaje hubo esa

conciencia de manejar todas las posibles opciones de respuesta que podrían

recibir por parte de este público tan especial, impredecible y apasionante que

es el público infantil. Me sentí muy orgullosa y agradecida de poder aportar mi

experiencia previa como animadora y actriz de teatro infantil que, unida a la de

otros  integrantes  del  equipo  y  a  la  de  los  propios  protagonistas,  que  eran

también docentes en el conservatorio, hizo que las partes de interacción con el

público se resolvieran perfectamente durante las funciones.

Una vez finalizamos el trabajo de mesa con el texto, pasamos a ver las

canciones, al principio desde la parte actoral. Los protagonistas eran cantantes,

pero  necesitaban  dirección  en  cuanto  a  cómo  “interpretar”  las  canciones,

cuestión que personalmente considero tan importante como resolver la canción

musicalmente,  y  que a veces se descuida o queda relegada a un segundo

plano en escuelas y montajes profesionales.

De modo que, antes de montar las canciones con la directora de escena,

las  revisamos  en  cuanto  a  la  parte  interpretativa.  Aquí  nos  encontramos



nuevamente con la cuestión de la “dirección colectiva”: qué podíamos dirigir,

qué podíamos “montar”, qué debíamos dejar abierto, qué no debíamos tocar…

Durante todo el proceso esto fue una constante que afectó a las cuatro

personas  que  formaban  el  equipo  de  dirección  y  dramaturgia,  e  incluso  a

nosotros, los asistentes. Todo el equipo nos encontrábamos con este conflicto

a la hora de trabajar,  y quedó claro durante el  proceso que sólo había una

solución:  el  diálogo  constante  entre  las  partes,  conociendo  además,  la

personalidad y la manera de trabajar del otro, tanto entre las directoras como

con  los  intérpretes.  También  pudimos  comprobar  que,  si  el  diálogo  era

adecuado,  si  se  sabía  cuándo ceder  y  cuándo convencer,  esta  manera de

trabajar se convertía en una gran fuente de aprendizaje y de riqueza de ideas,

en la que todo el equipo aportaba y también escuchaba al resto.

De  modo  que,  con  este  trabajo  hecho  con  los  tres  protagonistas,

comenzaron los ensayos con el resto del equipo y con la directora de escena.

Para mí, que venía de hacer un trabajo previo, pero sin que hubiera montaje,

fue clarificador saber que ahora, la cabeza del montaje era Marina, la directora

de escénica, ya que al final lo que ella montase es lo que iba a ser el resultado

final, y todo el trabajo previo (tanto el que ya había hecho el director musical

con la  orquesta,  como el  que había hecho Yolanda con los  actores)  debía

amoldarse a lo que ella fijara desde la dirección de escena.

De modo que, durante el  tiempo de montaje del espectáculo, todo el

equipo comenzó realmente a integrarse y a funcionar dentro de su cometido.

Era un ambiente de creación colectiva en el que todo el mundo podía proponer,

pero con una cabeza que tomaba la decisión final. Incluso Ricardo y yo, que

estuvimos  al  frente  en  algunos  ensayos  a  los  que  Marina  no  pudo  asistir,

comprendimos que las múltiples propuestas que podían salir tanto de nosotros

como de los intérpretes, eran bienvenidas, pero tenían que esperar a la visión

de Marina para decidir si se fijaban o no. Esto en mi opinión personal es el

ambiente  de  trabajo  ideal,  ya  que  muchos  de  los  integrantes  del  equipo

dábamos ideas porque nos sentíamos motivados a hacerlo, ya que estas iban a

ser escuchadas, y si finalmente no se llevaban a cabo también comprendíamos

el por qué.

Durante  el  montaje  se  fueron  resolviendo  poco  a  poco  también  las

cuestiones técnicas, luces, escenografía o vestuario. Ya que no contábamos

con  un  escenógrafo  o  figurinista,  también  nos  servimos  de  las  múltiples

propuestas, de la participación y dedicación de mucha parte del equipo, todo

ello  nuevamente  bajo  la  dirección  de  Marina.  Cabe  destacar  la  especial



dedicación de Irene, una de las protagonistas de la obra, quien elaboró unos

preciosos dibujos que proyectamos de fondo durante las canciones.

Fue muy gratificante ver la evolución del equipo, en especial y por la

parte que me toca, de los tres protagonistas. Poco a poco fueron integrado el

texto y las notas de dirección,  y  cada vez estaban más cómodos haciendo

“malabares”  con  todo  lo  que  tenían  que  manejar  en  escena.  Ricardo  y  yo

coordinamos unos tres ensayos. Para mí también fue una gran experiencia en

cuanto a acatar  la responsabilidad y a conseguir  manejar a un elenco muy

grande  de  personas  durante  un  ensayo.  Del  mismo  modo,  Ricardo  y  yo

acabamos  participando  activamente  en  el  espectáculo,  saliendo  durante

algunas  canciones  como  apoyo  en  las  coreografías  o  manejando  la

escenografía.

Funciones

Finalizado el  proceso de ensayos,  ya solo quedaba probar si  la obra

funcionaba con el público, tan necesario en este tipo de espectáculos que se

nutren de sus diferentes reacciones. Fueron dos días de doble función, 4 y 5 de

marzo de 2020, con pases a las 10 y a las 12 de la mañana. El auditorio, de

unas 430 butacas, se llenó en los cuatro pases. El público fueron niños y niñas

de diferentes colegios de la zona, de entre 3 y 10 años de edad más o menos.

La acogida fue en general muy positiva durante los cuatro pases. Al ser niños

de edades tan dispares, fue bonito ver que los más mayores reaccionaba a los

gags  del  texto,  mientras  que  los  más  pequeños  se  quedaban  más  con  la

música y la  escenografía,  y  con los momentos más oníricos de la  obra.  El

equipo disfrutamos mucho con los pases, y hubo un sentimiento generalizado

de orgullo, alegría y algo de nostalgia al terminar: ese sentimiento de finalizar

un verdadero trabajo en equipo.

Opinión personal

Creo que durante la exposición del proceso de ensayos he concretado

bastante mi opinión en cuanto a la necesidad de vivir de manera práctica un

proceso  de  ensayos  y  de  creación  durante  una  formación,  en  especial  en

cuanto a la integración de la parte musical con la teatral. Si sólo de la teoría

nos guiáramos, todo el mundo seríamos capaces de dirigir, pero el teatro y el

espectáculo tienen la particularidad de que siempre tienen que realizarse en

equipo,  un  equipo  formado  por  personas.  Saber  relacionarse  con  esas

personas,  probar  a  hacerlo  de  manera  práctica,  poder  manejarse  en  las

tensiones, choques y uniones que se forman durante un proceso de ensayos,



es  fundamental  para  después  salir  al  mundo  profesional  con  una  mayor

preparación para hacerlo. 

Por  otro  lado,  en  cuanto  a  este  proceso  en  concreto,  he  aprendido

mucho y ha abierto mi mente en muchos sentidos. Solo hay una cuestión que

observé desde la parte de dirección actoral, y es la diferencia entre trabajar con

actores  profesionales  y  no  profesionales.  A  mí  me  encanta  el  trabajo  con

actores amateur, lo encuentro tremendamente interesante, pero si el objetivo

es introducir este tipo de proyectos en una formación que prepara a futuros

directores  y  directoras  profesionales,  opino  que  durante  las  prácticas  se

debería intentar profesionalizar lo más posible el proceso para que sea lo más

ajustado  a  la  realidad  que  posteriormente  se  encontrarán.  Dicho  esto,  mi

conclusión general es la de una experiencia tremendamente enriquecedora, por

la que agradezco a todo el equipo el haber podido participar y sentirme tan

integrada.

Ricardo Barull Martín

Egresado Escuela Superior de Canto

El  contexto  de este  proyecto  encaminado  a  la  creación  y  puesta  en

escena de espectáculos músico-teatrales ha supuesto un espacio convergente

de distintos  profesionales,  que ha permitido  desvelar  la  problemática  de un

proceso  de  estas  características,  así  como  la  necesidad  de  figuras

especializadas que den solución a una realidad multidisciplinar en la que el

músico se encuentra con un reto teatral, y el actor o dramaturgo a una realidad

musical.

En nuestra experiencia como becarios en este tiempo de colaboración

estrecha  entre  Instituciones  como  la  Real  Escuela  de  Arte  Dramático,  el

Conservatorio Profesional de Música de Getafe y la Escuela Superior de Canto,

hemos podido participar en la realidad que supone un proyecto a estrenar con

un público muy específico. Hemos asistido desde las primeras reuniones entre

las instituciones implicadas, punto primigenio que antecede a creación del texto

teatral, hasta los días de las funciones, donde el trabajo común llegó a su buen

puerto. Siempre estando bajo la supervisión y guía de una Tutora asignada a

cada  uno  de  nosotros  y  especializada  en  las  áreas  principales  de  este

encuentro multidisciplinar. De esta manera el equipo completo fue constituido

por una amplia coordinación directiva estratificada en áreas de la que formaron

parte:



Marina Bollaín  como responsable  de la  dirección  artística  o escénica

general,  junto  con  su  asistente  Ricardo  Barrul,  Ana  Fernández  como

responsable de la Dramaturgia, junto con su asistente Eva Mir, Yolanda Porras

como responsable de la dirección de actores, junto con su asistente Cristina

Marín y José Miguel Molina como responsable de la coordinación musical y

representación del Conservatorio Profesional de Música de Getafe. El equipo

contó  con  un  capital  humano  constituido  por  14  músicos  que  formaron  la

orquesta,  3  músicos que adoptaron un rol  actoral  cantado y 2 becarios del

grado de cine de la Universidad Camilo José Cela que se encargaron de la

documentación audiovisual y su registro testimonial.

En todo este camino se han encontrado necesidades que personalmente

podría englobar en seis campos: Necesidades en el conocimiento de Gestión y

Mediación  entre  instituciones,  cramatúrgicas,  de  cirección  de  zctores,  de

cirección de dscena, musicales y en el campo de la escenografía y utilería. Las

categorías mencionadas responden casi en su totalidad a las previstas en el

diseño del equipo, contemplando así las diversas a la par que enriquecedoras

situaciones  ante  las  cuales  hemos tenido  que dar  respuesta  y  que paso a

resumir a continuación respetando un orden cronológico.

Como experiencia  individual  desde el  punto  de vista  del  becario;  los

primeros puntos que sirvieron como una toma de contacto con proyecto fueron

el intercambio de correos informativos y reuniones individuales con mi tutora

Marina Bollaín, en el  que se estableció la definición inicial  del proyecto, así

como las condiciones, competencias y proyección del mismo. En el mes de

noviembre de 2020 asistí,  mediante invitación, a la presentación de los tres

proyectos  pedagógicos  del  Teatro  de  la  Zarzuela  con  el  fin  de  recopilar

información  de  espectáculos  de  planteamiento  similar  al  que  nos

enfrentábamos.

En el mes de diciembre de 2020 tuvo lugar la primera reunión del equipo

directivo en la Escuela Superior de Canto de Madrid, donde guiados por Ana

Fernández  se  estableció  la  primera  comunicación  interdisciplinar  entre

nosotros. Las características específicas predeterminadas por las necesidades

del programa pedagógico del Conservatorio de Getafe fueron introducidas por

José Miguel  Molina,  haciendo referencia a las fechas de estreno (4 y 5 de

Marzo de 2020), el lugar de estreno (Auditorio del Conservatorio Profesional de

música  de  Getafe),  aforo  (400  personas  por  función),  características

específicas  del  público  (niños  de  3  a  7  años  de  edad),  capacidad  técnica

(posibilidad de contar con técnico de luces y de sonido con un equipo sencillo,



amplificación de las voces de los cantantes mediante microfonía inalámbrica),

así como la existencia de unas canciones y un guion teatral realizados por el

equipo del Conservatorio.

Se estableció el primer planteamiento por parte del equipo de mantener

una estructura máxima de 10 ensayos y mínima de 6 para llevar a cabo el

proyecto escénico, siendo el primero de ellos el día 13 de enero de 2020.

Previamente al primer ensayo se estableció la recepción del texto por

parte del resto del equipo directivo, planteando la posibilidad de construir un

texto alternativo por parte de las responsables de apartado de Dramaturgia y

que respondiera mejor a las necesidades actorales de este tipo de espectáculo,

respetando las canciones compuestas. De esta manera se elaboró un nuevo

guion bajo el nombre “Historias de peques” que fue planteado como sustituto

del ya existente.

El  primer  ensayo  del  día  13  de  enero  supuso  el  primer  punto  de

encuentro con el  espacio  (Auditorio del  Conservatorio  de Getafe)  y  con los

músicos que intervinieron en el montaje. Para probar la viabilidad y acogida del

nuevo texto elaborado se estableció una primera lectura por parte de todo el

equipo.  El  cambio  de  guion  supuso  una  nueva  adjudicación  de  los

protagonistas que intervinieron, siendo el personaje de Alfie uno de los más

modificados.  A  través  de  esta  primera  lectura  y  su  buena  acogida,  ya  se

empezaron a recoger sugerencias para la puesta en escena por parte de la

Dirección Escénica, la intervención actoral de distintos instrumentistas como el

trombonista,  pies  sugeridos  para  las  canciones  que  no  contemplaba  la

dramaturgia original, o la repetición de una sección de la última canción para

dar un carácter más conclusivo a la obra.

El siguiente encuentro en el Conservatorio de Getafe consistió en una

reunión de todo el equipo, con la orquesta incluida, para deliberar la elección

de uno de los dos guiones teatrales existentes. Se debatieron cuestiones como

posibilidad de realización escénica y memorización del texto por parte de los

tres protagonistas al  no ser actores profesionales,  que el marco del que se

partía era una especie de concierto escenificado, las necesidades del tiempo

de realización y las características receptivas del público. Finalmente se optó

por  apostar  por  el  texto  elaborado  por  las  responsables  de  Dramaturgia

“Historias de Peques” y se elaboró un calendario de ensayos especializado:

-Martes 28 de enero (Lectura de Texto con Protagonistas).

-Miércoles 29 de enero (Ensayo Musical).



-Jueves 30 de enero (Lectura de Texto con Protagonistas).

-Lunes 3 de febrero (Ensayo Escénico con Protagonistas).

-Jueves 6 de febrero (Ensayo Escénico Grupal).

-Lunes 10 de febrero (Ensayo Escénico con Protagonistas).

-Jueves 13 de febrero (Ensayo Escénico Grupal).

-Lunes 17 de febrero (Ensayo Escénico Grupal).

-Miércoles 19 de febrero (Pase PreGeneral Dirigido por Becarios).

-Lunes 24 (Pase PreGeneral).

-Miércoles 26 de febrero (Pase General Dirigido por Becarios).

-Miércoles 04 de marzo (Funciones a las 10h y a las 12h).

-Jueves 05 de marzo (Funciones a las 10h y a las 12h).

El ensayo del 28 de enero consistente en la Lectura dramatizada del

texto con los Protagonistas, estuvo dirigido por la responsable de la Dirección

de Actores y asistido por lo becarios de la propia Dirección de Actores y la

Dirección  Escénica.  En  la  dinámica  de  preparación  se  distinguieron  los

segmentos de trama del guion, dándole un nombre a cada uno para favorecer

su aprendizaje, se marcaron las intenciones actorales, las relaciones emotivas

entre los personajes y con el espacio a través de texto, se repasó la manera de

declamar  los  parlamentos  y  la  construcción  individual  de  cada  personaje

haciendo hincapié en que, aunque el público estaba constituido por niños, los

protagonistas no lo eran.

La  dinámica  del  jueves  30  de  enero  siguió  el  mismo  patrón  que  el

propuesto  en  la  Lectura  dramatizada  del  martes  28  profundizando  en  los

aspectos presentados.

En  el  ensayo  del  lunes  3  de  febrero  la  información  de  la  dinámica

propuesta en los ensayos actorales de lectura del texto, fue transmitida a la

dirección Escénica, la cual, respetando el trabajo previo, comenzó el proceso

de  puesta  en  escena  con  los  protagonistas  hasta  la  mitad  de  la  obra.  Se

empezaron  a  recoger  los  datos  de  la  utilería  necesaria  para  las  escenas

propuestas siguiendo una prioridad de recopilación o reutilización de materiales

procedentes de otros espectáculos o de particulares. Se empezaron a ver las

primeras  soluciones  de  proyección  de  ilustraciones  y  animaciones  que

acompañarían a las canciones a interpretar.

En el ensayo con orquesta del jueves 6 de febrero se mostró al resto del

equipo el trabajo de puesta en escena del ensayo anterior, encajando el papel

y las intervenciones de los músicos hasta la mitad de la obra. Se profundizó en



la construcción de los personajes propuestos. Se amplió la lista de utilería y

mobiliario en base a las escenas sugeridas.

En el ensayo del día 10 de febrero se continuó con el proceso de puesta

en escena de la segunda mitad de la obra con los protagonistas. Se añadieron

pies  sugeridos  para  la  introducción  de  las  canciones,  se  elaboraron  las

coreografías  para  la  canción  de  “Move  your  body”  además  de  definir  las

intervenciones  actorales  de  la  guitarrista  y  el  pianista  en  la  canción  del

“Columpio” y la del trombonista en uno de los diálogos para probar su viabilidad

en el siguiente ensayo. Se terminó un boceto de la lista de Utilería final.

En el ensayo del 13 de febrero se mostró e incorporó a la orquesta en el

trabajo realizado en la segunda mitad de la obra, recogiendo una lisa de notas

actorales y relativas al movimiento. A las 12h la finalización del repaso de las

últimas  escenas  fue  delegada  en  los  becarios  de  Dirección  de  Escena  y

Dirección de Actores.

El ensayo del día 17 de febrero consistió en un primer pase completo de

la obra donde se registró duración estimada (47 minutos), se elaboró una lista

de distribución  del  Atrezzo según su  localización  y  la  configuración  de dos

mesas de Utilería, se elaboró asimismo una lista con la recopilación de los pies

de la orquesta antes de empezar la canción, se terminó de construir la escena

inicial y final,además de recoger una amplia lista de notas de mejora de todos

los  aspectos englobados en la  puesta en escena y que fue comunicada al

elenco.

El  ensayo  del  día  19  de  febrero  fue  dirigido  por  los  becarios  de  la

Dirección de Escena y la Dirección Actoral, la dinámica consistió en un pase

Pregeneral en la que antes de comenzar se notificó al elenco las decisiones y

correcciones derivadas del ensayo anterior, una vez terminado el primer pase

se  comentaron  las  nuevas  notas  y  se  fueron  resolviendo  los  puntos  más

conflictivos se habían presentado. Para finalizar se realizó otro pase de la obra

entera. Las soluciones y modificaciones escénicas fueron registradas para su

posterior comunicación a la Directora Escénica. 

El ensayo del día 24 de febrero consistió en un segundo Pregeneral con

la  presencia  de  la  dirección  Escénica  y  la  dirección  de  Dramaturgia.  Se

realizaron las primeras entrevistas y recopilación del material audiovisual por

parte de los becarios del Grado de Cine de la Universidad Camilo José Cela. 

Se empezaron a añadir soluciones audiovisuales para las proyecciones

de las ilustraciones y animaciones por  parte  de los técnicos de luces y de



sonido. Se realizaron notas por parte de la Dirección Escénica relativas a la

corrección de movimientos, intenciones, soluciones audiovisuales que faltaban,

así como de los tiempos escénicos.

El ensayo general del día 26 de febrero fue dirigido por los Becarios de

Dirección de Escena y Dirección de Actores, mientras se preparó el  equipo

técnico  y  la  utilería/mobiliario  necesario,  se  realizó  una  lectura  del  texto

supervisada  con  los  protagonistas,  así  como  una  elección  del  vestuario

definitivo,  posteriormente se realizó un pase técnico y la elaboración de un

guion técnico. Finalmente se llevó a cabo el propio ensayo General. Toda la

información recopilada y relativa a las notas registradas fue transmitida a la

Directora Escénica.

Las funciones de los días 04 y 05 de marzo transcurrieron sin ningún

imprevisto  destacable,  salvo  algún  problema  relativo  a  la  saturación  de  la

microfonía. Siendo efectivo el planteamiento de la puesta en escena y la buena

acogida por parte del público.

De la experiencia de este proyecto se puede extraer la reflexión personal

de la necesidad de la existencia de figuras con conocimientos multidisciplinares

y la creación de planes de estudios que contemplen la realidad diversa a la que

se  tiene  que  enfrentar  un  profesional  que  cree  espectáculos  teatrales  con

música. En el ámbito de la colaboración entre instituciones y profesionales de

perfiles diferentes, hemos podido participar en la realidad que supone crear un

espectáculo  de  autoría  conjunta,  donde  las  competencias  ejecutivas  son

transversales y por lo tanto los procesos de negociación y puesta de objetivos e

ideas comunes son indispensables a la par que un reto.

Hemos podido tener como becarios la experiencia de las competencias

delegadas de la dirección de un equipo numeroso y estratificado, que supone el

despliegue de un proceso de toma de decisiones rápido y eficaz al  que te

tienes que enfrentar. La única forma de adquirirlo es la propia práctica escénica

que  genera  estas  características  irrepetibles  y  cambiantes.  Gracias  a  este

proyecto hemos encontrado un medio para poner en práctica estas habilidades

en  práctica  y  seguir  aprendiendo.  Hemos  podido  participar  también  a  la

experiencia  de  interpretar  un  pequeño  papel  en  escena,  a  la  par  que

estábamos formando parte de las correspondientes direcciones artísticas. Esta

condición nos ha permitido participar de este proceso tanto desde dentro, como

desde fuera del escenario, obteniendo así una visión holística de la puesta en

escena.



Nos hemos enfrentado  al  gran  reto  de hacer  una puesta  en  escena

multimodal para un público muy específico, comprendido entre una población

diana de 3 a 7 años. Desde la elaboración del guion teatral hasta los días de

representación,  se  ha  tenido  que  trabajar  atendiendo  a  la  capacidad  de

recepción y comprensión simbólica del lenguaje y de los actos motores de los

niños. Realidades que restringen la libre utilización de recursos teatrales en la

puesta  en  escena.  Tanto  la  capacidad  atencional  como  el  grado  de

imprevisibilidad de los  niños comprendidos en este  rango de edad ante un

contexto teatral,  han sido de los indicadores más importantes a contemplar

durante  todo  el  proceso,  siendo  efectivo  el  resultado  final  dadas  estas

características.

Por último, quiero mencionar especialmente la oportunidad que ha sido

el encuentro y el trabajo conjunto entre tan buenos profesionales, así como la

calidad humana que ha habido entre todo el elenco durante el proceso. Este es

un aspecto que en definitiva no carece de valor y que perpetúa las relaciones e

inquietudes  profesionales  que  sostienen  en  gran  medida  nuestra  práctica

escénica.



III. ENCUENTRO FORMATIVO EN EL TEATRO DE LA ZARZUELA

Se trató  de un encuentro  didáctico  entre  el  director  del  Teatro  de la

Zarzuela y un grupo de estudiantes de la Universidad Complutense de Madrid,

la Escuela Superior de Canto de Madrid (alumnos de 3º y 4º de la asignatura

Escena Lírica) y de la RESAD (2º ITT y 4º Dramaturgia), junto a nuestros tres

becarios y a las profesoras Yolanda Porras y Marina Bollaín. Daniel Bianco nos

recibió en el ambigú del teatro habilitado para la charla, y comenzó remarcando

la función del teatro como un foro de conversación y de aprendizaje, siendo un

lugar para pensar y para recibir cosas de la vida. Nos explicó su experiencia

como  director  de  teatro  desde  el  punto  de  vista  de  la  producción  de  un

espectáculo teatral y abordó la programación de una temporada.

Destacó de su CV el estudio de

Bellas Artes en la especialidad

de Escenografía y que acude al

teatro desde la infancia con su

familia. Empieza a trabajar en el

Teatro  de  la  Zarzuela  en  los

años 80 como ayudante último

de  escenografía.  Es  en  esta

actividad donde aprende a mirar

siendo  meritorio.  Recibió  una

única  indicación:  podría  ser

meritorio,  ver  cómo  se

desarrollaba  todo  pero  no

podría preguntar nada ni hablar

excepto una hora a la semana

donde podría preguntar todo lo

que  hubiera  anotado.  Así

aprendió  que  mirar  es

fundamental en el teatro.

Daniel Bianco, Marina Bollaín y 

Yolanda Porras en el Teatro de La Zarzuela (noviembre, 2019)

Realización de una producción:



Producir un espectáculo operístico o teatral es realizar el deseo de otro.

El productor debe hacer posible lo que el director desea, debe ser generoso,

crítico  y  mantener  un  diálogo con el  artista  sin  coartarlo.  Se trata  pues de

cumplir tu deseo y el de los otros. El teatro es un trabajo de equipo, solo no

haces nada: todos se necesitan, incluido el público en el patio de butacas.

Sus motivos para aceptar el cargo de director de La Zarzuela: Por ser la

zarzuela  un  género  popular  Por  ser  un  teatro  público  con  una  política  de

precios asequible. Por el patrimonio artístico cultural que supone el repertorio

de zarzuela. La zarzuela son nuestras raíces. No importa si no nos gusta el

género: es algo que hay que conocer. Estas últimas ideas le llevan a programar

la  temporada  para  gente  joven.  La  zarzuela  es  un  género  del  que  sales

contento, los temas son populares. 

Líneas de programación en el Teatro de la Zarzuela: 

En  la  ópera  se  aceptan  los  cambios  estéticos  de  escenografía  y

vestuario. En la zarzuela parece que solo hubiera una forma de hacerla. Hay

que cambiar la estética, buscar la manera para que llegue a más gente. En

Juego de Tronos, por ejemplo, no es relevante la vestimenta medieval sino su

esencia, que es una serie contemporánea.

Los libretos de zarzuela se escribían deprisa. Por ejemplo, el libreto de

Doña  Francisquita se perdió en un taxi poco antes de su estreno. Se rehicieron

varias partes y se rescató el libreto perdido un día antes del estreno. De este

modo, se acabó estrenando una mezcla entre el libreto original y el rehecho

rápidamente.

1. Programación para el público fiel (mayor de 60 años): Títulos clásicos de

zarzuela.

2. Programación  para  el  público  que  no  sabe  exactamente  qué  se

programa en este teatro.

3. Público joven.

Objetivos:

1 Proyecto Zarza: hecho por y para jóvenes.

2 Utilización de las redes sociales. Otra forma de hacer zarzuela. La zarzuela

que se puede ver en youtube es horrible. Hay que cambiar la estética.

El  género  chico  da  un  trato  tremendo  a  la  mujer,  por  ejemplom  la

protagonista de La Revotosa es considerada una putona por mirar a los chicos.

Esto  no  se  puede  seguir  representando  así.  Es  importante  versionar  las

zarzuelas, al igual que se versiona Shakespeare, Lope de Vega, etc.

Programación anual del Teatro de la Zarzuela:

-Dos producciones de alquiler.

-Dos proyectos nuevos grandes.



-Dos proyectos de pequeño formato.

Se trata de lograr un equilibrio entre producciones no molestas (más

convencionales)  pero  muy  profesionales  en  lo  estético  y  musical  y

producciones arriesgadas recuperando obras no trilladas del repertorio. Estas

últimas se  recuperan en versión  concierto  con un narrador  como ya se  ha

hecho con  Juan Echanove, Mario Gas o Marisa Paredes, que narran la historia

hilvanada por dramaturgos como María Velasco, Conejero, etc., de manera que

la historia se cuenta en 2 o 3 monólogos.

Otro tipo de propuestas son por ejemplo la producción Tres sombreros

de copa: dan sitio a los compositores. Encargar una obra es complicado. En

este caso se ha hecho a través de un concurso pero entonces los plazos son

de hasta tres años de antelación.

Otra opción de representar obra nueva es programando obras ya hechas

como La casa de Bernarda Alba de la temporada 18-19.

Diseño de una producción:

Tres sombreros de copa surge de un encuentro personal con Llorca. A

Bianco le interesa del proyecto la posibilidad de introducir el teatro del absurdo

y en concreto a Mihura, que conecta con lo popular, con los juegos de palabras

y  con  el  humor.   No  hay  que  olvidar  que  Mihura  participó  en el  guion  de

Bienvenido Mr. Marshall.

Para  hacer  una  producción  hay  que  partir  de  una  visión  realista  del

presupuesto con el  que se cuenta.  Tres sombreros de copa cuenta con un

presupuesto medio, no es una obra para hacerla con grandes nombres sino

que es muy actual.

Presupuesto:

El  presupuesto  es  un esquema en principio  fijo  pero  en el  que todo

puede cambiar. Si la dirección artística considera que se debe gastar todo el

presupuesto de escenografía en un vídeo, por ejemplo, debe hacerse, si es lo

que conviene. Lo que no se puede es excederse en el presupuesto.

Producir  un  espectáculo  es  adelantarse  a  los  acontecimientos.  En

Mérida,  por  ejemplo,  donde  las  producciones  se  hacen al  aire  libre,  puede

llover, de modo que hay que tener preparado el paraguas para cubrir la mesa

de luces si fuera necesario. No puedes ir a buscarlo en el momento en que

empieza a llover.

La producción de Tres sombreros de copa está diseñada y controlada.

Las partidas son cambiables. Una vez hecho el diseño de producción hay que

elegir a los artistas. La materia prima debe ser la mejor, mejores cantantes,

mejor director de escena, aunque eso no es sinónimo de éxito.

Equipo artístico:



El director de escena debe llamar a su equipo. En este caso José Luis

Arellano es el director de la Joven Compañía. Arellano trabaja mucho la música

americana, de modo que parecía muy apropiado para este proyecto. El director

musical, Diego Echeverría es el director musical de la Ópera de Chemnitz.

El productor actúa un poco como una Celestina, uniendo equipos.

Calendario:

Dentro del diseño de producción está la elaboración de un calendario. El

calendario  se  elabora  hacia  atrás,  desde  el  estreno  hacia  atrás.  Las

producciones nuevas de la Zarzuela tienen normalmente 30 días de ensayo, de

las cuales dos semanas y media son en sala con pre-escenografía, utilería,

muebles y parte del escenario.

En el escenario se realizan cinco ensayos entre las 16.00 y las 22.00.

Se realizan tres o cuatro ensayos de conjuntos orquesta-escena para lograr el

balance escena-orquesta: un ensayo pre-general, un ensayo general.

En la ronda de preguntas un alumno de la Resad pregunta dónde es

posible  aprender  a cantar  zarzuela.  Bianco explica la  dificultad de cantar  y

hablar que entraña la zarzuela. Los asistentes de la ESCM aclaran la existencia

de la misma y la formación que en ella se imparte. Además informan de que la

mayoría del elenco de la obra  Tres sombreros de copa  son egresados de la

ESCM. Bianco aprovecha para hablar de la formación en general.

El encuentro termina a las 18.00 con la invitación a pasar al patio de

butacas para asistir al ensayo de la zarzuela Tres sombreros de copa.



IV. CONCLUSIONES Y PROYECCIÓN DE FUTURO

De  las  memorias  de  los  tres  becarios  del  proyecto  se  desprende

claramente el aprendizaje verdadero derivado de una práctica real, seguida en

todo su proceso, desde la composición musical y la dramaturgia, pasando por

los ensayos, hasta el estreno. Y cómo la creatividad propia contribuye al trabajo

común y genera en uno mismo capacidad de gestión y emprendimiento, incluso

cuando  la  experiencia,  como  en  este  caso,  es  pedagógica  y  orientada  a

escolares. 

De otro lado, la práctica ha sido posible gracias a la colaboración de

cuatro instituciones: dos de formación superior, una de formación profesional

(Conservatorio de Getafe) y el Teatro de La Zarzuela como una introducción a

las prácticas escénico-musicales y de producción profesional.

Tras  las  distintas  reuniones  celebradas  para  la  definición  de  los

contenidos  del  máster,  y  las  investigaciones  de  modelos  de  posgrado

semejantes, en España y en otros países europeos, exponemos algunas de las

conclusiones a las que hemos llegado durante este proyecto de investigación

teórico-práctica:

- Para entender y enmarcar el Módulo Práctico del Máster de Creación

Musical  y  Teatral  que  está  en  el  objetivo  de  este  proyecto  es  necesario

observar la realidad de las prácticas en los másteres teatrales en España, pues

sólo algunos de ellos las ofrecen: el Máster Oficial de Estudios Teatrales de la

Universidad Autónoma de Barcelona, por ejemplo, prevé las prácticas como

optativas y no se ofrece una plaza para todos los alumnos matriculados, sino

que están limitadas y se accede a ellas tras una selección. Otras  instituciones

con máster en estudios teatrales no contemplan las prácticas; es el caso de las

universidades Rey Juan Carlos (Madrid), la de Granada, o la Carlos III (Getafe).

- Por su lado, el máster de Teatro de la UCM tiene convenios para la

realización de las prácticas con un elevado número de instituciones: el Teatro

Español,  el  Festival  de  Almagro,  la  Compañía  Nacional  de  Teatro  Clásico

(CNTC), el Centro Dramático Nacional (CDN), el Ballet Nacional de España, la

Compañía Nacional de Danza, el Teatro Real, los Teatros del Canal, o la propia

RESAD. El contenido de dichas prácticas es muy variado, desde trabajar como

actores hasta ayuda en la producción, dirección, etc. Sin embargo, en ningún

caso se trata de desarrollar un proyecto de creación propio con la posibilidad

de mostrarlo en un teatro profesional.

-Mención especial  merece el  Máster de la ESAD de Castilla-León en

Pensamiento y Creación Escénica Contemporánea https://fuescyl.com/master

con una gran variedad de Prácticas en festivales y compañías de toda la región

https://fuescyl.com/master


https://fuescyl.com/master/practicas-master Su  atención  a  la  danza  lo  hace

singular y probablemente es el que se acerca más a la idea del proyecto que

nos  ha  ocupado,  aunque  la  diferencia  es  que  el  nuestro  tiene  la  creación

basada en la música escénica como base, por lo que el trabajo es aún más

interdisciplinar. 

-En cuanto a las posibles instituciones colaboradoras, nuestro contacto

con  el  Teatro  de  La  Zarzuela  permite  vislumbrar  intereses  comunes  en

términos de pedagogía, difusión e investigación. Al tiempo, otros espacios de

representación de la capital española podrían ser receptores de los proyectos

de pequeño formato generados en el Practicum del máster.

Por todo ello, nuestra propuesta iría en la siguiente dirección:

-Para que el máster fuera sostenible en cuanto a la docencia y la capacidad del

profesorado no debería exceder de 12 participantes. 

-Los participantes del máster deberían formarse en pequeños grupos de trabajo

(3  o  4  personas).  Estos  grupos  podrían  presentarse  a  las  entrevistas  de

admisión como un grupo de creación con un proyecto concreto, o también por

separado e integrarse en uno de los posibles grupos. 

-Cada profesor tutelaría la parte del trabajo que corresponda a su especialidad

-música,  dirección,  interpretación,  dramaturgia,  espacio  escénico...-  no

debiendo exceder esta carga horaria de 3 horas a la semana máximo a lo largo

del periodo de prácticas.

- El trabajo fin de máster no debería ser un trabajo teórico sino práctico, es

decir,  el  montaje  breve  que  surja  del  trabajo  de  cada  grupo,  al  que

acompañaría una breve memoria teórica en la línea de los trabajos que otras

escuelas europeas proponen para sus cursos de posgrado y doctorados, las

llamadas Practice as Research.1

 -Este montaje final podría ser la muestra y el resultado del trabajo de creación

realizado durante el curso bajo la tutoría del profesorado del máster.

- Idealmente esta creación debería poder mostrarse en un espacio de aforo

reducido de teatros de la capital que quisieran asociarse al proyecto, del tipo

de: los Teatros del Canal (Sala negra), Matadero, CDN Valle Inclán (Sala El

1 Tal es el caso de la Royal Central School of Speech and Drama, en Londres, en la que Ana 
Fdez. Valbuena, responsable de este grupo de investigación, participó como tribunal de 
Tesis en diciembre 2018 https://www.cssd.ac.uk/research-degrees 

https://www.cssd.ac.uk/research-degrees
https://fuescyl.com/master/practicas-master


Mirlo  Blanco),  CDN  María  Guerrero  (Sala  de  La  Princesa),  o  en  salas

alternativas de la capital como La Cuarta pared, o el Teatro Galileo.

- La muestra final podría tener una duración de alrededor de 20 minutos, de

manera que se pudieran mostrar los trabajos de los tres grupos en una sola

sesión. 

-El  máster  se  plantearía  de  forma semipresencial,  de  manera  que  la  parte

presencial tuviera lugar en el segundo periodo del curso escolar, en forma de

ensayos presenciales y reuniones con el equipo para el trabajo práctico. De

manera no presencial se desarrollarían las tutorías y seguimiento de la parte de

creación dramatúrgica y musical, o de gestación de los trabajos creativos.

-Cada  grupo  de  trabajo  estaría  formado  por  un/a  dramaturgo/a,  director/a,

músico/a, creador de espacio sonoro o coreógrafo/a con un proyecto común

final.

-Debería  ser  posible  contar  con  egresados  de  distintas  disciplinas  (música,

interpretación, gesto, canto, instrumentos, bailarines) para la interpretación de

las obras de los alumnos de máster. Estos egresados deberían poder recibir

una pequeña aportación económica por su trabajo.

-Se  prevé  la  colaboración  de  al  menos  tres  escuelas  artísticas  superiores:

RESAD,  ESCM  y  RCSMM  pudiendo  ampliarse  a  la  colaboración  del

Conservatorio  Superior  de  Danza  María  de  Ávila.  Habría  que  valorar  la

colaboración de otros centros como la Escuela Superior de Diseño.

. No se descarta estudiar colaboraciones con teatros e instituciones educativas

fuera de España para la movilidades de los estudiantes del máster, a través de

los programas Erasmus y Erasmus +, en los que la responsable del proyecto

ya tiene experiencia2.

2 Entre otras actividades internacionales, ha formado parte como investigadora del Proyecto
transnacional Erasmus +  (Portugal,  Italia, Francia, Reino Unido, Alemania, Dinamarca y
Lituania 2017-19) Entrepreneurial Challenges in Theatre Higher Education Curricula KA203
–  Strategic  Partnerships  for  higher  education  (UE).  https://ecthec-
erasmusmais.ipl.pt/working-groups.html  J En  él  ha  tenido  a  su  cargo  la  realización  del
documental  An example of European collaboration in theatre Education. Entrevista a Luca
Biagiotti, director. https://ecthec-erasmusmais.ipl.pt/output.html 

https://ecthec-erasmusmais.ipl.pt/output.html
https://ecthec-erasmusmais.ipl.pt/working-groups.htmlJ
https://ecthec-erasmusmais.ipl.pt/working-groups.htmlJ
https://ecthec-erasmusmais.ipl.pt/working-groups.htmlJ


ANEXOS 

ANEXO II

Presentación de Historias de peques. Cancionero infantil

José Miguel Molina 

Historias de peques es un espectáculo concebido para un público infantil

de  entre  3  y  7  años  pero  absolutamente  apto  (y  divertido)  para  todos  los

públicos. Se desarrolla en torno al discurrir de un cancionero con letra y música

escritas originalmente para él. Un conjunto de nueve canciones precedidas por

una pequeña pieza con todo el  grupo de músicos a modo de introducción-

presentación instrumental. Su intención, más allá de su propia capacidad de

entretenimiento como espectáculo, es servir como propuesta de iniciación a la

apreciación músico teatral para los más pequeños así como para introducirles

en el mundo de la música en vivo, del concierto, con la actuación en escena de

un amplio y variado plantel de músicos.

Las  canciones  versan  sobre  personas,  situaciones  y  objetos  de  la

cotidianidad  infantil  contempladas  con  ingenio,  ternura  y  humor.  Personas,

objetos y situaciones de casita, del “cole” y de cuando vamos de paseo o de

vacaciones. Todas se desarrollan en escena con un gran componente actoral,

coreográfico y escenográfico y con la proyección simultánea de ilustraciones y

subtítulos  en  pantalla.  En  la  mayoría  de  las  canciones  se  invita  a  la

participación del público.

Las  melodías  están  concebidas  para  que  puedan  ser  cantadas  sin

dificultad por los peques y su inspiración musical  y tratamiento instrumental

pretenden ser variados y atractivos para todas las edades. Las letras de las

canciones  han  sido  escritas  expresamente  para  este  cancionero  por  Clara

Urbano, Javier Yagüe, Ana Torralba y José Miguel Molina con la colaboración

de Cristina Fernández. La música es obra de José Miguel Molina.

Las tres canciones de “casa” son: 

Sopita  de la abuela. Una rica y mágica receta que alimenta y otorga

poderes al que la toma. 

Mi cuarto. Qué a gusto se está en nuestra habitación… 

Los cuentos que me cuentan. No puedo dormir si antes no me cuentan

un cuento.

Las tres del “cole”:

Mis profes favoritos. Con profes así nos encanta ir al cole.



Move your body, Alfie! Vamos a hablar en inglés un rato.

La canción del cuerpo humano Para recordar con humor las partes de

nuestro cuerpo. 

Las tres restantes, sobre las vacaciones o cuando sales de paseo: 

El guiñol Un homenaje al pequeño teatro de marionetas.

El columpio “Columpio, hasta el cielo… contigo vuelo”.

Con el mar  Me dormí en la playa y soñé y soñé…



ANEXO II

Música grabada para ensayos

https://www.youtube.com/watch?v=dUzReMauzHY&t=0s  Introducción

https://youtu.be/LTh7nwSsnk  c  Mi profe favorita

https://youtu.be/A3zeqKg01VU Move your body Alfie

https://youtu.be/x1ms_J7kPhM La canción del cuerpo humano

https://youtu.be/4YRM2FHA-wI El guiñol

https://youtu.be/wbT-mUqrT0w Mi cuarto

https://youtu.be/sVaboo-wk_A Los cuentos que me cuentan

https://www.youtube.com/watch?v=eckNZ4n9O8o&t=0s Con el mar

https://youtu.be/sVaboo-wk_A
https://youtu.be/wbT-mUqrT0w
https://youtu.be/4YRM2FHA-wI
https://youtu.be/x1ms_J7kPhM
https://youtu.be/A3zeqKg01VU
https://youtu.be/LTh7nwSsnkc
https://youtu.be/LTh7nwSsnk
https://www.youtube.com/watch?v=dUzReMauzHY&t=0s
https://www.youtube.com/watch?v=eckNZ4n9O8o&t=0s


ANEXO III 

Dramaturgia final con las canciones insertadas

HISTORIAS DE PEQUES
ESPECTÁCULO CANCIONERO

Dramaturgia Ana Fdez. Valbuena y Eva Mir
a partir de una idea de José Miguel Molina

PERSONAJES

Alfie Irene

La Cantante Kontenta Iskra

El Cantante Kontento Juanma

La Orkesta Kontesta

Otros a añadir durante los ensayos

Parte  de  la  Orkesta  toca  la  introducción  desde  el  patio  de  butacas,
desfilando por el pasillo hacia el escenario.

Alfie (Sale  a  escena) Vaya,  vaya,  pero cuánta  gente  hay  hoy ¿no?
¡Cuántos  niños  y  niñas!  ¿De  dónde  habéis  salido?  ¡Qué
barbaridad! Mira que yo me paso los días aquí, mirando desde mi
balcón todo lo que pasa en la calle ¡y nunca había visto tanta
gente! Solo a estos (señalando a la orquesta). Los de la Orkesta
Kontesta,  que  se  me  cuelan  en  casa,  todos  los  días,  con  la
excusa de que soy la única que vive en el centro y tal y tal... Entre
nosotros, os advierto que son una cuadrilla de gamberros.

Kontenta (Sale a escena) ¿Cómo nos has llamado?

Alfie Uy, la cantante Kontenta, pero si no te había visto. Perdona, no
me refería a ti, sino a estos amigos tuyos, que se me meten aquí,
se ponen a ensayar sus canciones…

Kontenta Pero, Alfie, si a ti te encanta la música. (Tararea una escala de
calentamiento).

Alfie Solo cuando la tocas tú. (La invita a asomarse con él al balcón y 
la mira embobado).

La orquesta ataca unos compases de idilio.

Kontenta  Cuánta gente hay hoy en la calle. ¿Se han escapado todos a la
vez del colegio?

Alfie (Embobada, no sabe ni lo que le ha preguntado) Sí.

Kontenta (A los niños) ¿Os habéis escapado?



Alfie (Cuando los niños respondan) No, no, qué va.

Kontenta Claro que no. Si seguro que les encantan sus profesores y jugar 
en los columpios del patio y....

Alfie (Embobada) Hombre…

Kontenta Aunque estarán deseando que llegue el verano para ir a la playa.
Como yo.

Alfie (Embobada) Y yo.

Kontenta En fin… a mí es que me encanta ir al mar.

Alfie Y a mí me encanta que vayas. Te pones de guapa en la playa...

Kontenta Gracias Alfie. Pero ¿sabes lo que yo quisiera? Tener una casa
como esta tuya... Tan grande y tan especial.

Alfie Puedes venir  cuando quieras,  Kontenta.  Si  a  mí me encanta...
verte. Y oírte y...

Kontenta Quiero  decir,  una  casa  para  cantar  en  el  balcón,  delante  de
cientos de niños y niñas.  La música tiene más sentido cuando la
escuchan muchos oídos a la vez, como hoy. ¿No te parece, Alfie?

Alfie (Embobada) Sí.

Kontenta (Kontenta pregunta a la orquesta) ¿Qué os parece, orkesta, les
cantamos algo a estos niños?

Alguien de la orquesta Un villancico.

Otro La del anuncio de...

Otro La última de Rosalía, por fa.

Otro Es mi favorita.

Kontenta ¡Ya lo tengo! ¡Mis  profes favoritos!

Todos ¿Tus profes favoritos?

Alfie ¿Cómo?

1-MIS PROFES FAVORITOS

Letra: McMolina

Iskra: Mi profe favorita
se llama Rita

Tres  gañanes:  Su
profe favorita se llama
Rita

I:Me habla suave.

3g: Le habla suave

I: No me grita

3g: No le grita

I y 3 g: Ni tampoco
si se irrita.

I:  Tiene  rizos,  va
con  falda,  las
pestañas muy muy
largas,

lleva gafas.

-I  y  3  g:  Aunque  a
veces se las quita.

I:  Mi  profe  favorito  es
bajito.

3  g:  Su  profe  favorito
es bajito.

I: Me corrige.

3 g: Le corrige.



I: Lo que escribo.

3 g: Lo que ha escrito.

I y 3 g: Y si está mal,
lo repito.

I:  Va  con  bata  toda
blanca,hace  gestos
cuando  habla,
sonriente.

I  y  3  g:  Y  se  llama
Federico.

I:  Porque  a  Rita  y
Federico  les  gustan
mucho los niños. Y es
que a Federico y Rita

les  gusta  mucho  la
vida.

Por  eso  es  tan
divertido

ir al cole cada día.

Con  mis  profes
favoritos…

I y 3 g: Tengo una cita.

I  y  3  g  Mi  profe
favorita  se  llama
Rita,  Me  habla
suave,  no me grita

ni  tampoco  si  se
irrita.

I:  Tiene  rizos,  va
con falda,

las  pestañas  muy
muy largas,

lleva gafas.

I  y  3  g:  Aunque  a
veces se las quita.

I  y  3  g:  Mi  profe
favorito es bajito.

Me  corrige  lo  que
escribo

y  si  está  mal  lo
repito.

I: Va con bata toda
blanca,

hace  gestos  cuando
habla,

sonriente.

I  y  3  g:  Y  se  llama
Federico.

I:  Porque  a  Rita  y
Federico

les  gustan  mucho  los
niños.

Y es que a Federico y
Rita

les  gusta  mucho  la
vida.

Por  eso  es  tan
divertido

ir al cole cada día.

Con  mis  profes
favoritos…

-I  y  3  g:  Tengo  una
cita.

Durante la canción,  los gañanes se disputan la atención de Kontenta
para conseguir “la cita”. Gana Kontento. Su premio será el derecho a un
cuento.

Kontento (A Kontenta) ¿Me cuentas un cuento?

Kontenta ¿Pero cuántos años tienes?

Kontento ¿Y eso qué más da?

Alfie Eso no vale, estaba yo antes.

Kontento A veces necesito un cuento para dormir, como cuando era niño.
Echo de menos irme a la cama después de una historia y soñar
otros finales para ellas.

Alfie ¿Otros finales?

Kontento Soñar,  por  ejemplo,  que la abuela de Caperucita es la  que se
disfraza de lobo.

Kontenta O  que  La  Bella  Durmiente  se  despierta  y  al  ver  al  príncipe
(refiriéndose a Kontento) ¡le parece feísimo!

Kontento Tengo taitantos años ¿vale? Pero soy fan de Elsa, la de Frozen.

Kontenta Yo ya ni me acuerdo de cómo terminaban de verdad Caperucita, o
La Bella Durmiente.



Alfie Entonces tú, ¿qué cuento nos contarías?

Kontenta Pues uno de los que hacen que nuestra imaginación vuele, que
vivamos experiencias extraordinarias, ¡sin movernos de la cama!
(A  público)  ¿Alguien  tiene  un  cuento  favorito?  A  ver,  tú,  por
ejemplo. ¿Cuál es tu cuento favorito?  (Breve interacción con el
público) ¡Marchando un cuento!

2-LOS CUENTOS QUE ME CUENTAN

Letra: Ana Torralba/Cristina Fernández /McMolina

¿Quién me va a contar
un cuento

en  cuanto  llegue  el
momento?

Siempre  me  duermo
en la gloria

si  me  cuentan  una
historia

Las  que  cuenta  la
vecina

son  las  que  más  me
alucinan

La bella durmiente

no se va a la cama

a todos les dice

¡No me da la gana!

Me  pongo  muy  muy
contento

cuando me cuentan un
cuento.

Y con los que más
me río

los  que me cuenta
mi tío.

Un extraño cuento

de una guerra rara,

donde disparates

son lo que disparan

¿Quién  me  va  a
contar un cuento

en cuanto llegue el
momento?

Con los que cuenta
la Tablet

¡puf!  se me cruzan
los cables!

Para  quedarme
dormido

cuéntame  uno
divertido

Coches de carreras

quieren ir despacio

y los tres cerditos

van por el espacio

Antes  de  quedarme
frito

cuéntame  un  cuento
bonito

de  los  que  me hacen
soñar,

de  los  que  cuenta
mamá

Es Caperucita

junto a Peter Pan,

vuela y va vestida

como Supermán

¿Quién me va a contar
un cuento?

Alfie Esta Orquesta Kontesta todo lo hace cantando.

Kontenta Alfie querría tocar un instrumento.

Alfie Sí, pero de momento, me toca ir escuchando.

Kontento Move your body.

Alfie ¿Qué te pasa, Kontento?

Kontento Move your body, Alfie.

Alfie Move, move. (Comienza a sentir el cosquilleo del swing)



Kontenta Alfie no sabe lo que les pasa a sus palabras.

Alfie Me está entrando como un ritmo.  

Kontento Es el swing, Alfie.

Alfie The swing. Oh, my goodness!

Kontenta Alfie habla muy bien inglés.

Alfie Yes, very well.

Kontento Más swing, más swing, Alfie.

Alfie (Con todo el swing de que es capaz) Yes! Very well!

Kontento Yeah!

Alfie Yeah!

Kontenta Alfie tiene una amiga china.

Kontento (Con tonos chinos) Xiao Chen

Kontenta Que también es muy especial. (Xiao Chen saluda desde la
orquesta)

Alfie She is really special.

Kontenta Alfie ha aprendido inglés para hablar con ella.

Xiao Chen Yes, very well.

Kontenta Y  ahora  Alfie  es  nuestra  profe  de  inglés.  Nosotros  le
cantamos las notas, y ella nos enseña un idioma.

Alfie y Kontento Yeah, swing, very well!

Alfie (A los niños) Repeat, please. (Con acento british) Repetid 
conmigo: Yes, very well.

Kontento Con más swing, chicos..

(Juego de repetir con el público hasta que se escuche bien 
alto)

Kontenta  Move your body, Alfie.

3-¡MOVE YOUR BODY ALFIE!

(Do you speak english?)

Letra: Clara Urbano

(Rapeado, Juanma)

Mi vecino Alfie

es el más chulapo,

trabaja bien duro,

siempre  va  muy
fashion.

Habla con criterio,

ríe todo el rato,

susurra sonetos,

nunca está cansado

(Cantado, Iskra)

¡Move your body, Alfie!



Tienes que bailar,

únete a esta fiesta,

you need to relax

(Rapeado, Juanma)

Mi vecino Alfie

tiene  un  par  de
gansos,

red  Yako  y  black
Shadow

de lo más salados.

Alfie, mi vecino

is an english teacher,

nos enseña a todos

to  speak  perfect
english.

(Cantado, Iskra)

¡Move  your  body,
Alfie!

Tienes que bailar,

únete a esta fiesta,

you need to relax

(Rapeado, Juanma)

Xiao  Chen  es  su
amiga,

she  comes  from
Pekín,

es exploradora

y hace viajes mil.

Un día vinieron

a cenar lasaña

y desde aquel día

cuenta sus hazañas.

(Cantado, Iskra)

Move your  body,  Xiao
Chen,

tienes que bailar,

come on to the party.

We need to have fun!

Podría terminar con un solo de guitarra de concierto rock, deslizándose 
de rodillas por el escenario...

O algo así :)

Alfie Pues sí que es cansado lo del swing ese. Yo, la verdad, prefiero
las canciones más tranquilitas.

La/el guitarrista También me sé lentas, no creas.

Alfie ¿Por ejemplo?

La guitarra ataca Introducción de El Guiñol.

Alfie Qué bonito. (A Kontento) A ver si aprendes, tú.  Sí, tú, el del swing. 
Esta sí que es una cosa bonita.

Aparece uno de los músicos con una marioneta. Lo siguen otros 
con un tabladillo de Guiñol oculto bajo una tela, que descubren 
cuando entra vídeo.

4-EL GUIÑOL (seguidillas)

Recitado

¿Qué  esconden  las
cortinas

y los cartones?

¿Cachiporras,
caballos,

ensoñaciones?

Si estás atento,

serás protagonista

de todo el cuento.

(Entra video: Plano
fijo  de  la  acción.
Descubren  el
Guiñol)

(Cantado)

A la bella Florinda

han encerrado.

El rey quiere casarla

con un malvado.

Qué gran disgusto



porque ella  ama a  un
soldado

valiente y justo.

El soldado Lisandro

llega al castillo:

burlar al vigilante

no es tan sencillo.

Sube a la torre,

salva a su dulce dama,

se escapa y corre.

Cuando  llegan  al
bosque,

mala noticia:

los  detiene  el
malvado

con su milicia.

Por suerte, luego

un  dragón  a  los
malos  vence  con
fuego.

Por  Florinda,
Lisandro

y sus amores

se  organiza  una
fiesta

con baile y flores.

(Fanfarria festera)

(La  guitarra  corta  la
fiesta.  Zoom a  primer
plano de cada uno de
los personajes)

Así se acaba,

Así se acaba

el  guiñol  que  a  los
niños alucinaba.

(Zoom  a  plano  fijo
general)

Así se acaba

el  guiñol  que  a  los
niños alucinaba.

Los personajes caen y quedan doblados colgando del borde del teatrillo.

Alfie (Aplaudiendo y animando a aplaudir) Qué bonito, qué 
bonito.

Sale Kontento sumándose al aplauso con un palo de lluvia.

Sale de escena el tabladillo.

Alfie Qué bonito. Pero ¿qué es?

Kontento Un palo de lluvia.

Alfie Y, cuando lo tocas ¿llueve?

La orquesta emite sonidos de empezar a llover.

Alfie ¡Ay, que nos mojamos!

Una de la orquesta se le acerca y abre un paraguas lo más 
ridículo que se encuentre, bajo el que se refugian los dos.

Kontento sigue dándole al palo de lluvia. La orquesta aumenta el 
volumen de la lluvia.

Alfie ¿Quieres hacer el favor de dejar de darle al palo de lluvia ese?

 Sale Kontenta con otro paraguas y se pone junto a Kontento, que 
por fin se queda inmóvil.

La de la orquesta De niña, me encantaba mi cuarto cuando llovía.

Kontenta Cuando no se podía salir a la calle y la casa estaba calentita.

La de la orquesta El cuarto de una es el mejor sitio del mundo.



Alfie Tu cuarto puede ser lo que tú quieras.

La de la orquesta Una clase.

Kontento Una nave espacial.

Kontenta Un  escenario  enorme para  cantarle  al  máximo número  de
personas posible.

Alfie (A público) Y a vosotros, ¿qué es lo que más os gusta de vuestro 
cuarto?

(Cierran los paraguas)

5-MI CUARTO

Letra: Clara Urbano

(Foco a Kontenta en espacio izquierdo, canta ella)

Lo que más me gusta

de nuestro cuarto

es que es donde juego

con mis hermanos

(Foco  al  espacio
derecho,  canta
Juanma)

Boing,  boing…  boing,
boing, boing…

Doña  pelota  salta  y
trota

Boing,  boing…  boing,
boing, boing…

va Juanita y la rebota

(Foco  a  Kontenta  en
espacio  izquierdo,
canta ella)

Lo que más me gusta

de mi propio cuarto

es que se convierte

en lo que queramos

(Foco  al  espacio
derecho,  canta
Juanma)

Shhh, shhh… shhh,
shhh, shhh…

Hablad  bajito  que
está dormido

shhh, shhh… shhh,
shhh, shhh…

el  dragón  Fito,  mi
fiel amigo

(Foco  a  Kontenta
en  espacio
izquierdo,  canta
ella)

Lo  que  más  me
gusta

de nuestro cuarto

es su gran armario

a tope de trastos

(Foco  al  espacio
derecho,  canta
Juanma)

Chucuchucuchú,
chucuchucuchú…

El  viejo  tren,  mi
favorito

Chucuchucuchú,
chucuchucuchú…

antes  era  de  mi
abuelito.

(Foco  a  Iskra  en
espacio  izquierdo,
canta ella)

¡Ay, cómo me gusta

mi cuarto!

Alfie Come on! Come on! ¡Todos a sus puestos que ahora toca
repasar la lección! Aquí arriba alguien me ha chivado que en la
Orkesta Kontesta pocos se acuerdan ya de las partes del cuerpo
humano.  Claro,  se  las  aprendieron  de  memorieta,  como  el
abecedario.  Y  así,  igual  que  se  aprenden,  se  olvidan.  ¿Y
vosotros? ¿Os las sabéis? ¿Las repasáis conmigo? Échame una
mano, Kontento. (Lo coloca como un esqueleto de esos que hay
en las aulas de Ciencias) A ver, decidme… ¿cómo se llama esto?



(Le señala el cuello) ¿Y esto? (señala la rodilla) ¿Y esto? (señala
la lengua)

Trombón ¿Y esto? (El del trombón señala el trasero de su 
compañero con el instrumento)

Alfie ¡Pero bueno! Definitivamente, necesitamos vuestra 
ayuda…

Kontento Pues a mí déjame, que yo me acuerdo de todas las
partes.

Kontenta Eso, déjalo, que es amigo mío. Vámonos, Kontento.

Kontento (Reticente a irse, porque le encanta chupar plano)
Me sé hasta el nombre del músculo más difícil de aprenderse del
cuerpo humano.

Alfie A ver listo ¿cuál?

Kontento Este, este. (Señala la vena hinchada de su cuello)

Kontenta ¿A que no sabes cómo se llama, listilla?

Alfie Cuello.

Kontento No  tienes  ni  idea:  esternocleidomastoideo.  (Al
público) ¿A que soy un fenómeno?

Kontenta ¿Sabéis por qué se sabe su nombre? Porque alguien le
enseñó una vez la canción del cuerpo humano.

Kontento (A la orquesta) ¿La cantamos?

Alguien de la orquesta ¿La bailamos?

Alfie Igual se la saben.

Alguien de la orquesta Pues claro que se la saben.

La orquesta ataca unos compases de la canción.

Alfie ¿Os la sabéis?

Flashmob. ¿Alguien puede hacer la coreografía desde el 
escenario?

6-LA CANCIÓN DEL CUERPO HUMANO

(En clase de anatomía)

Letra: McMolina

Vamos a cantar

la  canción  del  cuerpo
humano,

¡bailemos  con  los
pies!

¡bailemos  con  las
manos!

BIS

Esta es mi cabeza



redonda  como  un
huevo.

Tiene  ojos,  nariz  y
boca

y también mucho pelo

Con mis dos orejas,

las cejas y la frente,

mofletes y barbilla

y  en  la  boca  los
dientes.

Vamos a cantar…

Estos son mis brazos

largos y con dedos,

sirven para todo

si  quiero  los
muevo.

Salen  de  los
hombros,

se  doblan  por  el
codo,

terminan  en  las
manos

y  con  ellas  toco
todo

(Se  dirige  a  los
músicos y los toca)

Con ellas toco todo

Vamos a cantar…

Estas son mis piernas,

dos son las que tengo,

los pies al final

con ellos me paseo.

Doblo los tobillos,

ahora las rodillas,

que  separan  los
muslos

de las pantorrillas.

Vamos a cantar…

Sonido del mar.  Entre varios sacan a Kontenta a escena, acunándola,
como si fuera una deidad marina dormida sobre las olas.  Puede llevar
una peluca de lana azul, larguísima… En su defecto, un tocado de tul
larguísimo… Algo largo y azul,  vamos,  que la  intérprete utilice como
elemento  poético  en  una  sencilla  coreografía.  Si  hay  instrumentistas
chicas libres, pueden ayudarla con el asunto cual náyades. El panorama
de fondo puede ser de tonos azules cambiantes...

7-LA PLAYA (coplas)

Letra: Javier Yagüe

Soñando  que  soy  el
mar

¡no  me  quiero
despertar!

Mamá,  me  quedé
dormida

calladamente  en  la
arena.

Era la tarde serena,

cuando  uno  todo  lo
olvida.

De  repente  estoy
tendida

soñando  que  soy  el
mar.

¡No  me  quiero
despertar!

Tumbada  en  el
infinito,

con los pies rozo la
playa,

abrazada  en  una
raya

al  cielo  azul  tan
bonito.

Ya  nada  más
necesito,

es  tan  dulce  este
flotar

que  no  quiero
despertar.

Por  mí  pasan
blancas velas

como  volando  las
aves,

sus  pisadas  son  tan
suaves

que  apenas  dejan
estelas.

Si tan bellas acuarelas

en  mí  se  pueden
pintar,

no  me  quiero
despertar.

Mamá,  cuando  estás
conmigo

tanto no quiero dormir.

Tus  palabras  quiero
oír,



y  en  sueños  no  lo
consigo.

Por  eso  confío  y  te
digo

que  este  sueño
pasará.

¡Mamá,
despiértame ya!

Salen de escena las náyades y Kontenta.

 Alfie se  ha  quedado  dormida  en la  corbata  del  escenario.  El  
trombonista le despierta con un sonido estridente.

Alfie (Sobresaltado) ¡Eh! ¿Qué pasa, qué pasa? Con lo a gusto que se
está de vacaciones. Soñaba que… En fin, que se me olvida dónde
estoy…  qué  día  de  la  semana  es…  ¿Monday?  ¿Friday?  ¿Y
vosotros?  ¿Qué  hacéis  en  vacaciones?  A  mí  me  encantaba
pasarme  las  tardes  en  el  columpio  del  parque…  subiendo  y
bajando;  para  atrás,  para  adelante.  Cogía  impulso,  y  (escala
ascendente con la voz desafinando). Cuanto más subía, más alta,
más alto… Y luego (escala descendente con la voz desafinando
también) abajo, abajo…

Entre varios sacan a Kontenta a la Sillita la Reina.

Kontenta Anda, quita, que estás desafinando muchísimo. (Se baja de la 
Sillita la Reina).

Alfie Pero, pero… Qué déspota. (Se repliega muy digna). Era mi 
columpio.

Los que la han traído a la Sillita pueden interaccionar con ella
durante la canción. Alfie puede estorbarlos un poco hasta que al final la
suben a ella también a la Sillita hacia  el  final,  para  que  se  quede
tranquila.

8-EL COLUMPIO (villancico)

Letra: Javier Yagüe

Columpio,  hasta  el
cielo

contigo vuelo.

Conmigo te meces

en largo vaivén,

y juntos a veces

bailamos muy bien.

Los ojos no ven,

se alborota el pelo.

Columpio,  hasta  el
cielo

contigo vuelo.

Yo  te  ayudo  y
subes

un poquito más,

tocamos las nubes

y  vuelta  hacia
atrás.

Siguiendo  el
compás

como  un
violonchelo.

Columpio,  hasta  el
cielo

contigo vuelo.

Yendo hacia lo alto

se pierde el jardín,

podría de un salto

llegar hasta el fin.

Tras tanto trajín

volvemos al suelo

Columpio,  hasta  el
cielo

contigo…

columpio,  hasta  el
cielo

contigo vuelo



Alfie Muchas gracias. Me ha encantado la canción del columpio. Y lo 
de la Sillita… (Canta una frase, desafinando un poco).

Kontenta Alfie…

Alfie Vale,  ya  no  canto  más.  Pero,  como  compartir  es  vivir,  para
agradecer  vuestro  gesto  con  La  Sillita,  os  voy  a  invitar  a  un
aperitivo muy especial, porque “Lo mejor de una visita es llenar
bien la barriga”. (Silba llamando a alguien)

Entran dos con una cazuela enorme.

Tutti ¡Happy birthday!

Alfie ¿Cómo?

Kontento Cuando Alfie se duerme, además de no saber si es Friday
o Monday, tampoco se acuerda... ¡de su cumpleaños!

Alfie ¿Mi cumple? ¿Hoy? Oy, qué despiste…

Kontenta Te hemos preparado un regalo

Alfie Qué detalle.

Kontenta ¡Una... sopa! (Abre la tapa de la cazuela)

La orkesta ¡Tachán!

Alfie Uy, qué rica. Muchas gracias. (Hace gestos de disgusto.
Cómplice, a los niños). Una sopa de cumple, ¿a quién se le
ocurre? ¡Puaj!

Kontenta No es una sopa.

Alfie Menos mal.

Kontento Es… ¡un soponcio! (Se parte de risa).

Alfie Y eso ¿qué es?

Kontento Lo que te ha dado a ti.

La orquesta ríe.

Kontenta Es una sopa china. Te la ha preparado, con mucho cariño
tu amiga Xiao Chen. Ella dice que es Xixili.

Alfie Ah. (Asomándose al puchero) Pues a mí me parece una
sopa de toda la vida.

Kontento Nosotros la hemos llamado…

O. Kontesta ¡La chichirisopa!

Alfie ¿La qué? (Mientras comienza la canción) ¿No podríamos
negociar mejor unos huevos con patatas fritas?

Comienza La sopita...

Alfie Yo es que no soy mucho de caldos, sopas, cremas..



9-SOPITA DE LA ABUELA

Letra: Clara Urbano

(Iskra canta)

Hoy  es  domingo  y
llueve fuera

Hoy papá desea sopita
de la abuela

Ya  en  el  mercado
¡manda receta!

Llenamos  el  carro
¿cogemos galletas?

(Estribillo  tribal
alrededor del puchero,
Juanma  canta  y  dos
elementos  de  la  tribu
permanecen a su lado

Chichiripollo  feliz  y
zanahorias,

Dos  puerros  sin  barro
¡nada guarros!

Morcillo, rábano, papa

Y un hueso de caña de
vaca

Del  pote  al
potingue,  hechizo
al dedo.

Soy  el  hechicero
del gran puchero

(Iskra canta)

¡Qué buena mezcla
en la cazuela!

¡Qué  gran  receta,
sopita de la abuela!

Chichirisopa,  ¡Qué
buena está!

Me  acabé  el  plato
¿me  puedes  echar
más?

(Estribillo tribal)

Chichiripollo feliz…

(Pausa  de  la
música.  Los
músicos  se
acercan a beber de

la  cazuela  y  eso  les
revoluciona)

Todos  bailando,  todos
a una,

con esta sopa subo a
la luna

¡Chichirisopa,
chichirisopa,

dame  poderes,  dame
fortuna!

¡Chichirisopa,
chichirisopa,

haz  que  de  pronto
vuele en alfombra!

¡Chichirisopa,
chichirisopa,

hazme pirata, ¡súbeme
a popa! 

(Bis cañero)

Kontenta Entonces, ¿nada de sopas?

Alfie Si no hay más remedio...

Kontento y Kontenta llevan a Alfie hasta un piano, que será su regalo de
cumpleaños. Alfie toca algunas notas, emocionado.

Alfie Esto es... conmovedor. ¡Sois muy buenos amigos! ¡Gracias! Me
encantaría despedirme de estas  Historias de peques tocando algo…
(Sigue tocando, emocionado) Goodbye… See you soon… Adiós.


	False start, de Ingrid Von Wantoch, basado en una Fuga de Bach. Bruselas, 2020
	Fotografía de Bernard Coutant

