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TÍTULO: ACRÓBATA Y ARLEQUÍN 

El circo de Picasso y la música 
 
COMPOSITORES: Erik Satie  y Francis Poulenc 
 
GÉNERO: Espectáculo multidisciplinar con piano directo y canto 
lírico. Escenificado con actores, títeres de gran formato, sombras y 
proyecciones de vídeo. 
 
FORMATO: Gran formato. 
PÚBLICO PREFERENTE: A partir 4 años. 
DURACIÓN: 50 min. 
 
PRODUCCIÓN: La Maquiné y la Agencia Andaluza de Instituciones 
Culturales, Junta de Andalucía. 
 
COLABORADORES:  
Gran Teatre del Liceu de Barcelona 
La Laboral Ciiudad de Cultura, Gijón 

 
 
Coproduce: 

 
 
 

 
 
Colabora: 
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INTRODUCCIÓN  

GUÍA PEDACÓGICA 
  

 

 

 

 

 

“Quien no ha visto nunca una naranja  

no pedirá una naranja. Nuestra tarea es 

dar a conocer la naranja y despertar el 

deseo”  

 

 Andrei Sajao.  

Físico nuclear y Premio Novel de la Paz. 

 

 
 
Esta guía didáctica es un instrumento que facilita al profesor la preparación 
de los alumnos para la función, de acuerdo con su edad. Quiere ser una 
introducción o preparación para aquello que los jóvenes esperan ver sobre 

el escenario, para el disfrute y comprensión del espectáculo ACRÓBATA Y 
ARLEQUÍN. Por tanto pretende ser un apoyo para el trabajo previo y 

posterior a la asistencia al espectáculo. Cada docente podrá seleccionar y 
adaptar los contenidos de la guía a sus necesidades concretas. 
 

Se ha estructurado en cuatro bloques: una introducción informativa sobre el 
espectáculo, el compositor e intérpretes; un bloque de objetivos educativos; 

un apartado de actividades dirigido a los alumnos (coordinados por el 
profesor); y material complementario. 
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INTERÉS PEDAGÓGICO  
 

Nuestro interés con el proyecto ACRÓBATA Y ARLEQUÍN es llevar la ópera a los primeros 
oyentes y nuevos públicos, entendiendo como ópera la música instrumental y voz. Para ello  

se entiende la escena a través de dos aspectos primordiales: el deleite y la emoción. Con 
pequeños pasos, de manera natural, sincera y honesta, se puede llegar y formar al oyente 
más inexperto para que disfrute en un futuro de obras musicales más complejas.  

Se presenta una obra a través de  palabras sencillas y sobre todo parándose a escuchar los 
momentos más emocionantes y dejándolos llevar por la música y la escena. Por ello, este 
proyecto es un primer paso con voz y piano en directo escenificado, formato más reducido y 
accesible.  

Para el niño, así como es importante el contenido musical, es igual de importante la 
ilustración que la acompaña.  El público infantil será cautivado a través de un bestiario y 
personajes singulares. Un concierto escenificado, que active su curiosidad a través de la 

diversión y la ilusión que despierta el mundo del circo. Una propuesta que evoca los 
personajes  representativos de la conocida época azul y rosa de Picasso y que pretende 
captar el espíritu de las piezas musicales contemporáneas del círculo de compositores que lo 

rodeaban en el París de principio del siglo XX como fueron Erik Satie y Francis Poulenc.  

Un repertorio musical tan rico a través de varios compositores proporciona a la música 
nuevas claves de interpretación para los oídos jóvenes. Una música para oídos poco 
experimentados que se percibe como plena de significación y expresividad en el marco de la 
puesta en escena. Como resultado, se establece una fuerte vinculación emocional con este 
repertorio, y abre la percepción a la comprensión de estas y otras músicas de alto valor 
musical. 

 
El contexto emotivo que proporciona la puesta en escena, en sus aspectos teatral y visual, 
refuerza y dota de nuevos significados a esta música. Y tener referentes culturales para 
poder disfrutar y comprender esta música supone contar con la llave del repertorio del siglo 
XX, y tener excelentes herramientas para liberar al oído de ciertos prejuicios, paso 

indispensable para acceder a la selva de la música actual. 

 

 
 

Picasso, Los clows (1958) 
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INTRODUCCIÓN AL PROYECTO 
 
Acróbata y Arlequín, es un proyecto escénico-musical inspirado en el universo del circo 

imaginario de Pablo Picasso y la música de las primeras vanguardias a través de los 
compositores Erik Satie y Francis Poulenc. El espectáculo será interpretado con voz, piano y 
escenificado con teatro de actores, títeres, sombras, objetos y proyecciones. Un actor 
narrador guiará la escena para el entendimiento de la obra hacia un público a partir de 4 
años. 

Este proyecto nace de la investigación de La Maquiné en un intento de romper los 

estereotipos en torno a la ópera, la música y el teatro. La intención es despertar en los más 
pequeños el gusto por la música e iniciar el camino hacía el mundo de la lírica desde una 
perspectiva no convencional.  

La plástica, la música, el teatro de títeres realizados en diferentes escalas, coreografiados 
con técnicas variadas de manipulación, una cuidada escenografía e iluminación, junto con las 
proyecciones audiovisuales, son los recursos estéticos que emplearemos para conseguir 
nuestros objetivos. La voluntad es describir la riqueza y pluralidad de varios lenguajes dando 

como resultado una obra de carácter sencillo y sugerente.  
 
La música estará estructurada a través de una cuidada selección de obras de Erik Satie y 
Francis Poulenc interpretadas por piano en directo y canto lírico. 
 
1. INTERÉS ARTISTICO: El proyecto aúna a varias de las grandes figuras del siglo XX 
como son Picasso, Satie y Poulenc  motivados por el mismo espíritu y gusto por las formas 

de arte popular como son el circo y la Comedia del Arte. La propuesta constituye una 
aproximación privilegiada a la gran música del siglo XX con Picasso como eje, razón y límite.   

Un valor añadido al proyecto es la selección del repertorio lírico que se pretende que harán 

de esta propuesta una iniciativa idónea para acercar al oyente más pequeño al mundo de la 
ópera.  

La producción está realizada por LA MAQUINÉ, con la dirección de Joaquín Casanova y Elisa 

Ramos con una amplia trayectoria en producciones para público joven. Destacando varios 
premios de prestigio como el premio MAX de las artes escénicas. Para la adaptación de la 
partitura se contará con la colaboración del compositor y pianista granadino José López–
Montes.  

2. INTERÉS TEMÁTICO: El circo como género conocido por todos los públicos y en especial 
para el público infantil, contado a través de una historia con contenido narrativo y de valores 
universales. El mundo del circo visto por el pintor Pablo Picasso, será un medio de inspiración 
para desarrollar una sencilla historia. Todo ello envuelto por una fascinante atmosfera de 
números de circo, arlequines, amazonas y un raudal de personajes circenses que desfilaran 

para un público recomendado a partir de 4 años. 

 
La temática circense es muy apetecible para cualquier público y el guiño a Picasso para los 
más entendidos es un valor añadido que  hará disfrutar a todos por igual sea cual sea el 
nivel cultural del espectador.  
 
Se pretende transmitir fácilmente a los niños y niñas unos conocimientos musicales y 
artísticos necesarios para su formación cultural. A través  de un espectáculo con un lenguaje 

sugerente para que el público asimile, analice y  aprenda los valores implícitos en la obra. 
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DESARROLLO DEL PROYECTO 

 
Entre los artistas de principios de siglo XX surgió un espíritu nuevo de creación total, unión 

de las diferentes disciplinas y fusión entre la danza, la música y la pintura. Un claro ejemplo 
de esto fueron los diferentes encargos que recibieron artistas para la compañía de Sergei 
Diaghilev. Picasso tuvo relación con los músicos de su tiempo, se dejó influir e influyó en 
numerosos contemporáneos colaborando con los compositores principales de París; Igor 
Stravinsky, Erik Satie o Manuel de Falla. Indudablemente, su contribución en los ballets en 
los que participó fue decisiva no sólo para la evolución de su lenguaje plástico, sino también 
para la modernización de la música y de los espectáculos teatrales.  

 
PICASSO: APASIONADO DEL CIRCO  
 
“Todo empezó en 1887, cuando Picasso aún adolescente sucumbió al encanto de Rosita del Oro, amazonas del Circo 

Tívoli de Barcelona, quien le abrió las puertas al mundo mágico del circo, no sólo del espectáculo, sino de su trastienda, 

de la vida cotidiana de payasos y saltimbanquis, con sus incesantes entrenamientos, sus dificultades y alegrías”. 

 
El circo es un espectáculo ocular, es decir, visual y este 
es uno de los aspectos más importantes por los que La 
Maquiné decide abordar esta propuesta. El Circo, fascina 
al público más pequeño y al adulto por igual porque 
combina la magia de la función con el propio espíritu 
aventurero de los protagonistas. El montaje de las 

carpas, los animales, todo se une para crear una 
atmósfera incomparable lleno de símbolos mágicos. Su 
eterna e infinita pista circular siempre nos abraza con 
dulzura para sumergirnos en aventuras y sueños 
inimaginables.  
 
El circo era una de las grandes pasiones de Picasso y el 

personaje de arlequín fue su álter ego durante toda su 

carrera artística. La atracción de Picasso por el circo 
comienza cuando, siendo aún adolescente, ve los circos 
que pasan por Barcelona a fines del siglo XIX. En aquella 
época queda especialmente fascinado por el circo 
ecuestre de Tivoli donde trabaja la joven amazona Rosita 

de Oro. Desde entonces, en su obra aparecerán 
constantemente bufones, acróbatas, amazonas, 
arlequines y pierrots.  
 
En 1904 se muda a París y el artista conoce el circo Medrano que se convierte en fuente de 
inspiración para las obras de ese periodo. Picasso asiste a los espectáculos y frecuenta 
asiduamente a las tropas de artistas durante los descansos entre los espectáculos.  

 
En la época azul y época rosa, existe una evocación temática, iconográfica, estilística y 
cromática que denota la reflexión de un arduo trabajo en pos de un auténtico arte de 
vanguardia. El artista crea un escenario ficticio en el que acróbatas y equilibristas aparejados 

a lo largo de la tradición literaria y pictórica del romanticismo. Los personajes circenses de 
Picasso, que se mezclan con los de la comedia del arte, no son figuras retratadas durante los 
momentos en que dan rienda suelta a su talento, como ocurría en sus lienzos de finales del 

siglo XIX, sino durante los ensayos, los descansos, en medio de la calle o inmersos en 
menesteres cotidianos.  
 
El circo es un tema al que el artista vuelve regularmente en relación con los sucesos de su 
vida, desde su juventud hasta el momento antes de la muerte. Primero como actor, después 
como espectador y, finalmente, como soñador de circo, Picasso nunca dejó de amar ese 

mundo, tan diferente del nuestro y al mismo tiempo tan fantaseado y envidiado. Un mundo 
donde el amor y los cuerpos son libres; un mundo de leyenda y mitos, fantasía y dramas, en 
el que los héroes son payasos dueños de verdades eternas, como los artistas, y las 
amazonas-centauros son sus heroínas; un mundo donde los animales hablan para quien 
sabe abrir los oídos. Un mundo donde todo es posible. 

 

http://translate.googleusercontent.com/translate_c?depth=1&hl=es&prev=/search%3Fq%3Dclassical%2Bmusic%2Band%2Bpicasso%2Bsatie,%2Bstravinsky%26start%3D10%26sa%3DN%26rlz%3D1G1ASUT_ESES458%26biw%3D1920%26bih%3D987&rurl=translate.google.es&sl=en&u=http://www.chron.com/%3FcontrollerName%3Dsearch%26action%3Dsearch%26channel%3Dentertainment%26search%3D1%26inlineLink%3D1%26query%3D%2522Igor%2BStravinsky%2522&usg=ALkJrhgFYCXNQJXpgM_07w8IeDnkpuHhfA
http://translate.googleusercontent.com/translate_c?depth=1&hl=es&prev=/search%3Fq%3Dclassical%2Bmusic%2Band%2Bpicasso%2Bsatie,%2Bstravinsky%26start%3D10%26sa%3DN%26rlz%3D1G1ASUT_ESES458%26biw%3D1920%26bih%3D987&rurl=translate.google.es&sl=en&u=http://www.chron.com/%3FcontrollerName%3Dsearch%26action%3Dsearch%26channel%3Dentertainment%26search%3D1%26inlineLink%3D1%26query%3D%2522Igor%2BStravinsky%2522&usg=ALkJrhgFYCXNQJXpgM_07w8IeDnkpuHhfA
http://translate.googleusercontent.com/translate_c?depth=1&hl=es&prev=/search%3Fq%3Dclassical%2Bmusic%2Band%2Bpicasso%2Bsatie,%2Bstravinsky%26start%3D10%26sa%3DN%26rlz%3D1G1ASUT_ESES458%26biw%3D1920%26bih%3D987&rurl=translate.google.es&sl=en&u=http://www.chron.com/%3FcontrollerName%3Dsearch%26action%3Dsearch%26channel%3Dentertainment%26search%3D1%26inlineLink%3D1%26query%3D%2522Eric%2BSatie%2522&usg=ALkJrhg7BCpptMGc-qlxtl21snmFdB1avw
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BIOGRAFÍAS  
 

 

PABLO PICASSO 
 

Pablo Ruiz Picasso (Málaga, 25 de octubre de 1881-

Mougins, 8 de abril de 1973) fue 

un pintor y escultor español, creador, junto 

con Georges Braque, del cubismo. 

Es considerado desde la génesis del siglo XX como uno 

de los mayores pintores que participaron en muchos 

movimientos artísticos que se propagaron por el 

mundo y ejercieron una gran influencia en otros 

grandes artistas de su tiempo. Sus trabajos están 

presentes en museos y colecciones de toda Europa y 

del mundo. Además, abordó otros géneros como el dibujo, el grabado, 

la ilustración de libros, la escultura, la cerámica y 

el diseño de escenografía y vestuario para montajes teatrales. También tiene una 

breve obra literaria. 

 

ERIK SATIE 

 

Erik Satie (1866-1925) fue uno de los compositores 

más representativos de la evolución artística del 

siglo XX. El celebrado autor de Gymnopédies y de 

Trois morceaux en forme de poire, de Socrate, o de 

la Musique d´ameublement y Relâche (1924). Es 

también un escritor singular, que supo aliar la 

fantasía más desatada con la ironía más sutil, como 

demuestra en Cuadernos de un mamífero. Además 

de Pièces froides (1907) y En habit de cheval 

(1911). De factura simple, estas composiciones, escritas para el piano, denotan un 

lirismo sutil que ejerció una incontestable influencia. También el ballet Parade 

(1917) que es posiblemente la más importante de sus composiciones escénicas. 

 

Ya desde las primeras partituras Satie se revela como un importante innovador, 

huyendo del cromatismo postromántico y adelantando ciertos rasgos que más tarde 

Debussy hará propios: bloques paralelos de acordes, lenguaje modal, acordes de 

novena tratados libremente. En algunas de ellas, además, renuncia a la barra de 

compás, un gesto muy audaz para la época. También muestra un peculiar sentido 

del humor. 

 

Sus piezas de piano, prodigios armónicos de pocas notas y honda belleza, 

condensan su genio por la gracia de conjugar belleza y osadía: pocas notas, 

acordes «inmóviles», jugueteos, alusiones, tristeza. Su música orquestal, en 

cambio, es menos conocida. Pero en ella encontramos obras que ponen a Satie a la 

altura de Stravinsky o Debussy, este último admirador suyo y uno de sus más 

encendidos defensores, junto a los artistas del llamado grupo de Los Seis. De estilo 

inclasificable y avanzado a su tiempo, anticipó el serialismo y el minimalismo y 

preconizó la ruptura formal y tonal de la música contemporánea.  

 
 

https://es.wikipedia.org/wiki/M%C3%A1laga
https://es.wikipedia.org/wiki/25_de_octubre
https://es.wikipedia.org/wiki/1881
https://es.wikipedia.org/wiki/Mougins
https://es.wikipedia.org/wiki/8_de_abril
https://es.wikipedia.org/wiki/1973
https://es.wikipedia.org/wiki/Pintor
https://es.wikipedia.org/wiki/Escultura
https://es.wikipedia.org/wiki/Espa%C3%B1a
https://es.wikipedia.org/wiki/Georges_Braque
https://es.wikipedia.org/wiki/Cubismo
https://es.wikipedia.org/wiki/Dibujo
https://es.wikipedia.org/wiki/Grabado
https://es.wikipedia.org/wiki/Ilustraci%C3%B3n_(dise%C3%B1o_gr%C3%A1fico)
https://es.wikipedia.org/wiki/Cer%C3%A1mica
https://es.wikipedia.org/wiki/Dise%C3%B1o
https://es.wikipedia.org/wiki/Escenograf%C3%ADa
https://es.wikipedia.org/wiki/Vestuario
https://es.wikipedia.org/wiki/Literatura
http://es.wikipedia.org/wiki/Serialismo
http://es.wikipedia.org/wiki/Minimalismo
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FRANCIS POULENC 

Francis Jean Marcel Poulenc (París, 7 de 
enero de 1899 - París, 30 de enero de 1963) fue 
un compositor francés y miembro del grupo 

francés Les Six. Compuso la música en todos los 
grandes géneros, entre ellos la canción de arte, 
la música de cámara, oratorio, ópera, música de 

ballet y la música orquestal. El Crítico Claude 
Rostand, en julio de 1950, en un artículo del 

Paris-Presse, describe a Poulenc como "mitad 
hereje, mitad monje" ("Le moine et le voyou"), una etiqueta que se adjunta 
a su nombre para el resto de su carrera. Poulenc le dice "mi obra es la 

yuxtaposición de lo profano con lo sagrado". 

 

 

 

 

 

 

 

 

 

 

 

 

 

https://es.wikipedia.org/wiki/Par%C3%ADs
https://es.wikipedia.org/wiki/7_de_enero
https://es.wikipedia.org/wiki/7_de_enero
https://es.wikipedia.org/wiki/1899
https://es.wikipedia.org/wiki/Par%C3%ADs
https://es.wikipedia.org/wiki/30_de_enero
https://es.wikipedia.org/wiki/1963
https://es.wikipedia.org/wiki/Les_Six
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CREADORES DEL ESPECTÁCULO 
Joaquín Casanova y Elisa Ramos (La Maquiné) 

 
 

 
 

Los creadores de La Maquiné, Joaquín Casanova y Elisa Ramos no han parado 

de realizar espectáculos de calidad hasta situarse como una de las principales 

compañías de artes escénicas para la infancia y juventud.  La Maquiné genera obras 

de creación donde destaca el lenguaje plástico, gestual y musical como principal 

motor, ofreciendo espectáculos de mirada contemporánea e inconfundible sello 

personal. Ambos artistas trabajan en todos los aspectos de la producción y en 

estrecha colaboración con la composición y el hecho de concebir la música como 

parte de la representación escénica es característica formal en todas sus 

producciones. El planteamiento compositivo de La Maquiné da origen a un nuevo 

concepto de espectáculo de estructura dramático musical para jóvenes audiencias. 

El radical sentido estético plástico que utilizan en el que cada elemento que se da a 

ver responde a un sentido, y se articula desde una partitura que nombra una y otra 

vez la escena como lienzo, dramaturgia de la imagen. 

 

LA MAQUINÉ ha producido espectáculos con entidades tan prestigiosas como el 

Gran Teatre del Liceu de Barcelona, Festival Internacional de Música y Danza de 

Granada, Patronato de la Alhambra , Sociedad Estatal de Acción Cultural (SEAC), 

Ministerio de Cultura, Junta de Andalucía,  Instituto Cervantes y La Caixa entre 

otros.  

 

Han mostrado sus creaciones en los principales festivales y programaciones de: 

España, Francia, Marruecos, Holanda e Irlanda. 

 

Premios y menciones: 

Seleccionado por  LA RED DE TEATROS y AUDITORIOS DE TITULARIDAD PÚBLICA 

DE ESPAÑA 

Seleccionado para el CATÁLOGO DE PROMOCIÓN EXTERIOR DE ARTES ESCÉNICAS 

de la AECID  Seleccionado para el CATÁLOGO EXTERIOR INSTITUTO CERVANTES. 

Seleccionado por  SAREA. RED PÚBLICA DE TEATROS DEL PAÍS VASCO.  

PREMIO TEATRO ANDALUZ- SGAE MEJOR ESPECTÁCULO INFANTÍL 2013 por El 

bosque de Grimm 
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ADAPTADOR MUSICAL  
José López-Montes  

 

 

José López-Montes es natural de Guadix (1977), en donde se inició en la 
música de mano de Dolores López Bueno. Tras concluir los estudios 
pianísticos con Juan José Pérez Torrecillas debutó como compositor en las 

XI Jornadas de Música Contemporánea de Granada, con el ballet La mitad 
de la verdad está en los ojos, que obtuvo el Premio a la Mejor Música 

Original del Festival de Teatro en el Sur Palma del Río 2000. 
Tras obtener el título de Composición se desplazó a estudiar a la Hochschule 
Musik und Theater Zurich (Suiza). Su primera producción fue galardonada 

con el II Premio Internacional SGAE de Música Electroacústica. Sus obras se 
han programado en escenarios de Europa, América y Corea del Sur. 

Compositor invitado del Daegu International New Media Art Festival 2005. 
En 2009 fue compositor residente de la Universidad de las Artes de Zurich. 
En la actualidad es profesor de improvisación, armonía y matemáticas en el 

Conservatorio Superior de Música de Granada, y actúa regularmente como 
pianista a solo, en formaciones camelísticas o con orquesta, abordando un 

variado repertorio. Trabaja asimismo como improvisador, arreglista y 
teclista de estudio, y compagina su actividad musical con los estudios de 
Matemáticas por la UNED. 

 
Desde 2010 colabora como compositor, arreglista y pianista con la 

compañía de teatro gestual y de títeres La Maquiné. Sus últimas 
producciones han sido repetidamente programadas por el Teatro Real de 
Madrid y el Gran Teatre del Liceu. 

 

 

http://www.lamaquine.com/


 13 

PLANTEAMIENTO MUSICAL  

El proyecto muestra la pluralidad de los lenguajes musicales que rodearon la vida y la obra 
de Picasso.  En el mundo de Picasso, la música y la poesía fueron compañeras inseparables 
de su producción pictórica. El proyecto tiene una selección de piezas inspiradas en la relación 
del malagueño con los poetas y músicos en el Paris y la Barcelona de principios del siglo 
pasado. Picasso además trabajó con tres compositores a través de los diferentes Ballet 
Russes de Sergei Diaghilev: Igor Stravinsky, Erik Satie, y Manuel de Falla. 
A través de las diferentes piezas musicales la escena se desarrolla a modo de concierto 

didáctico escenificado. Las canciones se basan en poemas de Lorca, Éluard o 
Aragon. Entendiendo que “en el mundo de Picasso, la música y la poesía fueron compañeras 
inseparables de su producción pictórica; músicas que inspiraban pinturas y pinturas que 
inspiraron músicas”. 

 

BALLET “PARADE”: PUNTO DE PARTIDA 
 
Como pieza principal utilizaremos la partitura musical del 

ballet de”Parade” compuesta en el año 1917 por Erik Satie. 
Esto permite rescatar una partitura que ha sido poco 
frecuentada en grabaciones y conciertos y entender por qué 
fue una revolución en todos los aspectos: el ritmo circense de 
la música, la invocación de sonidos de máquinas de escribir, 
de disparos, de bocinas de barcos. Un verdadero «desfile» 
que pone a la obra a la par de La consagración de la 

primavera de Igor Stravinsky, por su revolución estética y la 
eternidad de su legado. 
 
Durante los primeros años de siglo XX un mundo se mueve 
mientras nace uno nuevo y la Primera Guerra Mundial provoca 

un tiempo de alteraciones y de desequilibrios. Después de las 

experiencias del Periodo Rosa, el circo se convierte 
nuevamente en un tema central en la obra de Picasso cuando, 
junto con Erik Satie, el artista emprende su primera aventura 
teatral. El ballet Parade representa el glissando de este cambio donde es posible la música de 
un mundo de antaño que se desvanece hacia un mundo nuevo.  Picasso, junto con el 
compositor Erik Satie y el escritor Jean Cocteau, el coreógrafo y bailarín Léonide Massine, 
crearon el ballet  Parade para la compañía de Sergei Diaghilev estrenado en el 1917. 

Considerado una de las primeras obras de vanguardia y el primer ballet moderno en su 
totalidad.  
 
El ballet gira en torno a un grupo de artistas ambulantes cuya parade «desfile» la multitud 
confunde con la verdadera actuación del circo. 
  
Satie se inspira en el cine, el circo, el ragtime, y los sonidos modernos y sacando las cosas 

de su contexto para presentarlas con nuevos enfoques con un cierto paralelismo con la 

pintura cubista. Introduce en la orquesta el “ruido” como  un elemento musical más, objetos 
como una máquina de escribir o una rueda de lotería y los convierte en instrumentos 
musicales hasta conseguir entre ellos una perfecta integración. 

 

 
SATIE Y POULENC 
 
La música estará estructurada a través de una cuidada selección de obras de Erik Satie y 
Francis Poulenc con la que conseguiremos un universo musical lleno de contrastes, una 
cosmovisión de todos estos colores y actitudes vitales que encontramos en estos dos 
músicos. El juego de opuestos es un recurso esencial del espectáculo. La música de Satie 
está más asociada al mundo escénico, al aspecto teatral del circo, a la máscara, al doble 

sentido y al humor. Poulenc aparece en los momentos más líricos y de mayor intensidad 

http://www.russianballethistory.com/
http://www.russianballethistory.com/
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emocional y dramática. Es una de las mejores opciones que vemos para el repertorio vocal 

por la sencillez y claridad de sus melodías, y contrapesa bien con Satie. 

Satie (1866-1925), marcó el paso de la música romántica a las nuevas músicas del siglo 
XX. Es citado a menudo como los compositores que inauguraron la música "contemporánea" 
o que reinventaron la música. Su modo de concebir el hecho musical, y su rechazo radical a 

los convencionalismos estéticos hizo reinventar la manera de expresarse con el sonido, y 
más de un siglo después se percibe claramente la libertad radical de sus planteamientos.  

 
La percepción actual de su música, a pesar del tiempo transcurrido, mantiene la frescura que 
tuvo en su momento. Los planteamientos armónicos y contrapuntísticos hicieron un corte con 

la pesada tradición posromántica y recurren a ciertos modos más "primitivos" de usar la 
melodía, el ritmo y la armonía. Así, en Satie: más allá de las evocadoras 
Gymnopedias y Gnosiennes, existe un Satie irónico, humorístico, minimalista, místico, 
hermético, modernista, dadaísta, cabaretero, etc.  
 
Poulenc (1899-1963), por el contrario, parte de un primer estilo más iconoclasta, influido 

por el futurismo, el fauvismo, y otras vanguardias, pero nunca deja el romanticismo atrás del 

todo, especialmente en sus obras tardías, que rebosan nostalgia y elegancia.  
 
El arte de Francis Poulenc tiene variadas facetas. Pero el género que mejor resume y 
ejemplifica su capacidad creadora es el de la canción de concierto. Allí vertió lo mejor de su 
inspiración y allí encontró medios para hacer sonar los muchos matices de sus emociones y 
las muchas caras de su sensibilidad artística. Lo que hace de él un gran compositor de 

canciones es la naturalidad con que se ondulan sus melodías, la obviedad con que las oímos 
desde la primera vez, como si hubieran existido desde siempre.  
 
El contraste Poulenc-Satie, con sus estilos multifacéticos, se hermana a la perfección con la 
producción de Picasso. Todos estos autores se sitúan en el momento de efervescencia 
estética de París de principios del XX, donde temperamento romántico y las ansias de 
modernidad entran en conflicto dando como resultado producciones artísticas fascinantes. 

 

Ambos compositores tienen un tratamiento de la música vocal que los hace idóneos para un 
primer contacto con el canto lírico, porque se mueven en un espacio que transita entre la 
tradición lirica romántica y la canción popular de contornos claros, sencillos y encantadores.  
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ARREGLO MUSICAL 
 

Arreglo musical: José López-Montes 
 

El objetivo será conseguir un todo que sea mucho más que la 
suma de las partes. Como en anteriores producciones, el 
tratamiento del material musical se madura mediante el trabajo 
de taller, buscando la mejor interacción entre la música, acción 
gestual y visual, y conducción del hilo dramático. La 
interrelación coreográfica que caracteriza el trabajo de La 

Maquiné se consigue trabajando la partitura para encontrar los 
gestos, duraciones, tempos y contrastes más adecuados de 

cada momento. Desde el respeto del espíritu musical de cada 
pieza empleada, el arreglo musical trata de conformar una 
unidad dramática que sea mucho más que una mera sucesión 
de piezas y conforme a un todo coherente. Es por esto que el 
arreglo musical requiere de una adaptación de las piezas y 

ocasionalmente la composición de pequeños fragmentos, 
derivaciones, transposiciones, enlaces, etc., que conecten todo 
el repertorio como si de una nueva composición se tratase. 

El balance entre música puramente instrumental y vocal busca subrayar las intervenciones 
vocales con momentos de especial intensidad dramática y hacen el canto más atractivo para 
el espectador que se acerca por primera vez a este género. La proporción entre el repertorio 
puramente pianístico y el vocal trata de encontrar la justa medida para realzar la potencia 
dramática y poética de las intervenciones de la soprano y se conviertan así en momentos 
memorables y significativos para el público. 

INSTRUMENTACIÓN 

-Piano.  

-Baritono. 

 

 

 

 

 

 
 



 16 

REPERTORIO MUSICAL 
 
 

 
Erik Satie (Honfleur, 1866 - París, 1925) 

 
-Parade (1917) 
-Gnossiennes (nº 1, 2 y 3) (1890) 
-Les Fleurs (Canción sobre texto de J. P. 
Contamine de Latour) (1896) 

-Jack in the box (1899) 
-Je te veux (Canción sobre texto de H. Pacory) 
(1902) 
-Trois morceaux en forme de poire (1903) 

-I. Lentement 
-En plus 
-Le Piccadilly (1904) 

-Allons-y Chochotte (Canción sobre texto de D. 
Durante) (1905) 
-Véritable préludes flasques (pour un chien) 
(1912) 
I. Sévère réprimande 
-Avant-dernières pensées (1915) 
-I. Idylle (à Debussy) 

-I. Prelude du Rideau Rouge 
-II. Prestidigitateur chinoise 
-IV. Rag-Time du Paquebot 
 
 

Francis Poulenc (París, 1899 - París, 1963) 

 
-Toréador (Canción sobre texto de J. Cocteau) (1918, rev. 1932) 
-Sonata para piano a 4 manos (1918, rev. 1939) 

-I. Prelude 
II. Rustique 
III. Final 
-Le bestiare (canciones sobre poemas de G. Apollinaire) (1919) 
I. Le dromadaire 
II. La chèvre du Tibet 

V. L’Ecrevisse 
VI. La Carpe 
-Suite française d’après Claude Gervaise (1935) 
I. Bransle de Bourgogne 
II. Pavane 
III. Petite marche militaire 

V. Bransle de Champagne 

VI. Sicilienne 
VII. Carillon 
-Montparnasse (Canción sobre texto de G. Apollinaire) (1945)  
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Telón del ballet Parade pintado por Picasso en 1917 

 

 

DRAMATURGIA 

 
La temática del circo visto por Picasso será un medio de inspiración para desarrollar una 
sencilla historia sobre un pequeño comediante que intenta encontrar su habilidad como 
artista dentro de un circo. Todo ello a través de una  estética fascinante de números de 
circo, arlequines y un raudal de personajes.  

Será una fuente de inspiración el telón del ballet Parade pintado por Picasso en 1917. La 
escena se presenta al espectador como un tableu vivant del universo del Picasso de la época. 
A través  de esta obra desarrollaremos la dramaturgia en los diferentes personajes que pintó 

Picasso en la época Rosa, así como la atmósfera y simbología. Una mezcla de circo poético, 
rico en imágenes que describe una de las etapas más importantes de la obra del artista. 

El telón es la obra de Picasso más grande pintada que tiene una iconografía de mezcla de 
personajes, de elementos ya utilizados, pero con una nueva disposición y significado. 
Aparece un Pegaso, seguramente hembra amamantando a su potro, una niña alada que 
juega con el recurrente mono de siempre, ahora convertido en acróbata. A la derecha de la 
composición, en torno a una mesa, hay un pequeño y abigarrado círculo de tipos del circo, 
de la Commedia dell’Arte y otros típicos de diversos folklores. También aparece la 
mallorquina y frente al grupo, un perro, tan típico también entre 1905 y 1906 en el arte de 

Picasso.   
La estructura dramática estará formada por una historia entre los personajes protagonistas y 
los diferentes números de circo que crearán ritmo al espectáculo. 

Para el mejor entendimiento de la obra se contará con un narrador que también participará 
en la trama interpretando la figura de presentador del circo. La narración y el texto serán 
utilizados de forma concisa y como apoyo. 
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1. Historia del petit Arlequín. 
  

una historia lineal en torno a la relación de un personaje 
llamado Pablo con el mundo del circo y en especial con una 
cabra llamada Rosita.  
 
 

2. Escenas de circo.  
 
El espectáculo está formado por diferentes números de circo 
donde surgen personajes tipos como payasos y escenas de 
animales. Escenas que reforzarán la verdadera historia de 
respeto y convivencia con los animales. 
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SINOPSIS 
 

Pablo es un joven vagabundo que vive en la calle pasando hambre y frío. Un 
día, un circo llega a la ciudad y el joven queda fascinado por este mundo de 

encantamiento, magia y emoción. Pablo entra como ayudante en el circo, 
con la esperanza de ver su sueño hecho realidad, salir de la calle y ser parte 

de la familia de saltimbanquis. Pero Pablo tendrá que aprender a respetar y 
cuidar de los animales del circo. 

A través de esta tierna historia, descubriremos las peripecias de Pablo para 

ser parte de una familia en donde todos, seres humanos y animales viven 
en completa armonía y libertad. Pablo descubrirá valiosas lecciones sobre la 
convivencia y el respeto a los animales, la honestidad y la solidaridad como 

normas fundamentales para convivir juntos.  

 
 

 

 
 
 
 

 
 

 
 
 

 
 



 20 

PERSONAJE PRINCIPAL 

 
PABLO ARLEQUIN  
 
El personaje principal del espectáculo será Pablo, un niño que 

intenta encontrar su habilidad en el circo. Este personaje está 
inspirado en la figura de Pablo Picasso cuando inició su carrera de 
artista en el París de 1900. 
 
Personaje tierno y simpático, algo aislado y marginal envuelto de 
poética. Su mayor deseo es encontrar su habilidad para pertenecer 
a la familia de acróbatas del circo ambulante.  

 
Desde la Edad Media, pero sobre todo a partir del siglo XVI, 

Arlequín se convirtió en uno de los personajes más reconocidos de 
la Comedia del Arte. De entre todos los personajes, Picasso otorga 
un especial interés a la figura del arlequín, arquetipo que el artista 
elige como su 'alter ego' y pasa a ser el verdadero héroe del 
periodo rosa del pintor desde 1905 a 1907 y que retomará a lo 

largo de toda su obra. Bufones, arlequines, saltimbanquis, 
acróbatas, todos al fin y al cabo payasos que hacen reír, 
entretienen sometidos a un público, todos y cada uno piezas de un 
mismo puzzle de significados, teniendo en cuenta la traducción al 
contexto contemporáneo de los circos de París del momento, tan 
inspiradores para nuestro artista. 
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Los saltimbanquis (Pablo Picasso, etapa azul/rosa, 1905) 

 

TÍTERES Y OBJETOS 

 

Uno de los valores del proyecto es la pluralidad de los diferentes lenguajes: títeres de 

diferentes escalas y técnicas, sombras, objetos y máscaras, formarán un conjunto de 
técnicas y estilo del títere muy rico y variado. 

Los títeres serán algunos de los personajes del mundo del circo. A través de ellos podremos 
realizar aquellas escenas que no son posibles con actores. Personajes divertidos como el 
baile de los perritos o el mono del circo.  

Además el títere, intermediario entre la realidad y lo fantástico, es un medio de establecer el 
vínculo con el público y actúa de forma directa e indirecta acercándolos a su universo.  

En la concepción de los títeres y objetos se busca la sencillez, la expresividad y la síntesis 

acercándonos a una estética del arte primitivo, a través de las máscaras africanas que 
inspiraron a Picasso, hasta el expresionismo, pasando por la abstracción geométrica y 
surrealismo. Un diseño a medio camino entre el títere, autómata y el juguete casero e 
improvisado. Los personajes serán caracterizados de manera graciosa y caricaturesca. 

También serán fuente de inspiración para la construcción de las figuras, al margen de la obra 
de Picasso, otros artistas de vanguardia que han tratado el títere en su obra artística como 
son, Paul Klee que aproxima a la infancia formas del arte moderno y Alexander Calder quién 
se inspiró en el universo del circo para sus creaciones. Ambos demuestran que con un 
puñado de materiales, ya sean nuevos o reciclados pueden dar como resultado una original 
estética. 
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MANIPULACIÓN DE TÍTERES 

Como medio de expresión escénica, el teatro de títeres movidos por varios actores nos da la 
posibilidad de combinar las artes plásticas, música, literatura, escenografía, el movimiento 
coreográfico y la dramaturgia. El títere en la escena permite realizar y componer acciones 
concretas que un actor o bailarín de carne y hueso sería imposible que realizar. Acciones 
como volar por los aires, multiplicarse o dividirse, estirar sus miembros o retorcerlos a su 
antojo. Características que paradójicamente persiguen los artistas de circo o danza en sus 
diversas habilidades acrobáticas.  

La Maquiné cuenta con un equipo de actores manipuladores profesionales que consiguen 
dotar de aparente vida y forma a títeres y objetos; para que vuelen, se transformen, se 

metamorfoseen creando situaciones mágicas e imposibles donde el movimiento se aborda 
natural, libre, espontáneo y orgánico. 
 

El actor-manipulador realizará un ejercicio coreográfico, dibujando con su cuerpo y su 
objeto (títere) sobre el espacio escénico a través de una “partitura de acción”. 
 
Las técnicas o modalidades de títeres serán de creación mixta; el títere parte de lo clásico y 

en otros casos rompen  con un estilo de manipulación más contemporánea. Al igual que en 
nuestros anteriores espectáculos se utilizarán dos técnicas de manipulación:  
 

 El actor esta visto y participa con los personajes, en algunos casos el actor se presta 
físicamente con su cuerpo al movimiento del objeto.  

 El actor esta oculto y el títere se presenta como una imagen plástica capaz de 

representar de forma autónoma. 
                                                                                          

Se trabajarán principalmente dos técnicas de animación del títere: técnica de Bunraku y 
técnicas mixtas. 
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ESPACIO ESCÉNICO 

 
 
El planteamiento escénico estará diseñado para la sala principal de los grandes teatros como 
el Gran Teatre del Liceu de Barcelona o el Teatro Real de Madrid. Se plantea un diseño 

equilibrado a través de una escenografía que cumpla con un alto nivel artístico y versatilidad 
en el montaje técnico. El objetivo principal será que toda la logística sea compatible con la 
ópera programada durante la misma fecha, a través de un montaje funcional para cumplir 
con este propósito. 

 
Tiempo estimado de montaje: 8 horas. 

 
La acción transcurre principalmente en la puerta de entrada a la carpa de un circo de 
principios de s XX. 
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Para el diseño de la escenografía se plantea un set minimalista, dominado por una grada. El 
circulo, el triángulo y la estrellas como elementos iconográficos.  

 
Se plantea un diseño depurado de conceptos y de elementos esenciales que parten de lo 

geométrico de las formas inspirados en el universo del circo a través, de una escenografía 
sencilla y sugerente. El diseño está basado en el concepto de círculo o cercado. La 
escenografía nos sitúa en la entrada que da paso a la carpa del circo. Es la parte donde los 
artistas hacen su vida cotidiana e invitan al público a entrar dentro de la carpa. Es el mismo 
cercado que pintó Picasso para los decorados del ballet Parade y que situaba al espectador 
en la puerta de entrada al circo. 
 

La escena se divide en dos espacios concretos:  
 

1. Espacio real. En donde estarán colocados las diferentes tarimas móviles y donde 
trabajan los actores y músicos. 

2. Proyección de vídeo.  
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ESPACIO DE TARIMAS 1-2-3 

Modulo multifunción  
 
Las tarimas son el elemento principal del espectáculo y donde fundamentalmente 
interactúan los títeres y actores. Realizan la función de ocultar a los actores que trabajan 
detrás para que el público no puedan verlo y se produzca el efecto de que los títeres se 

mueven por sí solos. Las diferentes tarimas son transitables permitiendo además que el actor 
trabaje en un nivel más elevado del suelo y creando diferentes puntos de vista.  
 
Construcción técnica: Se construirá una tarima compuesta por una serie de elementos 
geométricos y ordenados en línea recta paralelo al escenario. 

-Conjunto tarima 1. Zona principal. Este conjunto una vez plegado dará una abertura de 

unos 10 metros de embocadura aproximados por 1,20 metros de altura. Este elemento hace 
la función de paraban para esconder escenografía y atrezzo. 

-Conjunto tarimas 2. Zona destinada a los actores manipuladores para poder manipular 
con comodidad los títeres y objetos. Este elemento el público no lo puede ver ya que queda 
oculto por la tarima 1. 

-Conjunto tarimas 3. Tarima para manipulación de los actores en un nivel más elevado.  
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DISEÑO DE PROYECCIONES 
 

1. Las proyecciones en el espectáculo serán un recurso con el que hagamos  algunos de 
los números de circo que por la funcionalidad del proyecto no sería viable realizar 

como el número de los trapecistas. 
2. Se crean atmósferas, convirtiendo la silueta de la carpa de circo en un cielo 

estrellado, o imprimiendo color, textura y generando sensación de profundidad a la 
escena.   

 
La imagen será retroproyectada  en  un ciclorama de pvc gris de 10x8m.  
En algunos momentos la proyección será eliminada con un tull o gasa color negro que 

absorberá la luz para conseguir una cámara negra y hacer el efecto de teatro negro.  
 
Las proyecciones estarán realizadas con técnicas de animación tradicionales, creando una 
sensación cercana a la pintura y el dibujo. Se construirán maquetas de la carpa del circo a 

pequeña escala para ser filmadas y manipuladas en postproducción. Para el montaje de este 
proceso, se utilizan los últimos programas de edición de imagen y video como Premier Pro o 

Affter Effects.  

 

 

DISEÑO DE ILUMINACIÓN 
 
Realizaremos un diseño muy cuidado de iluminación desarrollando las técnicas de teatro 
negro que caracterizan los proyectos escénicos de La Maquiné, basado en iluminación de 
calle muy definida para crear una cortina de luz y oscuridad total. 
 

Al igual que el planteamiento escénico, el diseño de iluminación estará sometido a la 
viabilidad de la programación del espectáculo de la sala principal. 
 

Uno de los aspectos a desarrollar es la invisibilidad de los actores para crear la ilusión óptica 
de que los objetos y títeres se mueven por sí solos. 
 
El diseño de luces estará basado en una iluminación muy marcada dibujando espacios 
geométricos basados en el cubismo. Y las formas geométricas a través de las luz como el 
circulo, triangulo y cuadrado. 

 
CROMATISMO 

La iluminación se basará en la etapa azul y rosa de Picasso.  En la denominada época azul 

domina un sentimiento patético, expresado con una monocromía azul para destacar la 
melodía de las líneas en un muestrario de personajes. La época rosa, combina poco a poco 
los tonos más amables para plasmar el mundo del circo con sus juglares y saltimbanquis.  
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FICHA ARTÍSTICA 

 

Dramaturgia: La Maquiné 
Dirección: Joaquín Casanova 
Música: Erik Satie y Francis Poulenc 

Adaptación musical y arreglos: José López-Montes 
 
Diseño escenografía, iluminación y proyecciones: Joaquín Casanova 

Diseño títeres, máscaras y objetos: Elisa Ramos y Joaquín Casanova 
Diseño vestuario y pintura de tejidos: Elisa Ramos 

Coreografía de títeres: Elisa Ramos  
Realización de vestuario: Javier Fernández y Vanessa Cañaveral 
Ayudante de taller: Carlos Monzón 

Realización de máscaras osos: Fx Barbatos 

Intérpretes:  
Músico pianista: Daniel Tarrida / José López-Montes 

Canto lírico, narración y actor: Noé Lifona,  
Actores multidisciplinares: Alejandro Conesa, Elisa Ramos y Natalia Calles 

Producción: La Maquiné y Agencia Andaluza de Instituciones Culturales. 

Junta de Andalucía  
Colabora: LA LABORAL, Ciudad de Cultura, Gijón 
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DOSSIER EDUCATIVO 
 

 

 
 
Los planteamientos, lenguajes artísticos y la estructura planteada en el 
espectáculo ACRÓBATA Y ARLEQUÍN son adecuados al desarrollo evolutivo, 

emocional cognitivo y sensorial de las edades comprendidas en el ciclo 
evolutivo a partir de 4 años. 

 

Es necesario establecer unas pautas de comportamiento para la correcta 

consecución de los objetivos y contenidos de la actividad. Así mismo, será 

importante que se mantenga un protocolo riguroso en el momento del 

concierto, en su fase previa y en los mecanismos establecidos para su 

evaluación y rentabilidad.  
 

En la fase previa prepararemos a nuestros alumnos para un buen 

comportamiento en el concierto. Es importante que entiendan la función del 

concierto-espectáculo y su desarrollo. A la vivencia personal de cada uno de 

ellos, se unirá toda la carga de contenidos que podrán aprender con esta 

guía y todo aquello que pueda ser ampliado por parte de los profesores, 

conocedores como nadie del material humano que nutre sus aulas.  

En el momento de la asistencia al concierto, deberemos esforzarnos en 

mantener el orden y la disciplina, fundamentales para el éxito de una 

iniciativa como esta, que pretende también educar en valores como el 

respeto, la escucha activa y la correcta actitud en una manifestación 

artística de estas características.  
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Posterior al concierto, se abrirá un periodo de reflexión y evaluación de la 
propia experiencia, teniendo siempre bien presente la valoración de la 

actividad y su grado de incidencia entre nuestro alumnado.  
OBJETIVOS: El objetivo principal del diseño pedagógico del espectáculo 
musical ACRÓBATA Y ARLEQUÍN es generar una obra de interés artístico 

para el público infantil con los siguientes contenidos generales: 
 

1. Transmitir conocimientos artísticos musicales de una manera dinámica y 
entretenida acercando la música del compositor Maurice Ravel a los jóvenes 
espectadores con un espectáculo de interés artístico y educativo.  

2. Aportar al público nuevos medios de representación que se acerquen al 
lenguaje de las nuevas generaciones y ayuden a la comprensión y 

apreciación artística a través de un espectáculo que mezcla: literatura, artes 
plásticas y música. 

3. Despertar interés por conocer los cuentos clásicos y fomentar su lectura 
permitiéndole al niño y niña disfrutar con una temática universal que conoce 
y que es fundamental para su crecimiento intelectual. 

 
 

OBJETIVOS DIDÁCTICOS DEL ESPECTÁCULO-CONCIERTO 
 

 Conocer la música de Maurice Ravel y desarrollar el respeto y valores 

del patrimonio musical. 
 Acercar a los oídos más jóvenes la música y las artes escénicas. 

 Conocer el medio musical y escénico como otro recurso de 
aprendizaje y diversión para público infantil.  

 Apreciar el sentido lúdico de las actividades musicales y escénicas. 

 Relacionar diferentes manifestaciones artísticas en el espectáculo: 
música, arte, teatro y literatura. 

 Aprender de las distintas técnicas de expresión plástica-artística,  
musical y su apreciación. 

 Acostumbrarse a escuchar con atención y estar en silencio durante el 

espectáculo. 
 Mostrar interés y respeto por las actividades musicales y escénicas. 

 Incentivar la observación de forma activa generando interpretaciones 
sobre algunas situaciones y hechos significativos y mostrando interés 
por su conocimiento. 

 Despertar interés por los cuentos populares.  
 Identificar y representar la música y los códigos visuales. 

 Favorecer el desarrollo del espectador para crear  seres sensibles y 
futuros espectadores.  

 Desarrollar la comprensión y lectura de la música escenificada. 

 Estimular la creatividad individual y en equipo. 
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ACTIVIDADES ANTES DE VER EL 
ESPECTÁCULO 
 

Para empezar…  

Antes de asistir al espectáculo se recomienda por parte del 
profesorado realizar una introducción del material pedagógico que 

aparece en esta guía didáctica. De esta forma el alumno se sentirá 
más satisfecho de su experiencia en donde reconocerá lo que sucede 

y se reforzará su motivando hacia el aprendizaje. Es importante hacer 
comprender a nuestros alumnos que la mejor manera de divertirnos y 

aprovechar esta experiencia será a través del silencio y la 

concentración. Para poder conseguirlo, será necesario crear el 
ambiente idóneo, especial y diferente que esta actividad artística 

necesita y que se hará respetando una serie de normas de 
comportamiento. Hemos de pensar que asistir a un concierto o 

espectáculo es un momento mágico. Si conseguimos crear el 
ambiente idóneo entre todos sentiremos nuevas y diferentes 

experiencias.  
 

 
ACTIVIDAD 1: Hacer  un listado de actividades divertidas y 

bulliciosas, separándolas de aquellas divertidas y tranquilas, para 
después analizar los resultados, haciendo hincapié en que cada 

experiencia es distinta y necesita arroparse de elementos diferentes y 
siempre importantes si queremos disfrutarla al máximo. 

ACTIVIDAD 2: Sería conveniente que en el aula se realizara un 

simulacro de un concierto espectáculo (mediante una proyección o 
una audición) para explicar las normas de comportamiento adecuadas 

y su porqué. 

-Entrar en la sala de forma tranquila y en silencio para potenciar, 

desde un primer momento, el ambiente especial y tranquilo 
necesario. 

-No se puede hablar en el espectáculo y se debe evitar hacer 
cualquier ruido ya que se distrae a los músicos y actores y sobretodo 

se molesta a las personas que tenemos a nuestro alrededor.  
-Tampoco se debe abandonar la sala hasta el final.  

-Aplaudir solamente al final del espectáculo. 
-No se puede comer ni beber durante el concierto.  

 
Normas sencillas que acercan a nuestros alumnos no sólo al hecho 

del concierto sino también a relacionarse con el entorno. 
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PROPUESTA DE ACTIVIDAD EN EL AULA 

 
MONTA TU PROPIO ESPECTÁCULO DE CIRCO. 
 
Actividades para realizar en el aula a partir de los contenidos de esta guía y 

persiguiendo los objetivos generales y específicos de los mismos. 
 
Juguemos al circo donde se aprenden valores como el esfuerzo, la 

constancia y el afán de superación. La comprobación de los propios límites 
tanto individuales como en grupo y el desarrollo de la imaginación. Todos 

estos factores forman parte de la vida de los artistas circenses. ¡Contagiate 
de su magia y juega a hacer un circo¡. 
 

Previamente a la funciones  se propone hacer un taller en el aula con el 

título de “Circus”. Este taller permitirá poner en práctica algunos de los 

aspectos que contiene el espectáculo infantil. Hay que montar en el aula 

nuestro propio espectáculo de circo. A través de la arquitectura efímera de 

la carpa circense y sus protagonistas nos sumergiremos en el mundo de la 

música y la escenografía. 

 

 

1. DISEÑA TU CARTEL DE CIRCO: 
 

Antes de diseñar tu cartel que anunciará el espectáculo, debéis encontrar 

un buen nombre para vuestro circo. En el cartel se indicará donde y cuando 

haréis la representación. Podéis añadir el dibujo de una carpa o de algunos 

artistas. 

 

Materiales que necesitamos: Cartulinas, rotuladores gruesos de muchos 

colores y cinta adhesiva y pegamento. 

 
 

2. DISEÑA Y FABRICA UN TELÓN PARA TU CARPA DE 
CIRCO: 

 
El acceso de los artistas a la pista del circo se realiza a través del telón, 

mientras suena la música engrandece el comienzo de los números y 

alimenta la fascinación del público. Fabrica tu propio telón. 

 

¿Qué necesitas?  

-Pincel 

-Tijeras 

-Cartulina 

-Una sábana vieja 

-Pinturas 
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3. DISEÑA Y FABRICA UNA CARPA DE CIRCO: 
 
-Puedes construir una carpa en el aula de tu clase colgando del punto 

central del techo telas de colores y banderolas. 

-Para delimitar la pista del circo puedes utilizar cuerdas, cajas, cojines… 

-El centro de la pista de puede cubrir con una alfombra. 

 
4. CREA TUS PERSONAJES EN GRUPO Y DONDE CADA 

ALUMNO HACE SU NÚMERO EN EL ESPECTÁCULO: 
 

-JEFE DE PISTA: El jefe de pista debe de presentar los números y animar al 

público siempre con una sonrisa. 

 

-EL PAYASO: Preparad un número de payasos teniendo en cuenta un 

objetivo: hacer reír al público. 

 

-JUEGOS DE MALABARISMO: Se trata de una serie de juegos de habilidad y 

destreza que se practican como espectáculo en la pista de circo y que 

consiste en lanzar hacía arriba y al mismo tiempo tantos objetos como sea 

posible. Puedes utilizar varias pelotas de goma. 

 

-LOS ACRÓBATAS: Deberás buscar un grupo de amigos y ensayar a vuestro 

ritmo, respetando siempre las máximas medidas de seguridad y con ayuda 

de un adulto, si es necesario. De este modo, juntos descubriréis ejercicios 

para mostrar vuestro modo acrobático. 

 

-FUNANBULISTA: Los funanbulistas son los artistas que danzan y hacen 

ejercicios sobre la cuerda floja. 

 

-EL MAGO: Busca algún truco de magia sencillo por internet para asombrar 

al público. 

 
 

5. SELECCIONA LA MÚSICA PARA EL ESPECTÁCULO: 
 
Selecciona en grupo la música de vuestro espectáculo: 

La música es uno de los elementos más importante para crear la atmosfera 

y la acción de los números. Puedes recurrir a música grabada, pero procura 

que sea música alegre: música tradicional, marchas… 

 
 
 
 
 
 
 
 
 



 33 

CONSEJOS PARA UNA BUENA PUESTA EN ESCENA: 
 
-Crea y ensaya con esmero, siempre con cuidado y ayuda de un adulto si es 

necesario. 

-Ponte de acuerdo con tus compañeros para buscar el vestuario, crear la 

escenografía, encontrar una buena música, los accesorios y el maquillaje. 

-Entra en la pista de manera dinámica, ,ira al público y da comienzo a tu 

número. 

-No hagas números muy largos, es mejor cortos y variados. 

-Al terminar tu actuación, avanza hacia el público y saluda con elegancia. 
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