


INTRODUCCIÓN  

El teatro y la educación, that is the question. En estos momentos en los que existe una  gran preocupación 

por la actualización didáctica y tecnológica, es absolutamente imprescindible añadir a la tablet, el 

powerpoint, el moodle, el e-learning, el dropbox, las P2P, los blogs y las webs - entre otras TIC-, el teatro. 

Llevemos a nuestros alumnos al teatro. Porque es uno de los géneros literarios que más han colaborado 

en la transmisión de la cultura;  porque es un reflejo (mimesis) de la vida humana. Porque en el teatro el 

ser humano (en este caso el alumno) se mira a sí mismo desde todos los puntos de vista y esto tiene un 

necesario efecto (catarsis) sobre la emoción, la imaginación y la conciencia ética. Porque la educación en 

el arte debe ocupar un lugar privilegiado en los centros educativos.  

Ante la televisión y el cine, la ventaja del teatro estriba en lo inmediato. El teatro es un organismo vivo 

del que los espectadores forman parte: se funden con el actor, se convierten en testigos de su 

personificación y en cómplices de la historia. De una historia que ocurre ante sus ojos y que rebasa los 

límites imaginarios del proscenio.  

Esto es exactamente lo que va a ocurrirles a los alumnos que acudan a ver Solitudes. A la experiencia de 

asistir –muchos seguro que por primera vez- a un espectáculo mudo y de máscaras, se suma la vivencia 

de una historia que trata sobre los seres humanos: el amor, la vejez, la soledad, la incomunicación, el 

tiempo, el remordimiento, la importancia de las pequeñas cosas, pequeños gestos, la alegría y la tristeza, 

lo dulce y lo terrible, pasan ante los ojos de los espectadores a través de la fusión de recursos, motivos, 

técnicas, elementos y fuerza visual, que prescinden del lenguaje hablado en busca de un lenguaje más 

universal, que no deje en pie una sola frontera y que sirva a un fin, la evocación de una vida entera.  

Para ayudar a la comprensión y el disfrute de una obra accesible y a la vez compleja, proponemos las 

actividades de esta guía. Una serie de consideraciones previas a la asistencia al teatro, hará más fácil a los 

alumnos discernir, una vez allí, “qué hay que ver”. El resto es dejarse llevar por el espectáculo e 

hincharse a reír y a llorar. Vista la obra, en la guía encontrarán una buena cantidad de indicaciones y 

actividades generales y aclaraciones y actividades por escena, lo que permitirá el análisis y comprensión 

de estas. La guía no puede –ni debe- ser exhaustiva, solo sugiere ideas para que cada uno seleccione lo 

que le resulte más adecuado de acuerdo con el tiempo del que disponga, el interés de los alumnos y con 

las características concretas de cada grupo. Ojalá les sirva de ayuda.  

ANTES DE LA FUNCIÓN 

QUÉ VAS A VER 

La compañia Kulunka Teatro (“André y Dorine”; "Edith Piaf. Taxidermia de un gorrión") presenta en 

esta ocasión “Solitudes”. Una historia que, a través del humor, ahonda en la soledad y la 

incomunicación de los miembros de una familia. El mismo equipo creativo de la premiada "André y 



Dorine" ha puesto en pie un nuevo trabajo de teatro de máscaras que, sin una sola palabra, resulta todo 

lo contrario a inexpresivo y sigue recorriendo escenarios de todo el mundo.  

El protagonista de Solitudes se siente incomprendido porque, como casi todos los ancianos 
para los que su vida es prácticamente una espera, ya sólo desea cosas sencillas. 
Cosas tan simples, que los demás no llegan a valorar su verdadera importancia. Lo extraordinario 
de esta historia es que el anciano -contra lo que podría esperarse de alguien con una vida ya casi sin 

alicientes- no se resigna, no renuncia a sus pequeños deseos y pelea por ellos con determinación y 

dignidad. Esto, claro, tendrá sus consecuencias para él mismo y para quienes le rodean. 
 
Un viaje por universos cotidianos que, combinando la gravedad con la sonrisa, conmueve, 
sorprende e invita a la reflexión.


LA SOLEDAD:  

El ser humano, como ser social, tiene la necesidad natural de crear vínculos y relaciones 

sociales afectivas con los demás, no sólo como parte de su conducta natural para forjar su 

propia identidad, sino porque no es capaz  de  atender  sus  necesidades  si  no  se  comunica,  

comparte  y  vive  en sociedad. Esta idea fue establecida por Aristóteles y Tomás de Aquino, 

quienes apuntaban que “el hombre es social por naturaleza; es decir, que la propia naturaleza 

humana tiene en la sociabilidad una de sus características esenciales”. 

El número de personas mayores ha crecido de forma significativa en España durante las 

últimas décadas. Hoy las personas mayores de 65 años representan ya el 18% de la población 

en el territorio español (más de 8 millones de personas, según el Padrón Municipal de 2013). 

Las previsiones apuntan a que ese número continuará aumentando progresivamente durante 

los próximos años. 

Este incremento del número de personas mayores va unido a la aparición de nuevas 

realidades, entre ellas está la soledad en la que viven muchas de ellas. Más de un millón y 

medio de personas mayores -el 22% del total- viven solas en nuestro país. 

Cada vez son más frecuentes los casos de mayores que viven y mueren solos, sin que nadie 

repare en su ausencia, dejando pasar semanas incluso meses, hasta que se descubre su 

muerte.  



La soledad ha sido ignorada incluso por los psiquiatras hasta hace unas cuatro décadas. 

Ahora, es objeto de estudio de muchas investigaciones, algunas de las cuales advierten de que 

la soledad puede llegar a convertirse en una epidemia hacia 2030.  

Estudios recientes afirman que la Soledad tiene efectos sobre la salud, tan graves como los que 

causa la obesidad, como enfermedades cardiovasculares, demencia, depresión y ansiedad. 

 Es tal la preocupación que se está generando en torno a la soledad, que recientemente en 

Reino Unido se ha creado una nueva secretaría de Estado para afrontar este problema.  

Pero la soledad no sólo afecta a las personas mayores.  

En este sentido, a Díez Nicolás le preocupan los jóvenes y la pérdida de lo que él llama "el 

grupo de la calle”. 

"Parece que las redes sociales proporcionan compañía pero es evidente que no, porque no 

sustituyen el contacto personal", afirma Díez, que sigue dando clase después de 40 años y 

considera que "los jóvenes se sienten muy solos porque el mundo actual es muy competitivo y 

acusan la falta de trabajo y de perspectivas vitales". "Cuando están juntos, también están con 

su móvil. La distancia social no se mide en metros", zanja. 

Ahonda en la idea el catedrático de psicología Antonio Cano Vindel, presidente de la Sociedad 

Española para el Estudio de la Ansiedad y el Estrés (SEAS), cuando afirma que, aunque "los 

jóvenes de hoy en día se relacionen socialmente, en muchos casos, a través de las nuevas 

tecnologías", esto no implica que "la comunicación y la actividad social sea real".  

Según este catedrático de Psicología, los gobiernos sí tienen responsabilidad sobre la soledad 

de sus ciudadanos: "Deben velar por la salud de la población, lo que exige poner en marcha 

políticas activas de promoción de la salud, incluidas las que potencien el apoyo social, las 

actividades de ocio, las relaciones sociales y la comunicación”. 



UNA BREVÍSIMA HISTORIA DE LA MÁSCARA   

Las máscaras se han utilizado desde la antigüedad y en todas las civilizaciones y culturas con fines 

ceremoniales, festivos, mágicos y prácticos: para propiciar la caza,  para perpetuar o recordar los rostros 

de los muertos, para representar a otro, para ocultar el rostro, para protegerse o incluso como forma de 

castigo.  

La máscara puede proteger y puede atraer peligros. Es una manifestación de la dualidad, entre el yo y el 

otro, entre los seres humanos y los dioses, es una representación, cargada de intenciones y simbolismos 

convertidos en arquetipos, que son parte del inconsciente colectivo e individual y representan los 

temores y aspiraciones de una civilización. Su función es, por tanto, social y catártica.  

Como verás, hay muchos motivos por los que ponerse una máscara. El filósofo francés  Jean 

Baudrillard (1929-2007) decía que las máscaras tenían en la antigüedad un poder sacrifical y que 

absorbían la identidad de los actores, pero también la de los espectadores provocando así “una especie 

de vértigo”. El carácter marcadamente poético de las máscaras ha tenido como consecuencia que varios 

poetas se hayan interesado por ellas: así,  Juan Eduardo Cirlot (Barcelona, 1916-1973) dice que “la 

función de la máscara es servir de aliada de la transformación de la realidad para lo misterioso o para lo 

vergonzoso”. Octavio Paz (México, 1914-1998) señala que las máscaras constituyen una forma de eludir 

la condición del ser puesto que quien disimula no representa, sino que desea volverse invisible. 

La palabra máscara tiene un origen etimológico remoto y muy interesante: se deriva del árabe masjara o 

mashara “bufón” u “hombre con una máscara”, que procede de sahara o sahir “burlarse de alguien”. En latín 

(no clásico), su posible antepasado es mascus, masca “fantasma”. En Europa, sufre el influjo de dialectos 

italianos y del occitano masca “bruja”, de origen germánico o celta y que desembocan en el francés masque y 

en el italiano maschera, con el que se designa a las hermosas creaciones del Carnaval de Venecia. Según Joan 

Corominas, autor del Diccionario crítico etimológico castellano e hispánico, el castellano adopta la palabra 

derivada del catalán màscara. Burlas, bufones, fantasmas y brujas no dejan de señalar su carácter de impostura, 

de ficción, de burla de la realidad.

• ¿Para qué fines crees que están destinadas las siguientes máscaras? Si no conoces alguna de ellas, 

puedes utilizar internet para aprender un poco más: las máscaras zoomórficas de los hombres 

prehistóricos; la máscara de Tutankamón, la máscara de Arlequín; la máscara de torneo de un 

caballero medieval, la máscara del Fantasma de la Ópera; las máscaras de los orcos que aparecen en 

las películas de El Señor de los Anillos; las máscaras de los luchadores mexicanos; la máscara de 

Guy Fawkes; la máscara de hierro; las máscaras deportivas (careta de esgrima o de hockey).  

• ¿Qué otros personajes famosos recuerdas que lleven máscara (o sus variantes, careta o antifaz)? ¿Por 

qué la llevan?

http://es.wikipedia.org/wiki/arquetipo


Rescatamos asimismo un par de versos al respecto de Mario Benedetti (Uruguay, 1920-2009), Las 

máscaras no sirven como segundo rostro / no sudan, no se azoran, jamás se ruborizan. Y el siguiente poema teatral 

del libro Cara Máscara, de Álvaro Tato (Madrid, 1978). 

• ¿Se trata de un poema? ¿Es teatro? ¿Qué elementos del género lírico y del género dramático 

reconoces? (Recuerda que la creación literaria es un juego y como tal, todo está permitido).  

• Comenta las imágenes que más te llamen la atención del poema-teatro. ¿Cuál es el juego poeta-cara-

calavera-cara-poeta? ¿Qué crees que significa? ¿Cuál es la magia de las máscaras según la calavera?



POEMA DE LAS MÁSCARAS 

Entra el POETA y se quita la cara. 

CALAVERA DEL POETA: 

Todas las máscaras bailan contra este mundo, 

conspiran contra el rostro de lo igual a sí mismo, 

zapan el acueducto de la vida a la muerte, 

de la muerte a la vida. 

Abrazan a los nombres, pronuncian a los cuerpos, 

porque soy tú y por tanto tú eres otro, 

por eso el mundo ya no es este mundo 

ni es este rostro el nuestro 

y la muerte no existe. 

  

Bailan un vals las máscaras por el salón de espejos, 

nuestro escenario falso, nuestro tiempo ilusorio. 

Zapan el acueducto de la vigilia al sueño, 

del sueño a la vigilia. 

Traban la rueca lenta de los días, 

parten el huso hueco de las noches, 

derrocan nuestra voz. Porque eres otro, 

porque eres yo y escribo tu poema, 

porque somos nosotros y cualquiera, 

por eso el mundo gira y está quieto 

y la muerte no existe. 

  

La CALAVERA DEL POETA se pone la cara. 

POETA: 

Era mentira. 

Oscuro.  

 (Cara Máscara, Hiperión, 2007) 



EL TEATRO DE MÁSCARAS  

El teatro y las máscaras siempre han estado íntimamente relacionados. La mejor muestra de ello es que 

el símbolo del teatro son dos máscaras, una sonriente y la otra triste. Estas máscaras representan a Talía 

y Melpómene, musas respectivas de la comedia y la tragedia.  

   

En los orígenes del teatro 

En las manifestaciones teatrales  más primitivas se empleaban las máscaras. Durante el Paleolítico, en 

rituales mágicos relacionados con la caza. En África, en ceremonias rituales o religiosas concebidas y 

vividas como auténticos espectáculos. Los egipcios en pequeñas dramatizaciones sobre la muerte y 

resurrección de Osiris y para perpetuar los rostros de los muertos, del mismo modo que los fenicios. 



En el teatro griego 

En las fiestas dionisiacas (la fiesta de la vendimia ofrecida a Dioniso), donde se llevaban a cabo 

escenificaciones de la vida de los dioses acompañadas de cantos (ditirambos) los griegos empleaban 

máscaras o, en su defecto, ocultaban su rostro con barro o azafrán. Esta ocultación del rostro 

simbolizaba lo nuevo frente a lo común, que era necesario para el rito.  

Estos rituales evolucionarían hacia formas cada vez más teatrales hasta que en el siglo V a. C.,  con la 

fijación de los modelos tradicionales de la tragedia y la comedia, las innovaciones dramatúrgicas 

introducidas por Esquilo y Sófocles, y la creación de los grandes teatros  de Epidauro y Dioniso, se 

establecen las bases del teatro occidental. La máscara se convierte entonces en el  elemento que 

transforma al actor en uno o varios personajes (joven, viejo, mujer, etc). Además la máscara poseía unas 

enormes dimensiones para que fuera mucho más visible al público y para, junto con los coturnos 

(zancos), guardar la proporción entre las diferentes filas de asientos. Por otra parte, las máscaras podían 

servir de "megáfono" aumentando la voz del actor.  

  
Mascara griega  

La máscara en Grecia recibía el nombre de prosopon (pros- “delante de” , -opos “faz”), el mismo significado 

que el de la palabra antifaz y origen del término prosopopeya “descripción de los rasgos físicos de alguien” 

en español. 



En el teatro romano 

Los actores romanos continuaron la tradición del uso de máscaras en teatro. En la representación de 

paliatas (traducción y adaptación de una comedia griega), las máscaras reproducen los tipos griegos, con 

una novedad:  la máscara es doble (sonriente o airada)  y se sujeta a una varilla a fin de que el actor 

muestre al público la faz que conviene en cada momento. Sin embargo, en las llamadas farsas atelanas 

(farsas populares con tono satírico) se utilizan máscaras fijas que representan siempre a los mismos 

personajes (Dossennus, Maccus, Bucco, Manducus, entre otros) y que son el precedente de la Comedia 

del Arte.  

  
Máscaras romanas 

En latín, las máscaras se denominan personae (de per sonare “para que suene”), dado que las máscaras ayudaban, 

tanto a la expresión de emociones, como a la amplificación la voz, por la peculiar forma de la abertura de la 

boca. Este es el origen de las voces persona y personaje.



En el teatro medieval 

En las representaciones teatrales, la máscara había sido condenada por la Iglesia; solo subsistía en 

algunas escenas de los misterios (dramas religiosos medievales que ponen en escena pasajes de las 

Sagradas Escrituras) y en los divertimentos públicos bajo su aspecto más grotesco. El crítico literario y 

filósofo del lenguaje ruso Mihail Bajtin (1895-1975), en su estudio sobre la cultura popular en la Edad 

Media y el Renacimiento, define la máscara como el tema más complejo y lleno de sentido en la cultura popular… 

El complejo simbolismo de las máscaras es inagotable. Bastaría con recordar que manifestaciones como la parodia, la 

caricatura, la mueca, los melindres y las monerías son derivados de la máscara. Lo grotesco se manifiesta en su verdadera 

esencia a través de las máscaras.  

En el Renacimiento 

Es la Comedia del Arte, nacida en Italia, el género que mejor representa el uso de la máscara en este 

periodo. Mezcla elementos del teatro literario del Renacimiento italiano con tradiciones carnavalescas.  

Los cómicos son actores de oficio, decididos a hacer del teatro una verdadera empresa comercial. 

Suelen interpretar el mismo personaje durante toda su vida, de mil formas diferentes, tanto en calles 

como en palacios. Su memoria es una enciclopedia de máximas, declaraciones de amor y bromas. 

Además de acróbatas, músicos y oradores, los actores son maestros de la improvisación, aunque existen 

unos documentos escritos que indican los principales hilos argumentales (los canovaccio o cañamazos). 

Deambulan por toda Europa, en compañías estables. Los argumentos son sencillos: las aventuras de los 

enamorados a los que se opone la familia o la sociedad.  La galería de personajes la componen los 

innamorati (los enamorados) por ejemplo Lucio y Rosaura, que no suelen llevar máscara, los vecchi (viejos 

o amos) como  Pantaleone, Il Capitano,  Il Dottore o Tartaglia y los zanni (criados), que encarnan 

personajes tipo como Arlequín y su novia Colombina, el astuto Brighella, el torpe Polichinela o el 

rústico Truffaldino. Parte del éxito de estos personajes radica en el uso de máscaras (media máscara 

para facilitar el parlamento) que permite su identificación inmediata y en su caracterización lingüística: 

cada personaje tiene asociado un dialecto italiano en función de las características del personaje, lo que 

redunda en su tipificación.  

http://es.wikipedia.org/wiki/renacimiento
http://es.wikipedia.org/wiki/carnaval
http://es.wikipedia.org/wiki/zanni
http://es.wikipedia.org/wiki/personajes_tipo


  
Máscaras usadas en la Commedia dell ‘Arte 

El teatro oriental 

En el teatro oriental el uso de la máscara es pieza fundamental de su razón de ser. 

Las máscaras usadas en el teatro japonés (omote o nohmen, máscaras de Teatro Noh)son únicas en su 

género.  Existen diferentes tipos de clasificaciones en las máscaras, que tienen que ver, por ejemplo, con 

un tipo de personaje (Dioses, Guerreros, Mujeres, Lunáticos y Demonios), aunque en ocasiones pueden 

trascender las categorías. Suelen ser muy pequeñas, con orificios para los ojos también  muy pequeños 

(de ahí la importancia de las columnas del escenario ya que estas sirven como guía al actor). Las 

máscaras Noh poseen la capacidad de representar distintas emociones de acuerdo a la postura de la 

cabeza y a la iluminación. 

 El rostro cambiante o bian lian es un aspecto importante de la ópera china de Sichuan. Los artistas, con 

solo agitar los brazos o girar la cabeza, cambian sus máscaras (hechas de tela) en una fracción de 

segundo.  Su técnica es un secreto que se ha transmitido de una generación a otra dentro de las familias.  



  
Máscaras Orientales 

Mujeres, máscaras y teatro 

La historia de la máscara está también vinculada al papel de la mujer en el teatro a lo largo de la historia. Las 

máscaras facilitan la interpretación de papeles femeninos por parte de hombres, dado que las mujeres tenían 

prohibidas las tablas tanto en el teatro clásico como en el medieval. En el Renacimiento, las compañías 

continúan siendo masculinas a excepción de la Comedia del Arte, donde sí  hay actrices que, a veces, prestan 

su nombre a su personaje (como en el caso de la "Isabella" de Isabella Andreini).  En España, la autorización 

de 1587 permite la presencia de actrices en los escenarios, aunque limitándola con dos condiciones: la 

primera de ellas era que las actrices estuviesen casadas y fueran acompañadas por sus cónyuges; la segunda 

era que dichas actrices siempre representasen en hábito de mujer. Aunque la prohibición de que las mujeres 

participaran en la actividad teatral todavía se mantuvo en algunos países como Inglaterra, la presencia de la 

mujer en la actividad teatral es gradual al avanzar el siglo XVII y se incrementa a medida que llegamos a 

finales del siglo. El teatro oriental también es discriminatorio: en el Bian Lan, por ejemplo, no se pueden  

revelar los secretos del cambio de máscaras, que pasan de padres a hijos. Las mujeres quedan fuera de esta 

herencia cultural entre generaciones pues se teme que, al casarse, revelen los secretos a otra familia. Sin 

embargo, este tabú se eliminó en 1998 cuando el maestro Peng tomó a ocho estudiantes femeninas, aunque 

hasta hoy la mayoría de los maestros en este arte son hombres y la única practicante femenina conocida es 

Candy Chong, que lo aprendió de su padre.

http://es.wikipedia.org/wiki/isabella_andreini


En el teatro contemporáneo 

A partir del siglo XIX, la máscara se usará en contadas ocasiones y de acuerdo a los requerimientos del 

autor de la pieza o el director de la obra y ya no a un uso común y generalizado. Sin embargo, su 

utilización ha cobrado una importancia particular a partir de la dirección que han tomado los lenguajes 

teatrales durante los siglos XX y XXI (Grotowski, Meyerhold, Craig, Copeau, Brecht, Kantor, Barba, 

Brook, Mnouchkine, Wilson y fundamentalmente Lecoq) que tienen como referencia el teatro oriental 

(el Noh, el Kabuki y el Kathakali, la antigua danza-teatro del sur de la India), el artista saltimbanqui 

(clown y circo) y la Comedia del Arte. Se trata de referencias populares ajenas a la tradición culta 

occidental, que comparten el rechazo del naturalismo y el psicologismo y que se basan en la prioridad 

del actor respecto al  texto y del cuerpo respecto a la palabra. En este contexto, la máscara se convierte 

en un instrumento privilegiado en la recuperación del actor como elemento esencial del teatro y del 

cuerpo del actor como conductor de la comunicación. Un cuerpo vivo, despierto, que escucha desde los 

cinco sentidos y que, redescubre su capacidad de expresión.  



SOBRE LA COMPAÑÍA 

Kulunka Teatro nace en Euskadi en 2010. Es una compañía integrada por artistas jóvenes y de extensa 

trayectoria teatral que comparten la inquietud por experimentar con diferentes lenguajes escénicos y 

disciplinas artísticas así como la voluntad de hacer un teatro accesible, vital, actual, comprometido, 

conectado con la realidad y sin fronteras.  

Se hace entonces necesario descubrir un lenguaje que trascienda la palabra, capaz de contar, emocionar 

y divertir, o dicho en palabras  del director, Iñaki Rikarte,  “al final, se trataba de contar una historia 

universal con un lenguaje universal”. Lo encuentran en el teatro gestual y en el empleo de la máscara 

que actúa como puente hacia una poética visual, hacia todos los mundos posibles.  

Cómo trabajan     

Algo que pocas veces tenemos la ocasión de conocer es el proceso de creación de una obra. Y lo cierto 

es que a menudo el desarrollo es tan interesante como el resultado. Ahora tienes la oportunidad de 

saber sobre qué premisas y en qué fases llevó a cabo Kulunka Teatro la creación de Solitudes. 

Kulunka Teatro, se creo en 2010, con su primer espectáculo de máscaras  André y Dorine. Tras recorrer 

más 30 países en 8 años asume el reto de buscar una nueva historia que contar, capaz de divertir, 

emocionar y hacer al espectador sentir de la misma manera que lo logró André y Dorine. 

El proceso comienza con la creación del equipo y un largo periodo de búsqueda y sensibilización en 

torno a diferentes temas de los que pudiera surgir la semilla, el origen de una buena historia. 

Creemos que una buena historia acostumbra a aparecer del resultado de una paradoja,  figura 

retórica que consiste en la utilización de expresiones que envuelven una contradicción. Esto 

quiere decir que, más allá de las condiciones contradictorias, los factores presentados resultan 

válidos, reales o verosímiles. 

En el caso de Solitudes, la paradoja que actuó como punto de partida para encontrar la historia fue cómo 

alguien puede actuar negativamente sobre otra persona querida creyendo estar  precisamente 

haciéndolo por el bien de esa otra persona. 

 A continuación sigue una larga temporada de trabajo diario en el local de ensayos que se puede resumir 

en dos partes: 



Una estrictamente racional y analítica. La compañía se reúne y discute sobre las posibles opciones que 

se abren a la hora de crear la historia. Intereses, inquietudes, gustos, miedos y curiosidades se ponen en 

común. Es finalmente el director quien hace balance y decide qué aspectos serán explorados. 

Otra parte mucho más intuitiva basada en el método de ensayo y error. A partir de unas mínimas pautas 

pactadas con anterioridad,  los actores se lanzan a improvisar una escena. En este momento son claves 

las figuras del director y del ayudante de dirección quienes tienen que reconocer desde fuera el potencial 

de las propuestas lanzadas, sugeridas, olvidadas u obviadas por los actores. Encontrar en lo que hacen 

(o en  lo que no hacen) el hilo del que tirar. 

El proceso finalmente se completa en una última fase en la que se revisa, se pule, se ajusta y se ordena 

el trabajo realizado. 

Desde el punto de vista dramatúrgico, es esencial que todo este proceso nos conduzca al hallazgo de 

una escena núcleo en torno a la se construirá  toda la historia. Esta escena será analizada en el apartado: 

Despúes del espectáculo, de esta misma guía. 

¿De dónde han sacado las máscaras?  

 Garbiñe Insausti, actriz y creadora de Kulunka Teatro, es la principal responsable de la creación y 

construcción de las 17 máscaras que aparecen en Solitudes. De su experiencia de trabajo con una de las 

grandes compañías europeas de máscaras, los alemanes Familie Flöz, así como de la búsqueda de ese 

lenguaje dramático universal, surgen estas caras de quita y pon bellas, feas, tiernas, duras, crueles, dulces, 

en todo caso, humanísimas.  

Pero ¿qué va antes? ¿Primero el personaje y luego la máscara? ¿Primero la máscara y después el 

personaje? Garbiñe nos cuenta que el trabajo se aborda en ambas direcciones:  

• Del trabajo durante los ensayos surgen nuevos personajes que se materializan en forma de 

máscara en el taller. 

• Del trabajo –intuitivo, basado en el ensayo y error- en el taller surgen máscaras que se prueban 

en los ensayos y pueden dar lugar a nuevos personajes.  

¿Quieres saber cómo se fabrican estas máscaras? Los pasos de la elaboración son los siguientes: 

1.- Realización de una escultura en arcilla que es el origen de la futura máscara. 

2.- Preparación de un molde flexible de silicona. 

3.-Empleo de una  carcasa de escayola para sujetar el molde. 



4.- Realización del positivo del molde con varias capas de resina de poliuretano (líquido compuesto por 

dos elementos que al entrar en contacto seca en cinco minutos). 

5.- Extracción del positivo del molde que se prepara para su sujeción y posterior decoración. 

6.- Decoración de la máscara: imprimación, pintura base, detalles, colocación de cejas, barba, pelo, etc.  

Durante el  proceso creativo del espectáculo, la compañía ha trabajado de forma simultánea las distintas 

áreas que lo conforman (la creación de la dramaturgia,  el dominio del lenguaje de las máscaras, la 

creación del espacio,  la construcción de las máscaras, etc. Un trabajo infinito, de experimentación, 

prueba, y mejora y perfeccionamiento continuos, que ha terminado siendo una historia de amor. De su 

relación con las máscaras dice Edu Cárcamo, uno de los intérpretes: “No queremos quitárnoslas. 

Cuando repasamos escenas sin ellas, después de haberlo hecho desde la privacidad de la careta, da 

auténtico pudor. Te esfuerzas tanto por llegar al espectador, que pones unas caras…”. “Tú no tienes un 

personaje, hay un personaje que compartes con un compañero. Con la máscara desaparece el ego. Solo 

importa volcarse al servicio de la historia”, puntualiza el actor José Dault. 

Público, crítica y difusión 

Prueba del éxito de esta difícil empresa ha sido la tremenda difusión internacional que han conseguido. 

Ocho años intensos de gira internacional y nacional por treinta países de tres continentes (EEUU, 

Inglaterra, China, Rusia, Turquía, Nepal, Colombia, Ecuador, Argentina, Chile, Cuba, República 

Dominicana, Panamá, Finlandia, Noriega, Francia, Malasia y los que vendrán) durante los cuales, el 

público ha reído y se ha emocionado con estas historias sin palabras, confirmando que el lenguaje del 

teatro es universal y que la emoción humana no entiende de fronteras.  

Para que te hagas una idea, la crítica ha dicho del espectáculo cosas como las que siguen:  

"Seguiremos pensando en cómo son capaces de hacernos reír ante la tragedia que estamos 
contemplando, esa soledad mineral que atraviesa la bella historia. Y en su maestría para sentirnos 
mejores al ver su trabajo. Quedamos purificados con us arte y su dulce denuncia mostrada con la 
poética del vuelo del moscardón" Revista Artez. 

"Las situaciones en las que se ven envueltas sus personajes nos conmueven, los errores que cometen 
nos resultan familiares, su destino nos concierne. Los actores, enmascarados, son extraordinarios los 
tres: a veces intentamos adivinar quién interpreta a quién, pero poco importa. Lo fundamental es el 
ritmo que imprimen a la función y el grosor emocional de su empeño...Una sensibilidad cristalina 
atraviesa toda la función", El País. 

"Más vale un silencio que mil palabras en esta comedia agridulce sobre los estragos de la soledad. 

Frente al teatro del bla, bla, bla, la elocuencia del gesto. Un aplauso cálido, largo, de corazón, coronó la 
función de pago previa al estreno en Madrid de Solitudes, segundo espectáculo silente de Kulunka 
Teatro”. El País. 



"Kulunka Teatro’ lo ha vuelto a hacer con ‘Solitudes’, brindándonos una obra de arte impregnada de la 
misma sensibilidad y poesía que el primero de sus trabajos, pero con una vuelta de tuerca más; un 
montaje más elaborado y una puesta en escena más compleja, muchos más personajes y de distintos 
perfiles, y más localizaciones donde se desarrolla la historia. En ‘Solitudes’, Iñaki Rikarte mueve a los 
tres actores -y sus múltiples máscaras- de forma sublime a lo largo de ochenta minutos, con una 
coreografía perfectamente milimetrada y ajustada a la magistral partitura de Luis Miguel Cobo, autor de 
UNA AUTÉNTICA JOYA." EL TEATRERO.COM 

"Solitudes nos habla de nuestras necesidades como animales sociales, de la pérdida, de las malas 
decisiones, de nuestras prioridades... de la vida misma. Y, de nuevo, los tres actores que dan vida a todos 
los personajes nos emocionan profundamente sin decir una sola palabra. 

José Dault, Garbiñe Insausti y Edu Cárcamo nos deleitan con su trabajo delicado y ejemplar. Su 
expresividad es una auténtica maravilla."devoim.net 

"Solitudes habla muy en serio arrancando risas y sonrisas al espectador. Es pura sensibilidad y 
aguijonazos en la garganta" Volodia.es. 

"Lograr lo imposible y hacernos sentir cómplices de la aventura es uno de los rasgos fantásticos de la 
Compañía Kulunka Teatro: máscaras de expresión fija que, sin embargo, evolucionan con una 
expresividad asombrosa, guiadas por una técnica de teatro gestual que no pierde detalle y que de cada 
movimiento, por pequeño que parezca brota un sentimiento, una broma, una tragedia." Culturamas.es 

"Cuando José Dault, Garbiñe Insausti y Edu Cárcamo se quitan las máscaras y nos regalan sus 
emocionadas sonrisas, nos ponemos de pie, aplaudimos, ovacionamos: no solo por lo grandes 
creadores que son, sino por su generosa manera de producir un teatro tan completo que es capaz de 
ofrecer una lección moral sin resultar pedante, de afrontar las carencias que padecemos en un modo de 
vida contrario a la razón, sin subirse a ningún púlpito, de corazón a corazón." culturamas.es 

DESPUÉS DEL ESPECTÁCULO 

Ahora ya has visto la obra. Lo que sigue a continuación son una serie de reflexiones y preguntas que te 

ayudarán a profundizar un poco más en lo que has visto.  

1. Los elementos escénicos 

En un espectáculo –más aún en un espectáculo sin palabras- todos los elementos son esenciales para la 

comprensión de la obra. Todos cuentan y todos suman. Para empezar vas a tratar de recordar de qué 

manera funcionan los siguientes elementos: 

• El espacio escénico: ¿Cuáles son los diferentes espacios en los que se divide el escenario ?  

¿qué connotaciones tiene cada de ellos? ¿Pertenecen algunos personajes más que otros a un 

espacio u otro? ¿Esta separación permanece a lo largo de la obra o se fusiona en algún 
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momento? El juego teatral permite sin problema la ruptura de las convenciones, ¿en qué 

momento claro se da dicha ruptura y con qué sentido? 

• La utilería: al igual que las máscaras, los objetos cobran vida por obra y gracia  del uso que les 

otorgan los actores. A veces incluso adquieren carácter de símbolos (realidades físicas que 

remiten a una realidad no física). Explica en qué radica la importancia de los siguientes objetos: 

las cartas, el reloj, el móvil , la botella, la correa del perro, el mando a distancia. 

• El espacio sonoro: ante la ausencia de palabras, música y efectos sonoros (el reloj, el timbre, el 

teléfono, las gaviotas, el perro, la mosca) son aliados potentes de la narrativa. ¿Qué función 

estructural desempeña la música? ¿Qué personajes cobran vida a lo largo de la función a través 

del espacio sonoro? 

• La iluminación: los cambios de luz cumplen una doble función, estructuradora y evocadora. 

¿En qué momentos son más significativos? ¿En qué momentos un mismo espacio adquiere otra 

atmósfera con un cambio de luz? ¿qué cuenta? 

• El vestuario: imprescindible para la caracterización de los personajes, juega además un papel 

importante en la narración. Las prendas juegan además un papel simbólico y poético 

importante. 

¿Sabrías identificar una  prenda en concreto que pasa por varios personajes y qué valor adquiere 

en cada uno de ellos? 

• Las máscaras: ¿qué te han parecido? Seguro que te ha sorprendido su expresividad. ¿Eres 

capaz de recordar cuántas máscaras desfilan por el escenario y a qué personajes corresponden?  

2. La estructura y el contenido de la obra 

La obra está dividida en diez escenas a lo largo de las cuales se desarrolla la historia. Veamos 

qué ocurre en ellas:  

A modo de conclusión, la poética del espacio, del objeto y de la máscara, el trabajo gestual e 

interpretativo y el espacio sonoro (tanto los sonidos, como el elocuente silencio), todo ello 

orquestado por el ritmo (te darás cuenta de que el espectáculo es como una gran partitura sobre la 

que se desarrollan los sucesos de forma precisa y viva como la música), convierte la propuesta en un 

diálogo permanente con el verdadero protagonista del teatro de todas las épocas: el espectador.



• ¿Qué elementos actorales y de espacio sonoro nos sirven para contar el aburrimiento? 

• ¿Cúal es la relación existente entre los dos ancianos? 

• ¿Qué papel juega la mosca en esta primera escena? 

• ¿Cómo luz y espacio sonoro consiguen modificar el ambiente? 

• ¿Qué elementos nos ayudan a entender la relación existente entre los personajes? 

• ¿Qué elementos nos indican que se trata de un ritual fúnebre? 

• ¿Cuáles son los tres objetos que nos ayudan a entender la diferencia generacional entre los tres 

personajes? 

ESCENA I.  

Comedor de una casa, un anciano esta viendo un western en la tele. Aburrido decide apagarla. Su anciana 

mujer entra en el comedor y vuelve a ponerle la película  para que se entretenga con algo, pero él vuelve a 

apagarla al quedarse solo. Una mosca molesta al anciano, hasta que este le amenaza con una zapatilla. La 

anciana vuelve al comedor, y enciende de nuevo la televisión. Pero suena en el reloj de pared anunciando la 

hora de la “PARTIDA”. Una vez acabada la trepidante partida el tedio vuelve a apoderarse de ellos. La mosca 

vuelve a molestar al anciano. 

Llaman a la puerta, un electricista viene a arreglar una avería en la cocina. Realiza su trabajo en tiempo record y 

se marcha después de haberles cobrado un dineral por la tarea. 

La anciana disgustada se retira a la cocina. Se oye una gran explosión  y la anciana reaparece en escena medio 

electrocutada y se desmaya en brazos de su marido.

ESCENA II 

Un hombre entra en lo alto del malecón con una cámara de video grabando todo aquello que se 

encuentra en su camino, una gaviota pasa y se lamenta  por haber perdido la oportunidad de 

grabar el hermoso vuelo del pájaro. Entra en escena el anciano con flores en la mano, y detrás de 

él, una adolescente con un perro. Abuelo, padre y nieta están buscando el lugar adecuado para 

arrojar las cenizas de la anciana al mar. El resultado será un poco desastroso.



• ¿ Has vivido alguna vez una situación similar con tus abuelos? ¿Te sientes identificado/a con la 

nieta? 

• ¿Reconoces el uso del móvil que hace la nieta?  

• Es un buen momento para reflexionar sobre cómo era la vida antes de los móviles. ¿ qué hemos 

ganado y qué hemos perdido? ¿las redes sociales, aspectos positivos y negativos? 

• Pese a que la obra aborda este tema con mucha amabilidad  y grandes dosis de humor la 

prostitución es un tema controvertido. Lo es para el conjunto de la sociedad, para las 

instituciones gubernamentales y también dentro del feminismo, ese conjunto de movimientos 

políticos en el que se producen multitud de corrientes de pensamiento sobre esta práctica 

eminentemente vinculada a lo femenino. Son muchas las voces y las asociaciones que plantean 

de vez en cuando propuestas sobre qué se debería hacer al respecto de esta problemática, 

agrupándose las principales posturas en bandos de difícil conciliación, los que promueven 

ESCENA III 

Tras el desastroso incidente en el malecón los personajes vuelven a la casa del abuelo. Sin saber 

cómo enfrentarse a esta nueva  situación, el Hijo obliga a la Nieta a quedarse un tiempo para hacer 

compañía al abuelo pese a que a ella le gustaría marcharse. El abuelo trata de hablar con su nieta 

pero ella decide esconderse tras el móvil. Suena la hora de la PARTIDA y el anciano propone 

jugar a las cartas pero ellos están absortos en la tele. Suena el timbre, un repartidor trae una pizza. 

Esta será la cena que dejen preparada para el abuelo antes de marcharse bastante apresurados  

dejando al anciano solo, con su pizza, y la mosca que vuelve a molestarle.

ESCENA IV 

Aparece un Nuevo espacio: la calle. En ella se presentan nuevos personajes y lo que parece 

una nueva trama. Un proxeneta macarra echa de la calle a un indigente drogadicto y recoge las 

ganancias generadas por una de sus prostitutas. Después de tener que volver a echar al 

indigente de escena, esta vez de forma algo más accidentada, conocemos a un nuevo 

personaje: una chica un poco torpe aspirante a ser una nueva prostituta. Para ello será 

necesario el cambio de atuendo. 

Mientras la nueva aspirante se está cambiando de ropa presenciamos un encuentro entre el 

Hijo y la prostituta veterana, él rechaza torpemente las insinuaciones de ella que acaba por 

acosarle. 

Vuelve la aspirante ya cambiada de ropa y descubrimos cómo pese a su  torpeza con los 

tacones, el chulo la admite como una más de sus empleadas.



actuaciones que deriven en la abolición de la prostitución y los que creen que las prostitutas 

deberían estar más reconocidas, también laboralmente, en la sociedad. 

Yolanda Besteiro de la Fuente Presidenta de la FMP, en su Guía de Sensibilización para Jóvenes contra la 

Trata de Mujeres con Fines de Explotación Sexual 2008, (http://www.educarenigualdad.org/media/pdf/

uploaded/old/Mat_184_Guia_sensi_trata_2.pdf) : 

“Es un tema social que conlleva una gravedad que la juventud que conformáis, no puede ignorar y que como generación 

venidera en un espacio de tiempo muy corto, tenéis cosas que decir y aportar. La realidad es muy cruel, pero aporta unos 

datos muy precisos y terribles. Según cifras de las Naciones Unidas, cuatro millones de mujeres y dos millones de niñas y 

niños cada año son esclavizados y llevados a otros países. Aunque es imposible saber realmente cuántas personas son 

víctimas de la trata en todo el mundo, lo cierto es que la cifra “aumenta y se expande geográficamente”. En nuestro país y 

según los últimos datos de que disponemos, el 90% de las mujeres prostituidas son extranjeras y sólo el 5% dice serlo 

voluntariamente. Además, el 80% de ellas son víctimas de trata de seres humanos….Con vuestra sensibilización y 

formación en estos temas, así como con las bases que en la actualidad existen, creo sinceramente que se pueden lograr 

soluciones. No sé si radicales o paulatinas, pero toda la ciudadanía tendrá que estar implicada si queremos conseguirlo.” 

La prostitución en la sociedad es sin lugar a dudas un tema importante que cabe abordar sin tapujos, 

discutir sobre su prohibición o legalización, o reflexionar sobre los diferentes motivos por los cuales se  

llega a ejercer este oficio abre un marco de debate interesante sobre el tipo de sociedad  en el que 

queremos vivir.  

· Tradicionalmente se considera que lo cómico y lo trágico son dos ángulos de visión opuestos frente a 

los temas humanos. ¿Tú qué opinas? ¿Crees que podríamos decir que en la obra se manifiestan como 

dos caras de la misma moneda?. ¿Dónde radica lo cómico? ¿Y lo trágico? 

ESCENA V 

Esta escena comienza con una ensoñación en la que el anciano recuerda lo feliz que le hacía jugar a 

las cartas con su mujer. La vuelta a la realidad esta marcada con la mosca volviendo a molestar al 

pobre anciano, y con su familia irrumpiendo en su salón para celebrar…SU CUMPLEAÑOS!!!El 

regalo :una baraja y cartas nuevas. Pero el Hijo no tiene tiempo de jugar con él, y su nieta no tiene 

ganas. La escena acaba con el anciano otra vez solo. Ni siquiera la mosca esta dispuesta a jugar con él. 

Pero él no se resigna y sale a la calle en busca de alguien con quien poder jugar a las cartas.
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• En esta escena, vemos como el anciano padece la indiferencia de la gente que pasa por la calle, 

¿cómo crees  tú que reaccionarías si fueras uno de estos pasantes y por qué? 

• ¿ En qué medida te sientes identificado/a con la adolescente de la obra? ¿Crees que su  

comportamiento es justificable? 

• La gente que vive en la calle, ¿te has llegado a preguntar  alguna vez cómo han podido llegar a 

esa situación? 

ESCENA VI 

EL Anciano sale a la calle a buscar con quien jugar a las cartas, no tiene demasiada suerte con un 

par de viandantes así que decide seguir buscando. Por muy poco no se cruza con su hijo que esta 

sacando al perro. En la escena anterior, este se ha ido con tanta prisa  de casa del anciano que ha 

olvidado quitarse el delantal, el perro se frena en brusco y no hay manera de hacerlo caminar. 

Mientras trata de convencerlo con ayuda de un juguete sonoro, un adolescente presencia toda la 

escena y se burla de él por llevar un delantal por la calle. El Hijo se retira a recoger las heces de su 

perro, razón por la cual este no quería avanzar. 

En el malecón, joven adolescente y Nieta se encuentran; es una cita. Muy tímida al principio  

propone beber de  la botella de alcohol robada de casa del anciano, pero se le va la mano y se la 

bebe entera, emborrachándose al instante. El padre es testigo de cómo se besan y corre tras ellos, 

pero el perro una vez le deja atascado. 

Vuelven a aparecer las dos prostitutas. La novata parece no tener demasiada suerte con los 

clientes, su torpeza les ahuyenta. Llega a proponerse incluso al yonki quien solo esta interesado en 

tratar de robarle lo que hay dentro del bolso. Esta le pega una bofetada, y cae al suelo. 

Vuelve a escena el Anciano, agotado y derrotado en su búsqueda por encontrar con quien jugar a 

las cartas. Surge un malentendido, el yonki le pide dinero y el anciano le ofrece jugar a las cartas. 

El yonki, hasta ahora siempre victima, se convierte en verdugo y agrede al anciano tratando de 

robarle. La prostituta novata reaparece en escena para ahuyentar al yonki y ayudar al anciano a 

levantarse. Se insinúa a este nuevo posible cliente, pero una vez más fracasa. Y cuando parecía que 

todo estaba perdido, el anciano vuelve para solicitar sus servicios y se la lleva a casa.



• Esta es la que venimos a llamar “escena núcleo” de la obra. Esta escena, construida en 

torno a la paradoja de cómo se puede perjudicar a alguien cuando crees que estás 

obrando por su bien, fue la primera escena que se ideó del espectáculo. A partir de esta 

escena se construyó todo lo que ocurre antes y después de este momento. 

• ¿Se te ocurre alguna otra situación en la que se pueda dar esta paradoja? 

• ¿ Qué crees que lleva al anciano a decidir encerrarse en su propia casa?  

ESCENA VII 

El anciano lleva la prostituta novata a su casa. Ella cree haber sido contratada para ofrecer sus 

servicios pero en realidad el anciano sólo desea jugar a las cartas con ella. Al principio se 

sorprende pero acaba entrando en el juego. En el momento de mayor complicidad , el Hijo 

vuelve a casa para devolver el delantal que se llevó. Al entrar en el salón descubre los 

utensilios de corte sexual encima de la mesa y a la joven bailando junto al anciano, el Hijo se 

piensa lo peor y decide echar a la prostituta de casa. El anciano se enfada, le quita las llaves a 

su Hijo y le invita a marcharse de casa. El hijo descubre que en realidad su padre sólo quería 

jugar a las cartas con la prostituta pero ya es demasiado tarde. El anciano cansado y harto 

empuja a su hijo fuera de casa y decide encerrarse, aislarse del mundo, se sienta desconsolado 

en la silla y entonces la mosca que hasta ahora tan sólo le molestaba, se acerca a él ofreciendo 

compañía y consuelo.



• ¿Por qué crees que la prostituta prefiere pagar al chulo antes que escapar con el dinero? 

• ¿Qué elementos sonoros y lumínicos ayudan a generar las atmósferas necesarias? 

ESCENA VIII 

En el malecón, el hijo llama por teléfono a su padre pero nadie responde a la llamada. 

Reflexiona y se lamenta de lo ocurrido. Entonces aparece en la calle la prostituta a 

quien el proxeneta le reclama el dinero de su último cliente, pero ese dinero está en el 

bolsillo del Hijo. 

El hijo decide ir a devolverle el dinero pero  se acobarda ante la violencia mostrada 

por el Chulo, quien se  lleva a la prostituta lejos de la mirada de curiosos para así 

poder darle su castigo. El hijo interviene y consigue separar a la prostituta del chulo y 

hacerle entrega del dinero que le pertenece, la prostituta lo coge y corre en busca del 

chulo para poder pagarle. El hijo se queda estupefacto. Trata de volver a llamar a su 

padre quien esta vez le cuelga el teléfono. 

Entra en escena la nieta por el malecón, completamente borracha. Apenas puede 

caminar y acaba tropezando y cayendo al suelo. Su padre corre a ayudarla, al darse 

cuenta del hedor a alcohol duda un instante en reñirla pero finalmente decide 

simplemente llevársela en brazos. 

ESCENA IX 

El anciano se pasea por casa notablemente deteriorado. Su único aliciente es su 

relación con la mosca a la que alimenta con azúcar. Pero esta se enfada pues pide más 

cantidad, su enfado crece llegando a chocar contra los muebles, a tirar cosas al suelo y 

volar a la cocina de donde empieza a provocar un verdadero descalabro. El anciano se 

rinde y va a buscarla a la cocina a ofrecerle más azúcar.

ESCENA X 

El Hijo y la Nieta tratan de comunicarse por el teléfono con el abuelo pero no responde. 

Al hijo se le ocurre entonces que podrían arrojar una carta con un mensaje escrito en el dorso 

por la ranura del buzón para tratar de convencer al anciano de hablar con ellos. Y así lo hacen 

durante un largo periodo de tiempo sin obtener ningún resultado. 



• En esta escena se lleva a cabo una elipsis temporal, ¿conoces esta figura retórica? ¿Sabrías 

definirla? ¿ qué elementos teatrales se han utilizado para llevarla a cabo? 

• ¿ Podrías identificar más elipsis temporales dentro de la obra, dentro de una misma escena o 

quizá entre una escena y otra? 

• ¿Qué elementos se han usado durante la obra para indicar el paso del tiempo? 

• Una escena completa con un escenario vacío, sin actores, en la que aparentemente no pasa nada. 

¿qué crees que se pretende contar? ¿Por qué se opta por un escena vacía? 

ESCENA XI 

En el salón vacío, el reloj da la señal de la hora de la PARTIDA, pero no ocurre nada. Nadie sale a 

escena.



• Llegados a este final, ¿sabrías describir el recorrido de cada personaje a lo largo de la obra, lo 

que en dramaturgia teatral se llama el arco del personaje?  

ESCENA XII 

Hartos de esperar el Hijo decide forzar la puerta de casa de su padre con un martillo. La nieta le 

ofrece una mejor solución, mensajear a su novio para que venga y abra la puerta con una simple 

horquilla de pelo. Una vez en la casa, la encuentran echa un desastre con todo por el suelo. Al ir a 

entrar al dormitorio, una mosca y un fuerte hedor salen a través del umbral de la puerta. 

El padre decide entrar temiéndose lo peor. La nieta busca el apoyo de su novio para entrar en el 

cuarto del abuelo pero superado por las circunstancias este decide marcharse y dejarla sola. Ella, muy 

dubitativa decide entrar en el dormitorio. 

Del dormitorio salen Abuelo, Hijo y Nieta. El anciano muy deteriorado es sujetado por los otros dos 

personajes que le sientan en una silla. La nieta descubre que el pijama del anciano esta muy sucio, 

posiblemente incluso de orines. El Hijo se sienta estupefacto pero la nieta se enfunda el delantal de su 

abuela y se pone manos a la obra. Lo primero, ir a buscar un pijama limpio. El Hijo, sin embargo, cree 

que lo único que puede traer al anciano de vuelta es su pasión por las cartas, así que trata de montar 

una partida. Obliga a los tres a sentarse a jugar, pero el anciano apenas puede prestar ya atención a las 

cartas. Ya no sabe cómo jugar, ni le interesan. Trata de encender la tele en varias ocasiones lo cual va 

enervando  cada vez más al Hijo quien acaba perdiendo los papeles. Arroja el mando del televisor 

contra la pared, reparte todas las cartas con violencia y acaba matando la mosca que le estaba 

molestando. 

Al morir la mosca sobre la mesa, el abuelo se desmorona. Le han matado lo único que ya guardaba 

alguna importancia para él, esta completamente abatido. La nieta se lo lleva al dormitorio y le pide al 

Hijo que le acerque el pijama limpio que ha quedado colgado de una de las paredes. Pero es el Hijo 

quien entrará en el dormitorio a ponerle el pijama a su padre finalmente consciente de lo que ha 

ocurrido. 

La nieta se queda recogiendo y limpiando por voluntad propia. El Hijo sale del dormitorio con la 

ropa sucia en las manos, la nieta decide llevárselas a lavar para gran asombro de su padre que se 

queda absorto al ver como esta situación ha hecho madurar a su hija. Pero todo esto le supera y se 

desmorona en una silla en la que se echa a llorar. 

El reloj se para como si fueran  los latidos del anciano, y por la puerta del dormitorio aparece el 

Abuelo, afeitado, bien vestido, elegante con pajarita. Vuelve la atmósfera de ensoñación, el anciano 

deja sobre la mesa una baraja de cartas preparada y se aleja rompiendo la convención de la pared que 

separa la casa de la calle, dejando solos a Hijo y Nieta. 



• ¿Qué lectura haces del final de la obra? ¿ Es pesimista? ¿ Es esperanzador? 

• Llegados a este punto también podemos preguntarnos, ¿ que se pretende contar con el 

personaje de la mosca, de qué es símbolo? 

3. El teatro y tú   

• Por recapitular, hagamos un pequeño trabajo de análisis dramatúrgico. La base de toda 

historia que se lleva a escena (o que se cuenta) es el conflicto: un problema (interno o externo) 

en el que operan fuerzas opuestas. En relación con este conflicto los personajes desarrollan un 

objetivo (un deseo que tienen que cumplir), al que se oponen obstáculos varios. El gran 

obstáculo suele estar representado por el antagonista que se opone al objetivo del 

protagonista (puede ser otro personaje, un objeto, una situación…). Las acciones dramáticas 

son los sucesos: lo que pasa, las estrategias que adoptan los personajes para sortear los 

obstáculos y conseguir su objetivo. En el fondo de todo ello subyace la pregunta dramática. 

Esta puede ser respondida (positiva o negativamente) o no. O puede ser resuelta por medio de 

una ironía dramática. Todos estos elementos dotan a lo que se cuenta de una estructura. 

¿Podrías, a partir de esta somerísima explicación, analizar los componentes que forman parte de 

Solitudes? 

• Expresa tu opinión sobre el montaje y la escena: ¿qué te ha gustado y qué no de la actuación, de 

la escenografía, del vestuario, de la música, de la iluminación... ¿La ausencia de palabras ha 

supuesto un problema en algún momento?¿Se entiende bien lo que ocurre? 

• Del mismo modo que hemos visto cambiar a los personajes en escena, el objetivo del teatro es 

suscitar la emoción en los espectadores y modificarlos de algún modo. ¿Ha cambiado algo en ti 

tras ver la obra? ¿Puedes explicar qué? 
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