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1. Introduccion.

La danza, como la propia capacidad de hacer arte, es inherente a la condicion del ser
humano. No solo parte de la creatividad, sino de una necesidad que ira cambiando a lo largo de los
siglos. Es el lenguaje no verbal del cuerpo humano, la capacidad de comunicacién mas primitiva de
la que se tiene constancia. Es una de las primeras formas de cultura, entendida como identidad de
una comunidad o grupo de poblacion que desarrolla las mismas caracteristicas; habla de unidad, de
hermandad de los pueblos. En las primeras manifestaciones se trataba de algo emocional, mistico,
religioso, mecanismo de aspiracion a la inmortalidad, a crear puentes de conexion con el universo y
la tierra que pisamos, fusion con la naturaleza y todos sus seres.

Asi, los primeros guerreros invocaban divinidades protectoras, los sacerdotes pedian lluvias
y cosechas para su pueblo, las comunidades se unian en la celebracién de la vida y la unidad. Exige
todo nuestro esfuerzo, fisico y mental, y se ha considerado uno de los condicionantes de la
evolucion del ser humano, ademas de un componente basico en el desarrollo conductual de los
pueblos. Es la conexion méas pura que se produce entre nuestra mente y todas las partes del cuerpo,
tenemos absoluto control sobre nuestros movimientos, activamos areas cerebrales basicas en la
comunicacion y la proyeccién de lenguaje cuando bailamos. Asi, algo que actualmente podriamos

considerar una diversion, ha marcado la historia de la humanidad y a nosotros como seres.

Personalmente, la danza ha formado parte fundamental de mi vida y, por ello, el
conocimiento de sus caracteristicas y técnicas me ha hecho considerar que también lo ha sido en la
historia de la humanidad. Que existan “danzas prohibidas” habla de su inmenso poder como arma
de expresion, que haya “danzas tradicionales” habla de nuestros aciertos como grupo humano.
Durante los afios de estudio en Historia del Arte, me he dado cuenta de que una de las ramas que
mas me apasiona es la del patrimonio y la propiedad intelectual, el patrimonio etnografico y todo lo
que tiene que ver con su conservacion, difusion, despojo y, en ocasiones, destruccion. Asi que he
decidido unir estas disciplinas con mi periodo historico predilecto, no solo por su estética y
movimientos artisticos, sino por tratarse del germen directo de nuestro mundo actual. Con lo cual,
centrandome en el siglo XX estadounidense y su gran poblacion afroamericana, este trabajo es un
pequefio intento de devolver algo del reconocimiento que merece a través de su propia aportacion a
la cultura mundial, que no solo es muy cuantiosa, sino de un valor incalculable. Asi, se ha escogido
como marco cronoldgico de este Trabajo de Fin de Grado el del periodo de entreguerras en Estados
Unidos, una etapa en la que se va a desarrollar con gran fuerza el cine musical, con el fin de
demostrar que los modos y maneras de este género cinematografico, al menos una parte muy

sustancial, tuvieron su origen en la comunidad y en la cultura afroamericana.



Por tanto, con nuestro titulo, “Cakewalk Follies”, solo se pretende hacer un juego de
palabras que explique una asimilacion de formas, en realidad, totalmente integradas. Cakewalk hace
referencia a la presencia afroamericana en el cine musical, ya que se trata de una forma cultural
muy primitiva que da lugar a la aparicion del claqué. Por su parte, follies es un término que se
comenzo6 a usar desde las primeras muestras del cine musical. Hacia alusién a ese caracter alocado
de las peliculas, y se afiadia como complemento a los titulos, dando un aire fresco. De esta forma, se

ha intentado que Africa y Hollywood convivan, ya que ambos son la clave del trabajo.

1.1 Objetivos.
- Profundizar en el estudio del cine musical clasico y la danza del siglo XX.
- Ampliar conocimientos acerca de la cultura afroamericana.
- Establecer una evolucion de estilos desde las formas artisticas afroamericanas primitivas hasta
las sofisticadas del cine musical.

- Valorar el cine musical clasico como vehiculo de expresion y creatividad, analizar sus formas.

1.2 Metodologia.

La linea principal que se ha seguido para desarrollar este trabajo ha sido un analisis
formalista de las tendencias artisticas, donde no solo se estudie el fondo sino la forma. A esto se le
suma un estudio socioldgico de los hechos historicos. Tratando de ser lo mas objetivos y rigurosos
posible, se ha intentado poner en cuestion los acontecimientos sociales ocurridos a finales del siglo
XIX'y principios del siglo XX en Estados Unidos, relativos a la sociedad afroamericana y todos sus
mecanismos de expresion. Ademés, se ha llevado a cabo un analisis histérico de los hechos,
partiendo desde un punto cercano al periodo de entreguerras, pero con distancia histérica suficiente

para poder establecer una evolucién: la segunda mitad del siglo XIX.

La bibliografia ha sido un factor clave que ha condicionado el desarrollo del trabajo.
Mientras algunas disciplinas se encuentran ampliamente documentadas, como la musica, la danza o,
en si, la historia de la comunidad afroamericana, otras, como el cine musical, han supuesto un
verdadero reto. Las fuentes fiables afadidas a este apartado han tenido que ser recopiladas de
publicaciones americanas, ya que han resultado ser las investigaciones mas completas y fiables. Es
importante tener en cuenta que, a pesar de que ha habido fuentes principales de informacién para
cada apartado, este trabajo tan multidisciplinar ha requerido de fuentes para contrastar informacion

y muchas otras de consulta. No solo por la variedad de sus temas, sino por la relacion que



desarrollan entre si y la cantidad de datos especificos que han ido apareciendo por el camino, como

nombres, fechas, lugares, etc.
1.3 Etapas del trabajo.

La primera fase para abordar el trabajo ha consistido en pensar: ;Como desarrollar una
tematica tan especifica? Sin bien el cine musical es un género muy popular, llevar a cabo el analisis
del origen y las formas artisticas que proyecta es centrar mucho este Trabajo de Fin de Grado. La
elaboracion del indice supuso un elemento clave para saber por donde comenzar a buscar, donde el
limite de palabras establecido y la amplitud del tema elegido han sido una lucha constante. Ha sido

muy importante saber con qué contar para que el desarrollo del documento fuese claro y l6gico.

Una vez elaborado el indice, se hizo una busqueda masiva de fuentes bibliograficas, de las
cuales se llevo a cabo un vaciado de toda la informaciéon necesaria. Resultd ser la forma mas
sencilla de manejar, ordenar y completar el contenido sin tener que acceder a las fuentes fisicas
continuamente. Por tanto, a partir de esta primera gran busqueda, se comenz6 con la redaccion. Fue
de vital importancia ir haciéndolo en el orden del indice para mantener la continuidad narrativa y la
conexidn de los apartados, asi como no repetir conceptos que podriamos ir encontrando, al tratarse
de disciplinas tan interconectadas. El Gltimo apartado se dejé para el final, dado que se trata del mas
complicado a nivel de andlisis, y ha sido el que mas condicionado se ha visto por las restricciones
de extensidn del trabajo, que obligaron a elegir s6lo dos peliculas como ejemplificacion de la tesis
principal.

Haciendo una primera lectura seguida de los apartados, se dio la circunstancia de que el
trabajo no es valido, ya que no cumplia el objetivo de continuidad narrativa y conexién entre
apartados. Dado el caracter propio del indice, los saltos temporales necesarios dentro de cada una de
las disciplinas rompian completamente la continuidad, lo que supuso un problema muy grave. Esto
llevé a una reelaboracion del indice, y comenzar otra vez. Por suerte, toda la informacion estaba

seleccionada, con lo que solo se trataba de hacer una reestructuracion y un cambio en la redaccion.

Adaptado el nuevo indice, lo mas importante fue ir perfilando los detalles. La consulta de
fuentes bibliograficas complementarias resultd clave para terminar de contrastar algunos datos y dar
mayor rigurosidad a la informacion. Ya en este punto, se llevo a cabo el desarrollo del apartado
final, para el que, con muchisima suerte, se contd con bibliografia especifica para cada artista y
pelicula, asi que el Unico reto que supuso fue llevar a cabo el anélisis final, como se vuelcan alli

todos los elementos estudiados en los apartados anteriores.



2. Desarrollo.

Uno de los mayores retos que se presentan al abordar este tema es buscar el esplendor
artistico en uno de los periodos méas oscuros de la historia de Estados Unidos. Con un sinfin de
ideas encontradas, trataremos de ajustar lo maximo posible los hechos y acontecimientos que dieron
lugar a la etapa dorada del cine y, en consecuencia, del cine musical, de la musica y de la danza.
Como veremos, las condiciones politicas, sociales y tecnoldgicas del territorio norteamericano en

este periodo serdn determinantes y definirén la historia artistica de la primera mitad del siglo XX.

2.1 Norteamérica: periodo de entreguerras (1927 — 1939).

Jamas se vivio un momento tan sombrio como el que se desencadens tras la crisis
econdémica de 1929, el crack de Wall Street, la bolsa de valores de Nueva York. Muchos
historiadores sefialan la gran importancia que tuvo este momento sobre otros vividos anteriormente;
no era la primera crisis econdmica, pero era la peor. Como veremos, se arrastran situaciones, sobre
todo sociales, provocadas por la Guerra Civil norteamericana y, posteriormente, la Primera Guerra
Mundial, de la que resultaron una serie de tratados de paz, algunos inconclusos, y un breve periodo
de prosperidad que no dur6 lo suficiente para que la poblacion estadounidense pudiera levantar la
cabeza. Se paso de una guerra civil a una mundial y, seguidamente, a la ruina total, con “los locos

afios 20” como unica via de evasion.

2.1.1 Contexto socioecondémico y politico.

Si nos remontamos a los antecedentes directos del periodo a estudiar, las crisis econémicas
se venian sucediendo desde aproximadamente 1830 en forma de recesiones con ciclos de
recuperacion de unos veinte afios. Sin embargo, pronto se supo que el nivel de miseria que se
sobrevenia con el crack de 1929 no tenia precedentes, no solo por su alcance a todos los sectores de
la sociedad, sino por su prolongacién en el tiempo y sus consecuencias nefastas. En auge
econdmico en el que se habia inmerso la sociedad norteamericana venia desde el final de la Primera
Guerra Mundial, cuando las naciones europeas se encontraban devastadas; Estados Unidos se
colocé como nacion dominante y econémicamente méas potente. Su principal actividad de sustento
venia siendo la agricultura desde los momentos de la Guerra Civil, pero el final de la Gran Guerra
trajo consigo un impulso industrial y un gran comercio exterior. Desde 1924, a raiz de la confianza
que el pais iba adquiriendo en su sistema financiero, la bolsa no paré de aumentar, se compraban sin
parar acciones de las empresas industriales que comenzaban a florecer y se inflo una burbuja

financiera que trajo consigo grandes desequilibrios econdmicos en la sociedad.



Philip Jenkins en su Breve historia de los Estados Unidos (2002: 271) sefiala que, entre
1923 y 1928, las condiciones econdmicas eran buenas por lo general. En estos afios, muchos
consumidores podian adquirir lo que antes se consideraban articulos de lujo (coches, teléfonos y
electrodomésticos). En este sentido, fue importante el impulso que recibieron ciertos sectores
econdémicos en auge, consecuencia directa de la carrera tecnologica que venia de la Revolucion
Industrial. La industria del automovil se convirtié en un sector lider de la economia y la produccion
iba siendo cada vez més dominada por unas pocas empresas grandes. También se establecié el
transporte aéreo de pasajeros, y la aviacion se proclamé simbolo de velocidad, modernidad y juvenil
heroismo. “Junto con el emergente paisaje de rascacielos de las grandes ciudades, la aviacion
representaba el suefio futurista de una nueva sociedad basada en la innovacion tecnolégica
constante y la ilimitada prosperidad de consumo” (JENKINS, 2002: 272). Por tanto, podemos
imaginar que la situacion vivida hasta 1928 hizo que el impacto de la gran crisis fuera mucho mas
pronunciado, por inesperado y por pasar de una situacién de consumo y comodidad a una tasa de

paro que se contaba por millones.

Avanzando la década, las inversiones de
Europa en la industria americana comenzaban a
no ser suficientes para mantener este continuo
crecimiento de las industrias de hidrocarburos y
derivados, como empresas automovilisticas,

aeronauticas o de obras publicas. Tras un

frenesi de subida en Wall Street, la Bolsa entro Fig. 1. Noticia del crack bursatil en el periddico New York Times.
en caida libre. Si en un primer momento sélo afectd a familias y pequefios inversores particulares,
en su andadura hasta 1932, bancos y grandes empresas cerraron sus puertas, dejando en absoluta
ruina a todo aquel que hubiese invertido su dinero alli. En palabras del propio John Kenneth (1967:
26), "el rasgo mas singular de la catastrofe de 1929 fue que lo peor empeoraba continuamente. Lo
gue un dia parecia el final de la crisis, se demostraba al siguiente que solo habia sido el comienzo".
Los fraudes producidos entre inversores y empresarios tuvieron alcance internacional; Europa o,
incluso, Australia, se vieron envueltos en la mayor crisis economica del siglo XX, lo que desatd
conflictos muy graves en todas partes y culmind, entre otras cosas, en la Segunda Guerra Mundial.
La situacion, por tanto, se prolong6é al menos durante diez afios, y el presidente en funciones,
Herbert Clark Hoover, adoptd medidas econdémicas del todo discutibles que no supusieron ninguna

solucion para esta terrible situacion.



La culminacion de este ambiente nefasto fue 1932, trayendo consigo grandes desgarros en el
tejido social. En cuestiones poblacionales, “la crisis econémica y
el final de la inmigracion sin trabas limitaron radicalmente el
crecimiento demogréafico, de manera que la poblacion que tenia
Estados Unidos en 1930 solo crecio en un 14% durante las dos
“ décadas siguientes, con diferencia la tasa mas baja del pais hasta
ese momento. Doscientos cincuenta afios de precipitada
expansion parecian haber llegado a su fin de la noche a la
mafiana” (JENKINS, 2002: 276). EI mismo presidente que

mantenia firmemente la fe en las empresas norteamericanas,

permitié que las tasas de paro superaran limites insospechados,
Fig. 2. Migrant mother. Fotografia. Dorothea  JUedando un gran porcentaje de la poblacion desahuciada e,
Lange, 1936. . . .

incluso, en estado de pobreza. Los americanos que podian
comprar sus propios electrodomeésticos y vehiculos se manifestaban contra el hambre que estaban
pasando. Se formaron pequefias poblaciones de personas en tiendas de campaiia, las hoovervilles,
un claro retrato de la sociedad que consiguid este presidente, al que, en opinion de muchos

historiadores de este periodo, la crisis le quedo grande.

Seria en 1933 cuando llegara la solucién a esta hecatombe econémica. “Las elecciones
presidenciales de 1932 tuvieron lugar en uno de los momentos mas peligrosos en la historia del pais
y sus resultados iban a ser tan revolucionarios como la tumultuosa contienda electoral de 1860”
(JENKINS, 2002: 277). Una convincente mayoria apostd por el candidato Franklin Delano
Roosevelt, quien, tras su llegada al poder, comenz6 a tomar las medidas politicas y econémicas

necesarias para reparar la sociedad resquebrajada que se encontro.

En palabras de André Maurois (1957: 487), jamas, desde Lincoln, un presidente habia
iniciado su poder en circunstancias tan dramaticas. La tarea de maxima prioridad para el presidente
fue rescatar el sistema financiero, ademas de atacar el paro y la pérdida de viviendas. Se vivieron
“Los 100 dias”, en los que, segun relata Jenkins (2002: 277), “unas “vacaciones bancarias” cerraron
los bancos el tiempo suficiente para terminar con el panico inmediato, mientras una ley sobre el
subsidio bancario de emergencia y una corporacion de crédito para propietarios de viviendas
proporcionaban seguridad a largo plazo”. Para atajar el desempleo masivo y la pobreza, se crearon
una serie de organismos reguladores y supervisores que funcionaban bajo un programa para rescatar
comunidades enteras. Fue la etapa de esperanza, el New Deal. Hoover abandoné el cargo

presidencial marcado por su incapacidad para resolver los problemas economicos de la nacion y la
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desaprobacion del presidente entrante, Roosevelt, que nunca apoyo sus procedimientos. Durante el
primer trimestre de su gobierno, el impulsor del New Deal consiguié que el congreso aprobara
quince grandes leyes nuevas, las cuales sirvieron de base para la recuperacion y revitalizacion de la
economia norteamericana. Se invirtieron millones de ddlares en obras publicas y se desarrolld un
programa de conservacion que incluia una ley federal para regir la recuperacion industrial y hacer
que la gente regresara al trabajo, mientras que la administracion de obras publicas supervisaba
enormes inversiones en edificios, carreteras, puentes e infraestructuras, ademéas de determinar la
jornada laboral y los salarios, ya que el programa dio empleo a dos millones de jovenes (JENKINS,

2002: 277). Se aseguro, al menos, diez afios de estabilidad econdmica y social en el abatido pais.
2.1.2 Conflictos raciales.

Si a todo esto le afiadimos las cuestiones raciales que se estaban sucediendo en medio de
esta gran convulsién nacional, el panorama no mejora. Se trata de un tema muy delicado en cuanto
a los ambitos humanos que abarca, y, a la vez, muy controvertido, ya que incluye términos tan
tremendos como esclavitud. Nos explica Roz (1944: 218 — 219) que el verdadero conflicto parte del
momento de investidura de Lincoln como presidente de la Unién, de los Estados Unidos. Los
estados esclavistas del Sur no estaban dispuestos a ver disuelta la esclavitud y se veian amenazados
por este nuevo gobierno, lo que propicié la formacién de los Estados Confederados, que abogaban
por la permanencia de la esclavitud y su extension a los nuevos territorios. “Que la esclavitud, en
efecto, continuase subsistiendo en un sistema politico fundado sobre la libertad, era ya una
contradiccion fundamental. El peligro aparecia cuando poco a poco toda una politica dirigida por
esa institucion especial se desenvolvia y se oponia al funcionamiento regular y a la evolucion
natural de la Constitucion” (ROZ, 1944:220). Por tanto, tras la secesion de la Confederacion del
Sur, con el estado de Virginia como cabeza de la revolucién, se produjo una gran guerra civil que

acabd con la victoria de los Estados Unidos, la Unidon y, por tanto, con la abolicion de la esclavitud.

Pese a las esperanzas iniciales, en las décadas siguientes volvieron a repetirse episodios de
enfrentamiento racial, discriminacion y muerte. Es cierto que mucha de la poblacion negra se
traslado al Norte, donde primero se comenzaron a reconocer sus derechos, pero casi el doble
permanecera en el Sur hacia 1940. “Los del Norte votan libremente, lo que les confiere cierta accion
sobre los poderes publicos, de los que obtienen hospitales y escuelas de manera todavia insuficiente,
pero que, sin embargo, marca ya un gran progreso. Abogados y médicos de color ejercen su
profesion, pero uUnicamente entre los suyos. Las dos poblaciones, blanca y negra, viven

completamente separadas. En el Sur, los negros no se ven tratados como ciudadanos. No obstante,



el negro norteamericano ha realizado grandisimos progresos espirituales. La literatura, la musica y
la pintura negras se han elevado grandemente. El partido republicano reclama la supresion de las
medidas que impiden, aun en el Sur, la participacion de los negros en las elecciones; el presidente
Roosevelt y su esposa hicieron un gran esfuerzo personal para mejorar la posicion social de los
negros” (MAUROIS, 1957: 485-486).
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Fig. 3. Definicion de esclavitud. llustracion.

Son muchas las fuentes historiograficas que condenan los actos criminales hacia la
poblacion negra a principios de siglo, donde la segregacion era el menor de los problemas. Para la
década de los 30, se habla de una cifra aproximada de cuatro mil muertes de personas negras en
espacios publicos, justificadas por cuestiones de religion, al modo medieval. Esto se da por
organizaciones y movimientos de personas basados en el rechazo y el absoluto odio a los negros
descendientes de esclavos. EI Ku Kux Klan, fundado a finales del siglo XIX, supuso en este sentido

la mayor lacra de criminales de caracter racial registrada.

En un intento por entender este fendbmeno a nivel antropoldgico, nos remitiremos a Michel
Wieviorka en su “El Racismo, una introduccién” (2002: 62-63). Aqui, nos explica que la violencia
racista puede deberse a diferentes factores, dependiendo siempre del periodo historico y el territorio
en el que tiene lugar. Estados Unidos, lamentablemente, es el mejor ejemplo para ello: por una
parte, este tipo de violencia podria deberse a una situacion de crisis, en la que un grupo intenta
expulsar a otro del mercado laboral que se tambalea. “Los obreros blancos, hasta la época del New
Deal, comunmente excluyen de sus sindicatos a los trabajadores negros y se esfuerzan por
expulsarlos del empleo afirmando que son rompedores de huelgas; de esta manera, los constituyen
efectivamente como tales.” (WIEVIORKA, 2002: 62). Por otra parte, habria otro tipo de violencia
méas directa y fria, que no se basaria en un instinto de supervivencia sino en cuestiones de

marginacion, de marcar jerarquias; es, sin duda, la peor. “Asi, es pertinente distinguir en Estados



Unidos, a principios del siglo XX, dos tipos de revueltas raciales: por una parte, segun la
terminologia de Allen D. Grimshaw (1969), los tumultos northern style corresponden, por ejemplo
en Chicago en 1919, a la llegada de los negros a las metropolis industriales del Norte, a la
competencia en el mercado laboral y a |las
E preocupaciones y tensiones que suscita en los blancos;
por otra parte, la violencia southern style busca ante
= todo aterrorizar a los negros haciéndoles respetar el
E orden social tradicional. Asimismo, el linchamiento de
los negros en los Estados Unidos del Sur no es el
= mismo si se trata de un comportamiento popular, obra
de los “blancos pobres”, desordenado, mas bien feroz

l e impreciso en la eleccidon de sus victimas, o de un

Fig. 4. Teatro exclusivo para personas de color. linchamiento llamado “borboniano”, organizado por

ciudadanos acomodados e influyentes para castigar al “culpable” — comUnmente, un negro acusado
de violar a una mujer blanca.” (W, 2002: 64).

Por tanto, podemos comprobar que la amenaza racista contra los negros americanos viene
dada por distintas vias, todas igual de devastadoras, y es posible que parezca que como artistas,
musicos, bailarines, creadores, las personas negras fueran valoradas, pero en cualquier caso lo eran
sus obras, su cultura, no las personas. EI mejor trompetista de jazz no podria sentarse al lado de una
persona blanca en un autobus, pero su masica representaba al pais alrededor del mundo, y eso es
algo que marco a los Estados Unidos de América como sociedad.

2.2 La cultura afroamericana.

En cualquier caso, que su cultura si fuera valorada y asumida, hizo que la ultima década del
siglo X1X y el principio del siglo XX supusiese un gran periodo de oportunidades para desarrollar
sus habilidades y talentos. Asumir no como aceptacion, sino como apropiacion. Es cierto, de todas
formas, que contamos con nombres de pioneros negros en ambitos como la politica, la religion, la
economia y las profesiones liberales, en los cuales obtuvieron el reconocimiento de América; entre
todos estas especialidades, la musica fue la cumbre intelectual de la sociedad afroamericana, ya que
no solo modificaron las tendencias vigentes en la tradicion musical europea, sino que fueron
responsables de la aparicion de los estilos musicales que definirian el siglo XX norteamericano. “En

la musica, los sonidos que se oian en radios y gramé6fonos de todo el mundo, a menudo, habian sido
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grabados en Estados Unidos por artistas
estadounidenses, o bien reflejaban tradiciones
originadas en Estados Unidos, por lo general
entre los negros. El ragtime, el jazz, el blues y
la musica de las big band y bailes como el
jitterbug'” (JENKINS, 2002: 314). ;Cual es

la clave, la conclusion a la que podemos

»

Fig. 5. Negros bailando swing. Fotografia. llegar, que nos explique esta incongruencia histérica? ¢Por
qué el colectivo mas avasallado del pais es el méas difundido como caracter creador? ¢Por qué un

artista negro no podia comer en una cafeteria de blancos, pero si se reproducia alli su musica?

Ampliando el espectro cultural, podria decirse que, en general, la industria del ocio
norteamericano se vio reforzada por ese ambiente de incertidumbre y de malestar generalizado que
se estaba viviendo a consecuencia de las circunstancias econdémicas y sociales. La evasion y el
entretenimiento se convirtieron en una necesidad casi patolégica para todos esos millones de
personas desfavorecidas que sufrian la depresion econdmica mas potente registrada hasta entonces
en la historia. En este sentido, hubo ramas de la cultura que reflejaron ese ambiente de desilusion y
desarrollaron un examen critico del mundo anterior a la catéastrofe, como la literatura o algunas
facetas del cine, mientras otras vivieron su punto de partida y gran esplendor, difundiendo por todos
los paises las tendencias culturales norteamericanas en el campo del cine y de la musica. A medida
que avanzé la década de los 30, las actividades culturales vivian un auge imparable y se
incrementaba el consumo de revistas, comedias y musicales, un efecto sin duda de las secuelas
morales del colapso econémico. Entre otras cosas, el New Deal de Roosevelt promovio la
autocritica en el campo politico y el intelectual, facetas que se haran visibles en todas las tendencias
culturales del momento. Se diria que el cine norteamericano de los afios 20 ya era el més activo del

mundo, pero eso se vio potentemente reforzado con la llegada del sonido en 1930.

Con lo cual, si bien no esta claro en un primer momento qué se esta gestando en la
Norteamérica de principios de siglo, si se sabe de ddnde viene, y es evidente es que estamos ante un
grandisimo grupo social que siente la absoluta necesidad de evadirse; el mundo que creian
perfectamente estructurado, se ha ido; la incertidumbre, mas que llevarlos a la desesperacion, ha
jugado en favor de la liberacion; se necesita esperanza, alegria, una forma bonita de ver y sentir ese

mundo tan tétrico que se presenta ante los ojos de millones de personas desahuciadas. Veremos

! Modalidad de danza creada en las salas de baile de las Big Band. Surgida del swing, desarrolla
movimientos muy rapidos de gran energia y acrobacias. Deriva posteriormente en el Lindy Hop.
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entonces como, todos estos elementos y la gran labor desarrollada en los avances tecnolégicos,
resultan en un compendio de las disciplinas artisticas mas populares del siglo: la mdsica, la danza 'y

el cine.

2.2.1 El gran momento del jazz.

Con mas populares no queremos decir que hayan sido las Unicas y tampoco que hayan
nacido en este periodo, al menos no todas. La mdusica lleva en el mundo més de cinco mil afios, eso
que sepamos, lo que la sitla evidentemente como disciplina més antigua de las que vamos a
analizar, y se da la circunstancia de que, a pesar de grandes episodios en la historia universal de la
mausica, el gran momento decisivo de transicion y ruptura se produce en el mismo periodo historico
en el que las artes parecen morir, un momento de pérdida de fe sobre las formas y las estructuras,
momento en que nacen nuevas Yy dindmicas disciplinas artisticas como consecuencia de las

revoluciones industriales: el final del siglo XIX.

Con todo esto, los albores del siglo XX trajeron desconcierto en el panorama musical
internacional. Eileen Southern (2001: 31) nos habla de la gran importancia de la musica académica
europea como referente mundial, y sefiala a compositores como lIgor Stravinsky o Arnold
Schonberg responsables de la crisis de la masica culta, alejandose de los conceptos tradicionales de
melodia, ritmo, textura, forma e instrumentacion. Mientras que en el mundo de la danza fue
decisiva la investigacion americana, la busqueda europea de nuevos sonidos llevd a formas
impensables. Sin embargo, ambos llegaron al mismo punto y se plantearon la legitimidad de los

limites impuestos en la forma de entender el arte de manera historica.

Con el mundo musical europeo patas arriba y
las tendencias americanas arrastradas a la atonalidad,
un grupo multicultural hacinado en pensiones de
Nueva Orleans llevd a cabo una investigacion de
vibraciones y sentimientos que marco el alma del siglo
XX americano: el ragtime. “No todos los compositores
de los Estados Unidos escribian en los estilos de la

musica culta europea. Un gran numero de negros

musicalmente analfabetos no era consciente de su

7 5 .
existencia, y muchos que podian leer musica no se Fig. 6. St. Charles Avenue, New Orleans. Fotografia, 1920.
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interesaban de modo alguno por ella. Una consecuencia de los afios de esclavitud habia sido la
creacion de comunidades negras separadas y diferenciadas dentro de las comunidades blancas del
pais, mayores de tamafio, y la emancipacion de los esclavos no contribuyd en nada para cambiar esa
situacion. Los negros vivian en su mayor parte en su propio mundo y desarrollaron sus propias
instituciones y cultura. El ragtime fue una de las primeras manifestaciones de esta mdsica
diferenciada” (SOUTHERN, 2001:331).

Ya se venian desarrollando tipologias musicales propias de la comunidad negra en otras
zonas del pais, como los espirituales y, posteriormente, el blues, pero al tratarse de estilos méas
intimos, Nueva Orleans y su ragtime se posicionan como cuna de la musica popular del siglo XX.
“La ubicacion de Nueva Orleans, junto al océano Atlantico y la desembocadura del rio Mississippi,
la configuran como un importante foco de comercio maritimo y fluvial” (SALVAT, 1990:4). Esto
hace, por tanto, que las relaciones interculturales sean constantes y muy ricas, con un gran
intercambio de estilos y experiencias. Seria alli donde Buddy Bolden interpretara por primera vez
“musica de jazz”. De la mano de negros de clase media afincados en St. Louis, se llevo a cabo un
estilo reservado para piano, ya que era un instrumento presente en todas las casas americanas y
poseia las cualidades ritmicas y melddicas necesarias. Las composiciones eran de compleja
ejecucidn, con gran énfasis en la sincopa, por lo tanto, los compositores querian ser considerados
como los clasicos, por encima del blues y los espirituales negros. En estos periodos tan tempranos
para la musica afroamericana, hay que tener en cuenta un factor técnico clave: el fonografo. Se
inventa en 1888, pero habra que esperar hasta 1917 para
encontrarnos con las primeras grabaciones de musica
“negra”, ya que no se consideraba de interés para la
difusién y, por tanto, una pérdida de dinero. Sin embargo,
gracias al fonografo, podemos conservar actualmente
grabaciones de Scott Joplin como el ejemplo mas

Guido avanzado y popular que se conoce de ragtime; si bien no
NIELSE fue su creador, fue quien llevo a su maxima expresion un
estilo que, entrando en los afios 20, va perdiendo
complejidad y rigidez en favor de la libertad y la

Fig. 7. Vinilo de ragtime de Scott Joplin. improvisacion. Las formas se diluyen, se sigue buscando

el arte definitivo.
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Como pasa siempre, hubo un elemento diferenciador clave que comenzd a definir la

direccion de la musica. “En la ciudad de Nueva Orleans, hervidero de actividad comercial y musical

y cruce de influencias que funden la herencia hispana, la influencia francesa a través de los criollos,

la aportacion negra por los esclavos surefios que una vez emancipados quisieron quedarse en la rica

cuenca del Misisipi y la nueva burguesia anglosajona, se esta desarrollando la fusion de estilos

musicales que daran origen al jazz. La abundancia de
instrumentos de metal, procedentes de la desmovilizacion del
ejército confederado tras la guerra civil, crea las bases técnicas y
sociales de la nueva musica. Para que aquello cristalizara en algo
grande y lograra la dimension internacional, hacia falta un artista
con las dosis justas de talento y carisma. Ese artista se llamé
Louis Armstrong.” (SALVAT, 1990: 17). Répidamente, los
ligeros instrumentos de viento reemplazan a los pesados y
costosos pianos, y van confiriendo a la masica libertad y potencia
sonora. Armstrong marca un estilo, unas formas y una sonoridad
imposibles de imitar; con una base continua de blues, llena la
musica de vida y, aunque era un brillantisimo solista, formé su
propio grupo, una pequefia orquesta. Se forman, por tanto, otras
bandas similares dedicadas a tocar en pequefios locales, pero

Fig. 8. Louis Armstrong. Fotografia, 1932.

desde Chicago se reclaman estos sonidos para las salas de baile; asi, bandas como Original

Dixieland? Band dan el salto y comienzan a difundir los nuevos estilos por el pais. En este caso, se

trasladan sobre todo bandas de chicos blancos, para ver musicos negros de gira habra que esperar un

poco méas. En Chicago, los musicos locales deciden definir los extrafios sonidos nuevos como jass,

estridentes, término que se acaba acufiando para englobar las nuevas composiciones. Aqui, a mitad

de los afios 20, podemos hablar del jazz.

? Se trata de uno de los estilos denominados hot jazz, que se desarrolla en la década de 1910. Utiliza

muchos instrumentos de metal y predomina la improvisacion.
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No es de extrafiar que la combinacion
de bandas de jazz y salas de baile desemboque
en las Big Bands, formaciones de musicos
consolidadas que siempre tocaban juntos y

tenian un repertorio propio. Esto afianzd las

formas, confiri6é a la musica seguridad y estilo, = :

y trajo consigo sonoridades nuevas. Duke Fig. 9. Duke Ellington al piano. Fotografia.
Ellington fue el germen de este movimiento. “Muchos criticos han comparado a Ellington con
Picasso, porque ambos crearon obras de singular belleza en cualquiera de los periodos en los que
trabajaron. Ellington pertenecia a una familia de clase media de la ciudad de Washington. Su padre
desempefiaba un trabajo de mayordomo en la Casa Blanca, por lo que estaban en una buena
posicion social”. “Un compaiiero de la universidad le apodé como Duke por su elegante modo de
vestir y sus sofisticadas maneras.” (SALVAT, 1990: 39). La Banda de Ellington dedicé los afios 30
a recorrer Europa y Estados Unidos en giras musicales y, a pesar de la crisis vivida en estos afos,
fue una de las pocas bandas que mantuvo su actividad. Se podria decir que, aunque realmente no

definio el estilo, Ellington plant6 el germen del swing.

“En un principio el swing mantuvo un estrecho vinculo con la danza, por lo que sus templos
eran las salas de baile donde cientos de jovenes realizaban diversos movimientos fisicos con la
ayuda de una buena banda de swing. La inventiva de estos bailes se contagio a la musica y los
intérpretes desarrollaron una coreografia musical basada en la
improvisacion. Durante muchos afios, esa forma de crear fuera de
los esquemas estuvo latente en ese estilo.” (SALVAT, 1990: 58).
Los afios 30, como advertiamos, fue una década de muchisima
actividad cultural, por necesidad e inspiracion. “A mediados de los
afios treinta, se dilucidaba en Niza el titulo de “rey del swing”. Este
fue a parar a manos de un joven clarinetista de Chicago, llamado
Benny Goodman. Muchos opinan que el mitico trono del swing se

le concedié a Goodman por la irracionalidad americana en el tema

b/ de la raza. Pero, incluso admitiendo que no fue un gran mdsico
Fig. 10. Benny Goodman. Fotografia.  individual, hay que reconocer que fue capaz de reunir los elementos
para realizar el mejor swing de la época.” “El 21 de agosto de 1935, el publico del Palomar
Ballroom presencid el inicio de lo que se denomin6 “la era del swing”. A pesar de los deseos del

promotor de la velada de tocar musica sweet durante toda la noche, Goodman decidié que, aunque
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les costara el puesto, debian tocar la musica que les gustaba. Acompafiado por una seccion de

ritmos acelerados, Goodman toc6 en su estilo tranquilo y estatico. La mezcla resultd explosiva.

2

Habia nacido el swing.” (SALVAT, 1990: 70). Hay quien 7
considera que los ritmos de tradicion afroamericana no son S &
adecuados para los blancos, ya que carecen del sentido
musical latente en la raza negra. Pues bien, para Benny

Goodman eso no fue un impedimento, al igual que tampoco

lo fue para Glen Miller, trombonista y director de orquesta, _ . e
rey de las pistas de baile. Lleg6 a tal perfeccionamiento del Fig. 11. Glenn Miller. Fotografia.

estilo, que €l y su banda se coronaron como ejemplo de misica americana por excelencia.

Hemos llegado al punto algido de la musica de los afios 30. Asi que es oportuno que nos
preguntemos lo siguiente: si el swing naci6 ligado a la danza y se posiciona como el estilo clave en

las salas de baile, ¢Qué bailes acompafian a esta fantastica musica?

2.2.2 De la academia al claqué.

Pues para responder a estas preguntas, es necesario comprender las disciplinas artisticas que
se estaban dando en los primeros afios del siglo XX en Estados Unidos, ya que serén la materia
prima de todas las modalidades visuales y musicales. La gran crisis de las artes de finales del siglo
XIX hizo que las sélidas bases de la danza clasica se tambalearan, lo que dara lugar en el siguiente
siglo a tendencias nuevas, tanto a nivel tedrico como estético. En esto, hay tantas opiniones a favor
como en contra, asi como precursores y continuadores. Por ello, trataremos de poner en comun las

tendencias mas importantes y valorar, sobre todo, su calidad y su pervivencia.

Se sabe que las danzas del siglo XX parten de la mezcla del ballet con ciertas danzas
populares, pero realmente, segin nos dice Paul Bourcier (1981: 198), “quien descubri6 los
principios fundamentales de la danza moderna fue un cantor medio fracasado quien, por causa
misma de su fracaso, llevd sus reflexiones y experimentaciones al campo de las relaciones entre el
alma y el cuerpo, y, mas exactamente, sobre los mecanismos por los cuales éste traduce los estados
sensibles interiores: Frangois Delsarte” (1811 — 1871). Tras dedicarse a actividades teatrales, lo que
Ilamé la atencion de Delsarte, en primer lugar, fue la relacion que descubrio en los escenarios entre
la voz, el gesto y la emocion interior. Examino las exageraciones emocionales, frecuento asilos de

locos, las salas de hospital, los anfiteatros de diseccion y hasta los depositos funerarios. Lleg6 asi a
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una constatacion general: la muerte se anuncia con una contraccion de los musculos del dedo
pulgar, que se cierra contra la mano. Concluyé que a cada emocidn o imagen cerebral corresponde
un movimiento o, al menos, una tentativa de movimiento. De ahi la clave de la danza moderna: la
intensidad del sentimiento ordena la intensidad del gesto. Se trata de una diferencia fundamental
respecto a la danza académica, que lleva la interpretacion al maximo de belleza formal mediante
gestos codificados que no tienen relacion directa con el estado mental del ejecutante (BOURCIER,
1981: 199).

Las consecuencias de todos los planteamientos de Delsarte sobre la danza son inmediatas y

determinantes para el posterior desarrollo de esta:

- “En primer lugar, el cuerpo entero se ve movilizado por la expresion, especialmente el
torso, al que todos los danzarines modernos de todas las tendencias consideran como la
fuente y el motor del gesto™.

- “La expresion se obtiene por la contraccion y relajamiento de los musculos: tension-
release seran asimismo palabras clave del método de Martha Graham”.

- “La extension del cuerpo se halla en relacion con el sentimiento de realizacion de si
mismo. Todos los sentimientos tienen su traduccion corporal propia. ElI gesto los
refuerza y, a su vez, ellos refuerzan el gesto” (BOURCIER, 1981: 199 — 200).

Una vez definida la base de estas nuevas tendencias, debemos citar a otra figura clave de
estos inicios en la que coinciden varios autores: Ted Shawn (1891 — 1972). Su gran relevancia
reside, sobre todo, en que se propuso componer ballets para danzarines masculinos, dando la
primacia a la danza masculina para ayudar a destruir el tabu, inconscientemente, que lleva consigo
una discriminacion sexual de la danza. Shawn considerd la danza como una obra dramatica que
incluia una accion dinamica y concibi6 sus coreografias como un hecho teatral. Traté de asentar
conceptos como la progresién de la intensidad del movimiento en correspondencia con la
progresion de la accién, y sus temas fueron tomados especialmente de la historia americana, el
folklore indio, la civilizacion azteca y la aportacion africana, especialmente en el dominio del ritmo.
“Puede ser considerado como el padre de la danza moderna por la amplitud de sus ideas, por su
influencia mas que por sus coreografias. Dedicé una gran parte de su actividad a la
Denishawnschool, donde ejercié como teorico, a través de sus alumnos, de toda la danza moderna.
Reclamaba una ruptura con la danza tradicional recurriendo a danzas orientales. En la Denishawn se
ensefiaba anatomia, musica, cultura general, entreno corporal, y alli se formaron los danzarines que

han extendido la danza moderna por los Estados Unidos, especialmente los tres que alcanzaron
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fama mundial: Charles Weidman, Doris Humphrey y Martha Graham” (BOURCIER, 1981: 211 -
214).

Estamos ante dos concepciones del arte coreogréfico que
confluyeron en las grandes corrientes de la danza del siglo XXy
que rompen con las danzas académicas. La danza se vuelve
intuitiva, ya no hay que estudiarla, hay que sentirla y, en este
sentido, a veces como ejemplo de lo incorrecto, defensora de la
forma y la naturaleza, a veces simplemente bailarina, Isadora
Duncan (1877 — 1927) fue el personaje mas controvertido de la
historia de la danza. Elegante y natural, la danza de la Duncan se
basé fundamentalmente en la antigliedad clasica; traté de dar
vida a todas aquellas esculturas marmoreas que presentaban
absoluta belleza y proporcion, y estudié al milimetro las vasijas
para poder traspasar esas figuras al plano del movimiento. Sin
ningun tipo de base académica, recibié brevemente clases en
algunas escuelas a nivel local y tratd de teorizar sobre todo

aquello que sentia. Es importante tener en cuenta como, sin haber

Fig. 12. Isadora Duncan. Fotografia, 1904.  venido de un ambiente estricto, supo asimilar los conceptos

mas contempordneos a su tiempo y revolucion6 el mundo de la danza. “El delsartismo tuvo una

influencia histérica sobre la danza moderna de los Estados Unidos que ha sido perfectamente

establecida. También ejercié una accion en Alemania: Isadora Duncan importd el método cuando

hizo su primera gira en Berlin en 1902 y desarrolld su ensefianza en la escuela que fundo
seguidamente en Griinewald” (BOURCIER, 1981: 200 — 201).

La Duncan tuvo su propia escuela y sefiald con esplendor el nacimiento de “otro tipo” de

danza. Tal y como describe Bourcier (1981: 204), usando las palabras de la propia artista:

La finalidad de todo ese entreno parecia ser un corte completo entre los movimientos

del cuerpo y los del alma... Eso es justamente lo contrario de todas las teorias en las

gue yo he basado mi danza: el cuerpo debe ser transltcido y no es sino intérprete del

almay del espiritu.

Es cierto que no todos la ven como la gran revolucionaria, pero hay hechos que no se

pueden negar. Con una tunica plisada y los pies descalzos, Isadora improvisé la danza. Con brazos
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elegantes, ondas, torsiones y movimientos de cabeza, aspir6 a lo que aspiran los hombres desde el
principio de la humanidad: quiso tocar el cielo, entrar en contacto con el principio de la creacion.
Llevd mucho més all& todo lo que se sabia de la danza, les puso el alma a todas aquellas técnicas,
reivindico a las mujeres y quiso ser polémica. La Duncan nos demostré que la revolucion no esta en

la perfeccion sino en la libertad.

A raiz de este tipo de tendencias artisticas, arrancan las escuelas de danza en Estados
Unidos, que seran la base de las principales tendencias en la danza mundial a partir de este
momento. Es primordial tener en cuenta que las danzas modernas se desvinculan del ballet clésico
por una buena razén, una razon que entendié muy bien Martha Graham, una razon por la cual a

veces es también mal valorada.

Figura capital de la danza
norteamericana, Martha Graham (1894 —
1991) va mucho mas alla de los
planteamientos de bailarinas como
Duncan; aunque no estaba de acuerdo con
sus nuevas danzas, sin duda fue un gran

punto de referencia para encontrar su

J

camino. Trabajo en academias de prestigio Fig. 13. Martha Graham at Letter to the world. Fotogral'a, 1940.
hasta 1923, cuando decidié que su danza hablaria de las cuestiones de su tiempo y tomo su propio
camino. La danza era para ella una basqueda del interior y considera que el hombre es la finalidad
de la accién coreogréafica; el hombre enfrentado con los problemas de la sociedad presente, el
hombre frente a los grandes problemas permanentes de la humanidad. Bourcier (1981: 222 — 225)

utiliza de nuevo las propias palabras de la artista como mecanismo exacto para describir su trabajo:

Yo no quiero ser arbol, flor, ola o nube. En el cuerpo del danzarin tenemos nosotros, el
publico, no que buscar una imitacion de los gestos de todos los dias ni los espectaculos
de la naturaleza, ni los seres extrafos venidos de otro mundo, sino hallar un poco del
milagro que es el ser humano motivado, disciplinado, concentrado”. “La danza tiene su
origen en el rito, esa aspiracién de todos los tiempos a la inmortalidad. Al principio, el
rito nace del deseo de estar en relacidn con los seres que podrian dar inmortalidad al
hombre. Hoy en dia practicamos unos ritos de otro tipo, ya que buscamos una
inmortalidad de un tipo distinto: la grandeza que podemos hallar en el hombre”. “Esta

investigacion en las profundidades del alma, esos movimientos del espiritu para
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profundizar en lo desconocido del ser humano implican un esfuerzo mental que se

traducird en movimientos corporales reveladores: torsiones y tensiones.

¢ Cuél es el resultado de todas estas disciplinas que convivian en Estados Unidos a principios
de siglo? La improvisacion, la libertad, la fusion, la celebracion del cuerpo humano, la aspiracion a
la inmortalidad. Las disciplinas de danza popular por fin se ven representadas, valoradas y
comprendidas, asi que la coincidencia y fusion de ambos mundos solo es cuestion de tiempo. La
danza deja de ser cosa de dioses lejanos, deja de ser un arte solo para los que tienen cualidades, deja
de ser un arte fisico. Mientras se tambalean de forma monumental las bases de lo que se conoce
como danza en el mundo académico norteamericano, afloran las almas de todas esas personas
arrastradas a un nuevo continente y despojadas de sus origenes. Esas almas que no hacen, sino que
sienten, esas manos y piernas despojadas de sus instrumentos, de sus ritmos, y que idean la forma
de sobrevivir, ya que hablan de celebracion, de revolucion, de libertad. A fin de cuentas, nos
encontramos ante una situacion global de las artes: se rompen las formas y se libera la creatividad,

el alma artistica. Cambia el concepto de creacion, y el objetivo.

Asi, las danzas populares se enfrentan al siglo XX y experimentan el mayor crecimiento
hasta ahora visto, que desembocara en nuevas formas. Sin embargo, esto trae consigo, en un primer
momento, mas de represion que de creacidn; eso si, la posterior capacidad desarrollada de “hacer de
tripas corazon” surti6 el mejor de los efectos. En términos historicos, Mark Knowles (2002: 39 - 40)
nos habla de un siglo XVIII donde un flujo de esclavos africanos era forzado a adaptarse a las
normas sociales americanas, lo que incluia las tendencias culturales. De rituales de danza
monumentales basados en el ritmo y la improvisacion, los esclavos tuvieron que pasar por el aro de
la “sofisticacion” inglesa que invadia el pais norteamericano, donde el clog dancing se sitia como
uno de los principales estilos; Knowles
(2002: 15) nos explica que el término clog,
segun las versiones de varios tedricos de la
danza y bailarines, proviene de la palabra
gaélica utilizada para “tiempo”, y es que ese
clog se desarrollaba dentro de una
circunferencia que simulaba un reloj. Alli,

el bailarin marcaria con diversos zapateos el

paso del tiempo de una forma muy ritmica y

HE ALLIANCE 1S APPROVED !”— BRITISH SAILORS DANCING IN THE ARSENAL YARD AT TOPHANEH, CONSTANTINOPLE

Fig. 14. Sailor s hornpipe. llustracion. acentuada, pasos que se fueron
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embelleciendo con la introduccion de elementos de otras danzas caracteristicas de la cultura inglesa

e irlandesa, como serian el hornpipe® o el jig®.

La llegada de cada vez mas esclavos, sin embargo, increment6 las influencias culturales
africanas, y la venta de esclavos propicio el intercambio cultural, ya que eran obligados a bailar para
sus duefios dentro de las grandes casas del sur. En este &mbito fue donde se desarrollaron estilos
como el Buck dance® o el Pigeon wing®, surgidos de la necesidad y del ansia de libertad. A esto hay
que afadirle el Patting Juba, una modalidad africana de danza donde se emiten sonidos ritmicos
dando palmas y golpeando varias partes del cuerpo (KNOWLES, 2002: 47); acompaiiaba a todas
las representaciones realizadas por los esclavos negros. Sin embargo, existe otra modalidad de
danza muy poco mencionada en las fuentes bibliograficas, que considero de vital importancia para
el desarrollo estético y formal de la danza afroamericana; esta es la Plantation Stick Dance.
Derivada de la capoeira, modalidad de artes marciales de Angola y ElI Congo, fue un recurso de los
jévenes esclavos para mantener alerta sus capacidades de defensa. Se desarrollaba dentro de un
circulo donde dos bailarines combinaban danza, acrobacias y lucha; mientras, los demas coreaban
canciones de tipo call-and-response
al ritmo de palmas y de un berimbau,
una especie de tambor de sonido
suave que marcaba los ritmos de la
danza. Dado que los esclavos tenian
totalmente prohibido el uso de armas
y objetos, serd mas adelante cuando
se incorporen a la danza bastones o

pequefias lanzas que sirvan de adorno

y equilibrio a los bailarines (K, 2002: Fig. 15. The Old Plantation. Pintura, 1780.
49).

* Danza popular en Escocia, Inglaterra e Irlanda, de tiempos pausados y ritmos uniformes.

* Danza popular irlandesa que se convirtié en el movimiento final de la suite de danza barroca.

® “Danza de bucaneros”. Referido a los inmigrantes irlandeses que desarrollaban sus jigs de manera
espontanea.

® También llamado Chicken wing, una danza que consistia en imitar los movimientos de un ave.

21



Sin embargo, nos falta un elemento clave para poder llegar a la conclusion: el cakewalk. Las

PR]“ROSE&“S‘I‘SBH@H[WLS obligatorias influencias europeas mezcladas con

los ritmos acentuados de las danzas africanas

resultaron en un estilo ritmico percutivo, cuya
razon de ser no fue otra que el despojo. Al
considerarse peligrosos para el sometimiento de
los esclavos, se les requisaron todos sus

instrumentos musicales, asi que echaron mano

OIIR ; | de todas esas tipologias impuestas y de las
IIA“"(’II CAREWALK s 10N CONER,

Fig. 16. Cartel que anuncia concurso de cakewalk. plantaciones se pasd a grandes tablones de

lHustracion.

madera sobre los que expresar sus ritmos
(YUNG, 2013: 4). Simultaneamente, “aparece una musica vigorosa asociada al baile llamado
cakewalk, brincos y voleos acompafados de musica sincopada” (SOUTHERN, 2001: 335). Nos
explica Knowles (2002: 13) que este cakewalk no era més que el influjo de una antigua danza
irlandesa, el Irish Cake Dance, donde los bailarines se batian en competicién y llevaban a cabo toda
una serie de danzas frenéticas para obtener el premio, un pastel (cake). Asi mismo se desarrollé el
cakewalk entre los esclavos negros y, en este ambiente social y artistico, el énfasis y el movimiento
fluido de las danzas africanas se fueron fusionando cada vez con mas precision con la técnica y
agilidad de las danzas britanicas. Esta semilla cultural que se gest6 en las plantaciones nos trajo la

danza de claquetas, el tap dance, el clagué.

Movimientos precisos, elegantes, ritmicos y, sobre todo, improvisados. Aqui confluyen
todas las tipologias de danza que caminaron por el siglo XI1X americano, tanto académicas como
populares. El claqué marcé los dorados afios 30, el periodo clasico de la cultura norteamericana, la
etapa del swing. Tanto las masicas como las danzas del siglo XX, a fin de cuentas, nacieron y
crecieron juntas; si el cakewalk arranca su andadura acompafado de ragtime, es evidente que ambos

evolucionan se la mano y son la razon de ser de las salas de danza contagiadas de claqué y swing.

Sabemos que estas tendencias artisticas se conocian en todo el pais y que, en esta época,
vivieron una gran proyeccion internacional. Mucho tuvo que ver en esta difusion la carrera
itinerante de los artistas negros, que, como hemos visto, organizaban giras nacionales para tocar su
masica y acompariarla de sus danzas. Seran de vital importancia, en este sentido, las

representaciones teatrales, los “juglares”.
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2.2.3 Vaudeville.

La palabra juglar nos sitia muy atrés en la historia de la musica, asi que vamos a partir de
una de las principales representaciones teatrales afroamericanas: los minstrels’. Aunque no era el
Unico género que se estaba desarrollando aqui a finales del siglo XIX, si que se trata del Unico
puramente norteamericano. Los minstrels eran, basicamente, espectaculos itinerantes basados en
formas culturales afroamericanas, pero no en el buen sentido. Aunque es cierto que funcionaron
como un acercador y difusor de la cultura, la intencién principal era llevar a cabo obras cémicas
donde se ridiculizaba al negro americano, se hacia mofa de su color y de su estatus social, ademas
de otorgarsele cualidades personales del todo cuestionables. Los minstrels se relacionan
directamente con las formas de juglaria europeas, y desarrollaban su espectaculo en tres actos: uno
de danza y canto, otro de teatro comico (algo asi como monologos) y un ultimo dedicado a
“comedias y payasadas”, una obra slapstick sobre temas de esclavitud. Llevaron a cabo toda una
serie de estereotipos ligados a la raza negra, como el esclavo bailarin, el soldado negro o la mulata
provocativa. A pesar de proclamarse
como obras de teatro ‘“negras” en
actores y cultura, todas las obras eran
protagonizadas por gente blanca
embadurnada de maquillaje negro, y no
se utilizd musica puramente negra hasta
1870, cuando se introducen los
espirituales. Hasta ese momento se

habia dado un subgénero denominado

instrumentalizacion de todos esos estereotipos fijados que situaban a los negros como personas

perezosas, dadas a vicios como el juego o el alcohol y sexualmente promiscuos.

En cuanto a las danzas, el cakewalk era el méas desarrollado en esta tipologia teatral como
hemos mencionado, a través del filtro de una apropiacion blanca de la danza y una exageracion que
acabd en una imagen de esclavos alegres, siempre dispuestos a cantar y bailar para complacer a sus
amos. Lo que para unos suponia una atrocidad, para otros era simplemente el orden social

establecido. La musica utilizada para esto no era mas que un prototipo de lo que derivaria en

’ De “ministril”. Término medieval para designar a los tocadores de instrumentos que iban pueblo por
pueblo entreteniendo a los nobles. Se usa esta palabra para diferenciarlos de forma peyorativa de los
trovadores, troveros y minnesinger, que veian una vergiienza tener que tocar instrumentos.
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ragtime. Para finales de siglo, las satiras exageradas se tornaron tristes representaciones que
intentaban reflejar el dolor de una nacion sumida en una Guerra Civil, tras la cual, la situacion de la
poblacion negra estuvo muy lejos de mejorar, como hemos visto. Se comenzo a estereotipar a los
ciudadanos negros como la personificacion de todo lo malo que le sucedia al pais, con lo que su
representacion ya no resultaba divertida para los americanos. Se produce la gran migracion de
afroamericanos hacia el norte del pais, y, tras la Primera Guerra Mundial, se comienzan a llevar a

cabo otras tipologias de entretenimiento, més adaptadas al cambio de siglo.

La mas importante de estas tipologias nuevas sera el vodevil, una mezcla mordaz y erética
de todo tipo de formas que se alnan en un gran show y que atraen a miles y miles de personas. Pero
¢de donde sale? Es importante tener en cuenta que la historia de Estados Unidos como
“civilizacion” es infinitamente mas corta que la del continente europeo, con lo cual, muchos de los
modelos de espectaculo seran importados. Numerosas fuentes sitdan su origen en el siglo XV
francés, en Normandia, donde se llevan a cabo una serie de espectaculos comicos y satiricos que, ya
en el siglo XVII italiano, se mezclan con farsas ligeras® que afiaden més. Se va desarrollando un
tipo de espectaculo donde se mezclan formatos del todo dispares, pero centrados en el
entretenimiento. Esta mezcla proviene de lo que se denominaria teatro de variedades, un formato
surgido en Paris a finales del siglo XVIII, justo antes de la revolucion. Aqui se desarrollaban
espectaculos de toda naturaleza: bailes, nameros musicales, ilusionismo, declamacién, humorismo,
acrobacias, artes circenses, espectaculos con animales, obras dramaticas, malabarismos,
contorsionismos, y todo lo que nos podamos imaginar. No es de extrafiar que una oferta cultural tan
variada e innovadora atrajera a miles de espectadores, con lo que su expansién a nivel internacional
solo fue cuestién de tiempo. Ademas, hay que tener en cuenta que, también en el siglo XVIII
francés, contamos con el género de revista, un espectaculo erético eminentemente femenino con
grandes decorados, y principalmente centrado en la musica, la danza y algunas representaciones
teatrales. Es el germen de lo que después serian el cabaret o el burlesque, y es sin duda el formato
precursor de la estética flamboyant®. Por su parte, el music hall inglés se encargé a finales del siglo
XIX de llevar al vaudeville a otras cotas de espectacularidad, ya que contaba con grandes teatros
fijos y muchisimos recursos teatrales para ellos. La tematica y los nimeros eran similares, pero con

muchisima mas calidad. Junto a todo esto, la opereta se alza también en este siglo como género de

® Forma dramatica en la que los personajes se desenvuelven de manera caricaturesca o en situaciones no
realistas. La farsa no existe en estado puro, es un proceso de simbolizacion que puede sufrir cualquier
género dramatico, en una relacién similar a la existente entre la palabra y la metafora.

® Referido a todos los rasgos estereotipicos de la estética femenina aplicados al género masculino.
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teatro musical independiente, con grandes dosis de disparate a
través de tramas inverosimiles y un espectaculo audiovisual del

todo abrumador.

Con todos estos géneros en marcha, a los inicios del siglo
XX, encontramos que ese vaudeville europeo mezclado con las
“variedades” y la revista y la grandiosidad del music hall se
traduce a Estados Unidos como vodevil, pieza central del ocio
desarrollado por compafiias mucho mas numerosas que llevan
todas esas formas musicales, teatrales y coreogréaficas por todo el

pais. Es importante tener en cuenta que los diferentes nimeros o

sketches que conformaban el espectaculo no estaban conectados Fig. 18. Vision de Gustave Doré del music hall
; ] en Londres. llustracion.

entre si a nivel narrativo; aunque podian estarlo en algunas

ocasiones, no era lo habitual. Por lo tanto, lo comun para la gente que disfrutaba de este tipo de
entretenimiento, era ver una sucesion de numeros de todo tipo sin nexo ni continuidad. En cualquier
caso, la variedad de escenas presentadas era innumerable y siempre se reservaba el nUmero mas
espectacular de todos para el final. En cuanto a su desarrollo, aunque se sigui6 manteniendo el
caracter itinerante heredado de los minstrels, muchas de estas representaciones se llevaron a cabo en
infraestructuras creadas especialmente para ello, como grandes teatros o salas de baile. Algunas se
hicieron permanentes, sobre todo en Broadway, donde se consolidd una cultura de teatro musical
con representaciones de todo tipo de obras literarias histdricas, comicas, fantasticas, llenas de

ndumeros musicales.

A nivel estilistico, estamos en el nuevo y alegre siglo XX, donde ya el cakewalk ha dado
paso al ragtime y éste, al jazz. Sabemos que esto deriva en swing, y su compafiero inseparable, el
tap dance, con lo cual, hay que tener muy claro que el vodevil se sirvié de estas formas frescas,
juveniles y frenéticas para llevar a cabo su espectaculo popular. Pero un elemento muy a tener en
cuenta en este nuevo siglo, a parte del rapido desarrollo de las disciplinas culturales, son las
innovaciones tecnoldgicas. Sobre todo en Europa se llevan a cabo una serie de investigaciones en el
campo de las artes y ciencias audiovisuales, a raiz de la crisis artistica que se comenzé a gestar a
mitad del siglo XIX. Entre todo esto, la fotografia, el arte de captar la luz, tuvo un papel decisivo en
el intento de mover las imagenes, ya que, si se podian captar directamente del mundo natural, la

rapidez de obtencién de imagenes era la adecuada. De aqui al cinematdgrafo hubo un paso, y ¢por
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qué es todo esto importante para el teatro musical? Porque fue precisamente este mundo el que se

uso como pretexto para las primeras filmaciones.
2.3 Lagran pantalla.

El cine, cuyo origen se sitda en 1895 con la primera proyeccion publica de los hermanos
Lumiere, es quizé& uno de los inventos que mayor influencia ha ejercido en la sociedad y la cultura
popular moderna. A partir del kinetoscopio de Edison, se cre6 un aparato mas portatil y funcional
que registraba imagenes en movimiento y que los Lumiere se dedicaron a llevar por los pueblos y
ferias; lo llamaron cinematografo. Comenz6 a atraer a un gran nuimero de espectadores y se
convirtié en un espectaculo barato y popular, totalmente despreciado por los intelectuales y muy
lejos de la categoria de arte que tiene hoy. Se sucedieron una serie de intentos de sincronizar el
sonido con las imagenes, aunque hasta la década de los 20 ninguno resulté satisfactorio. Por su
naturaleza tecnoldgica, la mayoria de los problemas a los que se tuvo que enfrentar el nuevo arte
tuvieron que ver con mejoras técnicas, avances y patentes, aunque las cuestiones artisticas no

tardaron en aparecer.
2.3.1 La funcidén del sonido en el cine.

Por tanto, y como hemos sefialado en el apartado anterior, el pretexto de todas estas
filmaciones ambulantes fue el vodevil. Se seguia el mismo patrén de actuacion, espectaculos
ambulantes formados por fragmentos sin ninguna conexion narrativa, pero, en lugar de mover una
gran compafiia con todo su atrezzo a alguno de esos barracones, los hermanos Lumiere cargaron su
pequefio cinematdgrafo y deleitaron a las grandes masas; tal fue su éxito que estos pequefios videos
se comenzaron a introducir en los propios espectaculos de vodevil, como uno mas de esos sketches.
Sin embargo, es de tener en cuenta que los fragmentos de cine tenian un gran impedimento: dadas
las cualidades técnicas del primer cine, el sonido no podia ser incorporado a la cinta, con lo que se
optd por reproducirla en directo. Asi, una pequefia orquesta amenizaba la visualizacion de la cinta y
asi no resultaba tan extrafio disfrutar de aquellas escenas de danza totalmente en silencio. Por tanto,
vemos que el uso del sonido en las primeras muestras de creacién cinematografica fue meramente el
de acompafiamiento, sin mas intencién que amenizar la velada. Que el vodevil haya sido el vehiculo
de estas primeras proyecciones, tiene una importancia tal que, sin ir mas lejos, fue lo que definio el

primer codigo de lenguaje cinematografico (Modo de Representacion Primitivo).

Mientras que, en el ambito europeo, el primero en crear un estudio de cine y, por tanto, el

primero en aventurarse al espectaculo cinematografico fue Georges Méliés (1861 — 1938), en
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Estados Unidos, el centro de creacion y produccion del cine se situ6 en Los Angeles. Hollywood
fue el responsable de las “reglas” que se siguieron en el cine a nivel mundial y se dice que el cine
europeo se baso en ideas, en estilo, y que el cine norteamericano siempre fue algo “comercial”. Lo
cierto es que, si el cinematografo no hubiese resultado un invento de lo mas rentable, el cine no
habria triunfado en ninguna parte. Sin embargo, las situaciones politicas y sociales de cada tiempo
marcaron su devenir en cada territorio, y es por eso por lo que, mientras en Europa se abogd por una
investigacion y reflexion del nuevo arte, el cine estadounidense siempre se incliné por producciones
sencillas, estéticas y agradables; era necesario evadirse, y esto aseguré el éxito del cine americano.
Asi, Gubern (1973: 368) sefiala que “la primacia comercial de Hollywood en estos afios se asienta
en la gran aceptacion popular de sus géneros: la comedia, la comedia musical, el cine policiaco y de

gangsters, el cine fantastico-terrorifico, el cine de aventuras y el film romantico.”

Todo esto marca las tipologias del cine que, en la considerada primera etapa, la época muda,
se ve definido eminentemente por géneros como el cine comico, con exuberantes mujeres y
personalidades de gran calidad en el cine en estos momentos. Este género comico da lugar otros
tipos de cine como el histérico y de denuncia social, que abarcaria también gran parte de la
produccion de los primeros afios, pues, como hemos visto, la situacion en Estados Unidos era
totalmente incierta y desigual, y la difusion de ideas a gran escala hacia del cine una herramienta
maravillosa para teorizar sobre estas cuestiones. Gracias a todos los avances tecnolégicos de los
afios 20, se da todo un sistema de estandarizacion que trajo consigo cédigos y estilo propios de cada
uno de los nuevos tipos de cine, los géneros; con esto, viene dado el concepto de star, desarrollado
desde los inicios y clave en los afios 30, las estrellas de Hollywood. Eran protagonistas muy
cotizados que elevaban el prestigio y valor de las obras y servian como reclamo de puablico. Se
configura asi el star system, una modalidad que se valio del sistema de estudios de Hollywood
como motor impulsor para presentarse al mundo y acabar imponiendo sus modos. Los estudios no
eran méas que la materializacién de la industria cinematogréfica, un conjunto de instalaciones
especializadas en cine. Ya existian en el cine primitivo europeo, pero en América, el concepto va
mucho mas all4, y abarca una pelicula desde la idea hasta la distribucién. Cada uno de esos estudios
se especializaba en un genero cinematografico concreto, con lo que se pudo alcanzar la maxima

calidad en practicamente todos y, a la vez, albergar a estrellas de mucha fama.

La estética avanza y, tanto en Europa como en Estados Unidos, se intenta definir un codigo
de representacién mediante el cual las peliculas tuvieran una serie de recursos que se entenderian
por si mismos; se marcaron las convenciones visuales, el codigo narrativo, la estandarizacion del

cine. Se estandarizaron los modos de produccion de las peliculas, al tiempo que se establecian las
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bases de las formas narrativas y convenciones visuales que hoy conocemos. El cine tiene sus
propias reglas, con lo que la interpretacion actoral heredada del teatro tiene que desaparecer a favor
de nuevos métodos. Los avances fueron muchos en muy poco tiempo, y el propio Apollinaire llevo

a cabo una llamada profética a lo que estaba sucediendo (BESSY, 1963: 118):

Seria extrafio que en una época en la que el arte popular por excelencia, el cine, es un
libro de imagenes, los poetas no hubiesen intentado componer imagenes para los
espiritus meditativos y mas refinados, que no se contentan con las simples iméagenes
groseras de los fabricantes de films. Poco a poco, estos se refinaran y se puede prever
el dia en el que el cine y el fonégrafo se convertiran en las Unicas formas usuales de
impresion y en el que los poetas gozaran de una libertad desconocida hasta el presente.
Que nadie se extrafie, pues, si con los pocos medios de los que aun disponen, se
esfuerzan en presentar este arte nuevo (mas vasto que el arte simple de las palabras) en
el que, jefe de una orquesta de inesperados alcances, tendran a su disposicion el mundo
entero, sus rumores y sus apariencias, el pensamiento y el lenguaje humano, el canto, el
baile, todas las artes y todos los artificios, mas milagros aun que los que Morgana
podia hacer surgir sobre el monte Gibel, para componer el libro visto y oido del futuro.

Entramos en los “locos afios 20” y vemos que Apollinaire no iba desencaminado de lo que
se estaba gestando en este nuevo mundo. “Tras un cuarto de siglo de existencia, el cine no considera
ya al silencio como una fuente de suefios, sino como una dolencia. Ingenieros y técnicos acuden en
su ayuda para hacer realidad el viejo proyecto de Edison. El problema no se resolveria hasta el
abandono del disco y el descubrimiento de la inscripcién éptica del sonido. En adelante, el film se
compondria de la imagen y de una invisible banda sonora. Los “creadores” se muestran casi
unanimemente hostiles a este nuevo medio de expresion. De hacerles caso, el “séptimo arte” va a
perder su sustancia, su razon de ser” (BESSY, 1963: 119). La imagen y el sonido se sincronizan, el
mundo del cine queda revolucionado para siempre. “La musica en directo y los espectaculos
musicales o de vodevil que habitualmente acompafiaban las proyecciones fueron sustituidos por
cortos musicales de cantantes y orquestas de moda o por peliculas de animacion que, con nombres
como Merry Melodies o Silly Symphonies, iban haciendo cada vez mas uniforme el modo de recibir
las peliculas” (BENET, 2004: 111). La evolucion del arte cinematografico era imparable, rentable y

abria cada vez mas puertas a la creacion.

“Con la llegada del sonido, la naturaleza del cine se vio cuestionada. No se distinguia

claramente qué era cine en comparacion con la radio con iméagenes o con los discos del momento
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presentados a través de una pelicula” (BENET, 2004: 111). Se hablé6 mucho del fin de la edad
dorada del cine alcanzada en los afios 20, se distinguia entre el cine mudo y el sonoro como dos
disciplinas distintas que convivian, pero entonces llegd el film definitivo que dio un giro total a la
industria: ElI Cantor de Jazz, que a pesar de haber sido concebida como un experimento de tipo
tecnoldgico y con grandes posibilidades de mercado, no solo da paso al cine totalmente
sincronizado sino que abre la puerta al género de los musicales integrados, a la experiencia del cine
como un espectaculo audiovisual autonomo. No solo cambia la teoria del cine, la técnica del cine
cambia la forma de concebirlo, de disfrutarlo, cambia por completo la experiencia. “El gran amo del
cine, William H. Hays, declaraba: “Toda la industria se beneficia del interés que se concentra sobre
la nueva invencion”. Griffith se expresaba como un poeta: “doy la bienvenida al filme sonoro
porque aporta a la pantalla silenciosa la magia de la voz humana y todos los ruidos de la naturaleza,
los mas infimos y los mas majestuosos, desde el canto de un ruisefior hasta el estruendo del
Niagara” (FORD, 1947: 15).

A pesar de tener muchas opiniones a favor, se vivié un breve periodo de convulsion e
incertidumbre dado por las caracteristicas naturales de incluir sonido en las peliculas: habia que
encerrar las camaras para eliminar el tremendo ruido que provocaban, con lo que se coartaban las
cualidades expresivas del codigo de lenguaje cinematografico ya definido durante los afios 20; el
idioma resulta una barrera que sortear para poder distribuir peliculas a nivel internacional, ya que el
dialogo se posiciona como imprescindible para desarrollar la trama y, sin €él, no se entiende la
historia. En este sentido, podemos considerar de gran importancia un concepto que menciona
Sanchez Noriega en su Historia del cine (2002: 149) y que Vicente Benet refuerza en La Cultura
del Cine (2004:114). Y es que se trata de un planteamiento de lo méas revelador al referirse a la
incorporacion de la banda de sonido a la imagen cinematografica; ambos hablan de Amame esta
noche de Rouben Mamoulian®® (1932) como una obra clave en el uso complejo del sonido y como
una completa revelacion en el mundo del cine en general y del cine musical en particular. Ya se han
consolidado las formulas estilisticas del montaje de continuidad americano, la gente se ha cansado
del tipo de espectaculo musical que le ofrece el cine y Mamoulian usa a dos actores provenientes de
disciplinas del teatro musical, como son el vodevil y la opereta, para desarrollar un uso inverso del
sonido: la musica deja de ser un acompariante, deja de situarse en un segundo plano y comienza a
ser el ente narrador que exige una serie de imagenes para transmitir el mensaje buscado. Se crean

patrones ritmicos, los sonidos se mezclan y funden con las imagenes. En lugar de llevar a cabo un

'® Procedente del mundo de los escenarios, uno de los elegidos para desarrollar el nuevo cine.
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montaje de escenas donde la musica acompafia, todos los elementos visuales van requiriendo

sonidos y melodias en cada momento; el sonido se hace expresion.

Es aqui donde el musical se alza como uno de los géneros imperantes, género propio de la
década de los 30, y hay historiadores que consideran que nunca se volvio a vivir un momento tan

rico a ningun nivel.
2.3.2 La etapa dorada del cine musical.

Los espectaculos de opereta y vodevil que habian llenado las pantallas cinematogréficas se
empiezan a integrar en historias de amor muy optimistas que no solo exaltan a nivel audiovisual,
sino que dan al espectador buenas vibraciones, sentimientos de felicidad y una via de evasion
maravillosa para el momento que se vivia en el pais. Los espectaculos en si habian ganado en
majestuosidad, dada la cantidad de recursos que se presentaban al servicio del cine, y las tramas ya
se narraban totalmente integradas. EI musical de verdad habia llegado. “El musical por excelencia
es el musical americano, un género genuino que apenas ha tenido desarrollo en otros paises y que se
caracteriza por historias optimistas y de cierta frivolidad, en las que una trama y unos personajes
muy simples sirven de soporte para nimeros musicales espectaculares. Se llama también comedia
musical porque los tratamientos dramaticos resultan excepcionales. Los argumentos estan
supeditados a numeros musicales, escritos por compositores valiosos (George Gershwin), que
combinan canciones y coreografias con delicada puesta en escena y recursos mas o menos habiles
para vencer la inverosimil situacion de que un personaje diga sus dialogos cantando” (SANCHEZ,
2002: 148-149).

Asi, entrando directamente en el analisis de la SETUIUET TALKING - SINGING - R

¢ DANCING Sensation!

PIno

evolucion del género, podemos sefialar la revista
musical como primer género de cine musical. “Fue la

MGM la que presentd The Hollywood revue of 1929, en

la que la mayoria de sus intérpretes exclusivos

aparecian en piezas cortas, o cantaban o bailaban,
25 \.
siendo entonces ambas actividades de rigor incluso para Fig. 23. The Hollywood Revue. Cartel, 1929.

artistas no competentes en ninguna de ellas” (SARPE, 1984: 311). Es en esta linea donde se
desarrollan también las operetas. Su caracter disparatado y toda la carga musical e interpretativa que
desarrollaba la hacia ideal para proyectarla, como hemos visto, en medio de esos espectaculos

variados de vodevil. Durante estos dos primeros afios de cine sonoro, con todas sus controversias
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morales y sus dificultades técnicas, no tardarian en aparecer los largometrajes musicales, los
primeros, los denominados musicales entre batidores. Usar el desarrollo de una obra de teatro como
pretexto fue la mejor estrategia que supieron utilizar los directores de cine para justificar la
introduccion de numeros de musica y danza en medio de la narracion de una sin que resultara
inverosimil; esto habia sido un problema crucial a la hora de contar historias de forma musical, pero

se encontro la manera de solventarlo.

El Cantor de Jazz (1929) fue la pelicula de experimentacién de este nuevo género.
Podriamos sefialar que, ademas, supuso la revolucion del sonido en el cine musical, ya que hizo uso
de un género que, por el tnico hecho de poseer el uso del sonido y de la palabra, “enriquecio el cine
americano” (FORD, 1974: 46). Se trata de las peliculas de tematica afroamericana. El Cantor de

Jazz trajo consigo toda una serie de elementos, tanto tradicionales como innovadores:

WARNER BROS. SUPREME TRIUMPH

- Incorpora una de las modalidades de teatro musical mas
extendidas en Estados Unidos, los minstrels. Esta integracion de
las tipologias de teatro musical se hizo més que evidente en lo
sucesivo. Se intenta hacer lo visto hasta ahora, pero mejor.
“Veinte filmes estan para probarlo, principalmente Sombrero de
Copa, Roberta, Romance swing y The Story of Irene and
Vernon Castle, donde resucitaron a la pareja que, desde 1910,

WITH 2

SN M..AY MCAVOY habia sido la gran propagadora del cake-walk. Con Broadway
- /A WARNER OIAND
LG hSee melodies abandonamos el terreno de la danza por el del music-

ookt gy by ot Gt Sem s

.,.,..mi";i'ﬁi;'caosmo hall de gran espectaculo que, también, inspir6 con bastante
% A WARNER BROS. PRODUCTION

Fig. 24. The Jazz Singer. Cartel, 1927.  fortuna el nuevo cine. Los espectaculos de music-hall eran

entonces de una suntuosidad que habria podido desanimar a los

productores de filmes, pero los medios técnicos de que dispone el cine les permites

trucajes imposibles en los escenarios mejor equipados; les ofrecen ventajas que se

aprecian ante films como Fox Folies. Sucedio también que en filmes sentimentales o

melodramaticos se intercalaran cuadros de music-hall de gran espectaculo, como fue el

caso de La Calle 42, de Lloyd Bacon, férmula hibrida, cuyo éxito hizo surgir numerosas
imitaciones” (FORD, 1974: 31 — 32).

- Al presentarse como la primera muestra de cine musical entre bastidores, abri6 todo un

mundo esteético, formal y técnico. Combind de manera magistral los nimeros musicales

con la narracion de la historia y los dialogos, aunque la relacion narrativa entre unos y
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otros era débil. Si eliminamos los
fragmentos musicales, la continuidad
narrativa no se ve interrumpida.

- Durante los numeros musicales, como
pasaria en las primeras filmaciones y por
cuestiones técnicas, la cAmara permanece

estatica en un punto, ya que hay que

aislarla del sonido exterior, pero se Fig, 25. Al Jolson en El Cantor de Jazz. Fotograma, 1927.
mueve durante las escenas, con lo que el sonido de los pocos dialogos es recogido del

natural.

- Laposibilidad de mover la camara durante los didlogos supuso la composicion de planos
durante la accion, importantes para la composicion visual de la pelicula.

- La revolucion mas grande se produjo en el sistema de estudios, que tuvo que llevar a
cabo la configuracion de todo un sistema piramidal de profesionales que se encargarian
Unicamente de las peliculas musicales. Surgen nuevas profesiones en el cine:

coredgrafos, directores de escena, directores de vestuario, compositores.

Todas estas innovaciones recayeron sobre el siguiente gran logro del cine musical,
configurado en la tematica de la anterior, pero desde otro punto de vista. Sera el que abra la veda a
“los filmes de folklore negro. No son numerosos, pero jAleluya! (jHallelujah!), que sefala el
comienzo del género, es una obra maestra, la
primera obra maestra sonora que aparecid en las
pantallas en 1929. El autor es King Vidor. Es a la
vez un estudio del alma negra y una valoracion del
encanto que desprende de la mdsica y las
canciones. Por primera vez, el espectador tiene la
impresion de que el sonido contribuia a la belleza

de las imagenes, que afiadia algo y, también, que el

Fig. 26. Elenco de Hallelujah. Fotografia, 1929. silencio tenia valor propio” (FORD, 1974: 46).

Vemos claro el uso de las tradiciones de los esclavos negros americanos para promover una
cultura, unas creencias y una estética sonora y visual; pero esta vez es real, es artistico, y a pesar de

su ordenacion espacial exacerbada, se usa verdadera musica negra con verdaderos actores negros.
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Por primera vez en mucho tiempo, no hay apropiacion, aungque se continda mostrando a la

poblacion negra de una forma estereotipada.

Entrados los afios 30, todas las cuestiones acerca del uso del sonido como elemento
narrador, tanto la masica como todos los sonidos que envuelven las escenas, fueron haciendo mella
en el cine musical que, a pesar de haber conseguido auténticos avances, seguia viéndose limitado
por una sencilla razon: que la gente hablara de su vida cantando no era creible. Es entonces cuando
magnificos artifices del cine musical en todas sus facetas intentan saltar esta barrera, y llevan a cabo
un experimento que se convertira en la obra definitiva: los musicales integrados. De teméticas muy
optimistas, dedicadas al amor y a los finales felices, fueron los encargados de hacer posible que los
protagonistas se pusieran a cantar y bailar y aquello tuviera sentido narrativo. La gente comenzo a
dejar de cuestionarse la inverosimilitud de aquellos nimeros musicales para asimilarlos como un
elemento més dentro de la narracion. Més adelante, en la misma década, se dardn también los
musicales hibridos, una combinacion que alna los musicales integrados con la tematica de los

musicales entre bastidores.
2.3.3 Dos caras perfectas del arte coreografico: Hermes Pan y Busby Berkeley.

No hay forma mejor de sintetizar una ejemplificacion de estos ultimos musicales que con las
celebridades encargadas de llevarlo a su maxima expresion: los directores coreograficos. Si bien las
peliculas musicales se componian, como hemos dicho, de toda una serie de profesionales
especializados, dentro de este grupo, los coredgrafos llevaron a cabo la labor mas complicada de
todas: la configuracion espacial de las coreografias. No es lo mismo asistir a un espectaculo en
directo, con un escenario que se ve de frente y una coreografia montada hacia el publico, que una
rutina visible a 360°. Habia que hacer lo nunca visto, habia que investigar cbmo grabar la danza. Se
presenta como un gran reto, pero a la vez como una grandisima oportunidad creativa que nuestros

coredgrafos supieron aprovechar al maximo. El cine desarrolla su propia danza.

La lista de coredgrafos brillantes en los afios 30 de Hollywood es muy larga, asi que, en esta
ocasion, han sido seleccionados como ejemplo los mas completos y, a la vez, dispares de toda la
producciéon musical clasica: Hermes Pan y Busby Berkeley. Cada uno tom6 una forma concreta de
plasmar las danzas en el cine, totalmente diferentes en forma y fondo, aunque, desde luego, ambas
visiones tuvieron un punto en comun, el jazz. Aunque cada uno buscd su manera de expresarse a
nivel visual, lo que es indiscutible es que lo que alli se estaba bailando era una formula de tap dance

en todo su esplendor técnico. Aunque de escuelas diferentes, ambos coredgrafos estaban formados
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en las disciplinas artisticas del teatro, con lo que tuvieron la capacidad de estilizar y pulir las danzas

en favor de la percepcion visual en el cine.

Para analizar, por tanto, sus diferencias,
comenzaremos por el clasico, Hermes Pan. Bailarin y
coredgrafo, Hermes Joseph Panagiotopoulos nacié en 1909
en Tennessee. El y una de sus hermanas comenzaron a bailar
desde muy pequefios, cosa que, en su familia, se aceptd
| como simbolo de vitalidad, no como lo que era, una
" afirmacién de la vida (FRANCESCHINA, 2012: 17 — 18).
Se mudo con su familia a Nueva York en 1923, donde se
convirtié en un asiduo del Cotton Club en Harlem, local
donde cada noche se podia disfrutar de musica y danza

afroamericanas. El propio Pan llegaria a afirmar esta etapa

Fig. 27. Hermes Pan. Fotografia. de su vida como una parte crucial de su educacién en danza
(F, 2012: 22). Alli realiz6 varias audiciones que le llevaron a participar en operetas, espectaculos de
vodevil y, muy pronto, en Broadway, todo junto a su hermana Vasso. Ambos creyeron tener serias
oportunidades en Hollywood, dada su extensa experiencia en teatro musical, asi que, en 1929, la
familia Pan, tras varias mudanzas, decidié tomar rumbo definitivo a Los Angeles.

Llegd en 1933 a los estudios de la RKO, que estaban sumidos en una crisis monetaria
severa. Como férmula para sobrevivir, estaban tratando de
renovar los géneros, y contrataron a Vincent Youmans para la
composicion musical del siguiente proyecto de los estudios:
Volando a Rio. Hermes Pan presentd su candidatura para
convertirse en el coreografo de lo que seria la primera pelicula
de Fred Astaire y Ginger Rogers; el resto, es historia
(FRANCESCHINA, 2012: 44). Fred Astaire, el bailarin mas
destacado de la historia del cine musical, tenia un pasado

artistico muy parecido al de Pan. Provenia también de escuelas

de danza y tenia experiencia en el teatro musical, el vodevil y la Fig. 28. Fred Astaire. Fotografia.
opereta. Llegd a Hollywood, de la misma forma, con su hermana Adele, para convertirse en una
estrella; y lo mejor, es que los dos bailarines sofiadores lo consiguieron juntos. Se cuenta que,

durante el rodaje de la primera pelicula, Volando a Rio, Astaire se encontrd con dificultades para
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finalizar una de sus rutinas de danza, con lo que se le propuso a Pan que le ayudara a terminar; la
quimica que salié de aquel ensayo les convirtid en artistas inseparables, ya que se complementaban
mutuamente como “bailarines del espacio”. El propio Pan declar6 en una ocasion acerca de su
relacién con el bailarin, con quien ya comenzaba a configurar su propia vision de la danza filmada
(F, 2012, 53):

Mi primera experiencia seria con la danza fue trabajar con Fred Astaire. La forma en que se
movia contribuyd mucho a mi pensamiento subsecuente cuando me enfrentaba a una
coreografia. En todos esos filmes que hice con él en la RKO, éramos siempre conscientes de
la cdmara. Ensayabamos en frente de esos espejos enormes, y esas eran nuestras camaras. Si
viajas a traves de la pantalla obtienes un mejor efecto de movimiento que si te quedas
estatico en el centro porque ahi no ves ese dinamismo. Hemos disefiado cosas del tipo que, si

queriamos dar un paso desde atras y que no se viera viniendo recto, lo haciamos en diagonal.

Asi obtienes movimiento y velocidad.

No se puede hablar del uno sin el otro, ya que
ambos fueron los responsables de la estética clasica
de la danza en Hollywood. Ambos llevaron a cabo un
planteamiento basado en las actuaciones teatrales,
segun las cuales, configuraron el espacio
cinematografico a modo de caja escénica, con el

punto de vista frontal clasico de los espectaculos

e —— ——— ™ coreograficos en vivo. No trabajaron tanto en el
Fig. 29. Fred Astaire y Hermes Pan. Fotografia. espacio como en las férmulas estéticas de la danza;
recuperan la concepcion visual que se llevaba desarrollando en el ballet desde los primeros

momentos, donde las cualidades técnicas de los bailarines dan el toque de gracia y distincion.

En un intento por simplificar el estudio de las caracteristicas estéticas de estas coreografias,
vamos a poner como ejemplo una de las mejores peliculas de la historia del cine: Sombrero de Copa
(1935). Este genuino film es una sintesis perfecta del trabajo de Pan y fue tan revolucionaria que,
segun cuenta Franceschina (2012: 69), el Hollywood Reporter cubri6 la premiere con el titular “Top
Hat el gran ejemplo de primera clase en la escena musical”, a lo que afiadié “Hermes Pan y Mark
Sandrick han dado lo mejor de si mismos, y eso es algo que hay que ir a ver”. Como muestra total
de esta revolucion estan las cifras, segun las cuales, Top Hat recaudo para la RKO 1.295.000
dolares.
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Lo principal es entender que en Top Hat, la integracion es
absoluta; sin los nimeros musicales no se entiende la historia.
Mantiene el tono optimista y la comedia romantica que siempre
tiene un final feliz, como habia sido habitual hasta este momento,
pero da un salto de gigante en cuanto a la composicion coreografica.
Con musica de Irving Berlin'', podriamos decir que Isn’t this a
lovely day, Cheek to Cheek y Picolino son los nimeros que resumen

las caracteristicas de todos los musicales de Pan y Astaire:

- Coreografias de cine. La cAmara se desvincula de la posicion

de espectador estatico, pero, el desarrollo coreografico de la nueva ™
estética exigian planos de absoluto estatismo para que no se |9 30 TopHat Cartel, 1935.
perdieran los detalles sutiles. Estos planos podian abrirse a general o cerrarse a medio, e, incluso,
seguir a los bailarines con un leve travelling, pero siempre desde un punto de vista frontal de
escenario donde se pudiera observar a los bailarines sin interrupcion.
- Baile en pareja. Aunque hay numeros concretos en los que participan una gran cantidad de
bailarines, lo cierto es que la mayoria de ellos constan de una pareja o, a veces, un bailarin solista.

De otra forma, seria imposible disfrutar de la danza de la forma en la que se pretendia.

Fig. 31. Astaire y Rogers en Cheek to Cheek. Fotograma, 1935.

" Compositor de Broadway y Hollywood, autor de las canciones méas emblematicas de la historia del
cine.
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Fig. 32. Astaire y Rogers en Cheek to Cheek. Fotograma, 1935.

- Cuerpo entero. Dado que las disciplinas de danza que se desarrollan exigen concentracion, es
de vital importancia que las piernas no se pierdan de vista.

- El disfrute visual se centra en el desarrollo coreogréafico, sin mas adornos ni florituras que una
depuradisima técnica de claqué al ritmo de musica de swing. Por tanto, los decorados y vestuarios
son de gran refinamiento, lo que acompafia a esa estética de danza impecable y se aleja de la
situacion de incertidumbre y precariedad que estaba atravesando el pais.

Fig. 33. Fred Astaire en Top Hat. Fotograma, 1935.

Como vemos, el gran logro de Pan como coredgrafo de cine es dar al teatro musical la

precision que le faltaba. Fija el espacio cinematografico en favor del espectaculo.
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Por su parte, en el mismo Hollywood, un Busby
Berkeley poco experimentado en el mundo de la danza
también se aventuraba al fabuloso cine musical. De madre
actriz y padre director de teatro, descubrié sus cualidades para
la composicion espacial en el ejército, donde, durante la
Primera Guerra Mundial, tuvo que desarrollar cualidades para
los ejercicios destinados a mostrar la habilidad y precision de
hasta 1.200 hombres a la vez (PLANETA, 1990: 406). Una
vez salié de alli, fue a buscar trabajo al teatro, en contra de la

voluntad de sus padres, y no se hizo esperas su incursion en el

ereit Col

B, :
Fig. 34. Busby Berkeley. Fotografia, 1939.  musical de Hollywood. Aprendio los estilos basicos que se
estaban desarrollando en la América de esos momentos y se defendié como director coreogréfico,

pero Hollywood le abri6 la mente.

Alli se dio cuenta de que el cine y el teatro tenian una diferencia clave: el sentido de
realidad. Mientras que en el teatro la obra se desarrolla en un tiempo y espacio determinados que
transcurren en directo, el cine es una ficcion que se puede modificar. El espacio cinematografico no
es real, con lo cual, rechaz6 la forma de hacer convencional. Por tanto, exigio, ademéas de ser
director de coreografia, encargarse de los movimientos de cdmara, se deshizo de las cuatro camaras
fijas encargadas de recoger el desarrollo de las coreografias y pidid que s6lo se usara una. Esa Unica
camara paso a ser una bailarina mas dentro de sus escenas, lo que le supuso varios problemas con el
cédigo cinematografico desarrollado por Griffith. Sus planos no correspondian a puntos de vista

naturales para el ser humano, y se pasaba de unos a otros sin continuidad temporal clara.

Para que todo esto nos quede mas claro, y buscando un
ejemplo que podamos asimilar al coredgrafo anterior, vamos a
utilizar una de sus mejores obras para materializar todas estas ideas:
Gold Diggers of 1935 (Vampiresas). En el mismo afio en que brillo
Top Hat, esta maravillosa produccion pone de manifiesto las
capacidades mas asombrosas de Berkeley en cuanto a composicion
cinematografica. Podemos advertir las diferencias de su cine musical
con el resto simplemente atendiendo a la tematica: critica social a un

periodo de depresion economica nacional. No se trata de una obra

escapista méas sino que pretende reflexionar sobre una situacion : 3

Fig. 35. Gold Diggers of 1935. Cairttké‘l, 1935.
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critica, no adorna la realidad. Sin embargo, su desarrollo artistico es impecable, y ahi tenemos
Lullaby of Broadway para demostrarlo. Este nimero frenético nos habla mucho de la forma de

hacer de Berkeley:

- Coreografias de ensuefio. Como si se tratara de un fruto de la imaginacion, los primeros
planos donde podemos ver a las bailarinas se desarrollan en cenital. Se produce transicion visual
entre unos planos y otros, unas formas se convierten en otras y de un rostro se pasa a una vista aérea
de Manhattan y, seguidamente, a un grupo de mas de cien bailarines desarrollando una rutina de

claqué al unisono.

Fig. 36. Lullaby of Broadway. Fotograma, 1935.
- Baile en grupo. Por su formacion y cualidades, Berkeley siempre usé grandes grupos de
bailarines para sus numeros. Una sola pareja no seria suficiente para mostrar sus efectos

caleidoscdpicos.

Fig. 37. Lullaby of Broadway. Fotograma, 1935.
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- Cuerpos. Podemos ver brazos, piernas, cabezas, todas describiendo efectos visuales
inverosimiles. Grandes lineas hacia el infinito, cientos de piernas que se trenzan y se despojan de
sus caracteristicas humanas. No se nos muestra la danza como espectaculo en si mismo, como
evolucion coreogréfica, sino que se usa como vehiculo de expresion para otros conceptos.

- EIl disfrute visual, por tanto, se centra en sugerencias. Se va mas alla de rutinas de claqué
perfectamente ejecutadas. Como si se tratara de un gran grupo de gimnastas, las acrobacias y los
efectos visuales nos evocan formas y nos despiertan sentidos que, si no fuera por el cine, no seria
posible. El propio Berkeley afirmaba estar totalmente despojado de las tendencias artisticas que se
estaban desarrollando en Europa, pero nos resulta un poco imposible no vincularlo a movimientos,

como, por ejemplo, el cubista, donde el estudio se centra en la composicion de la imagen.

Fig. 38. Escena de pianos en Gold Diggers of 1935. Fotograma, 1935.

Diriamos que, mientras Hermes Pan se proclamé como compositor de la danza, Berkeley se
defendié como compositor del espacio cinematogréfico, y es algo que podemos ver de forma muy
evidente en todas sus obras. Usaron el tap dance como vehiculo de expresion en unas formas que no
por ser mas refinadas dejaron de ser las hijas del cakewalk. Grandes bandas de swing, con directores
de mucho prestigio a la cabeza, participaron en los filmes musicales de los afios 30 y acompafiaron

a las mas bellas coreografias de claqué, interpretadas siempre por magnificos bailarines blancos.
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Todo un pais se rindio ante la evidencia de que aquellas danzas tenian algo especial, algo capaz de

hacer olvidar hasta los problemas de la realidad mas convulsa.

En definitiva, podemos comprobar que el siglo XIX gestd las formas artisticas que darian al
cine musical clasico la expresividad justa, la estética coreogréfica mas refinada y el despliegue

artistico mas prodigioso.

3. Conclusiones.

Hemos visto que las formas culturales afroamericanas fueron tomadas por los géneros
cinematogréaficos de Hollywood y reconvertidas. Un compendio de danzas aleatorias que nacen del
puro placer por el movimiento y la expresion, son tomadas, ordenadas y puestas antes los ojos de
millones de personas, que redescubren el placer del espectdculo musical. Se lleva a cabo una
“academizacion” de las danzas populares, un proceso inverso al resto de las tendencias artisticas del
siglo XX que, lejos de cefiirse a un canon, rompen cada vez mas la forma.

Ha resultado un trabajo muy fructifero a nivel de informacién, ya que, si bien se presuponia
que el estudio del cine musical aln presenta muchas lagunas, todo lo que se refiere al &mbito de la
poblacion afroamericana en Estados Unidos estd mas que documentada, con datos concretos muy
bien contrastados.

Ademaés, hemos comprobado que la consideracion de la poblaciéon afroamericana como
elemento de identidad no va més alla de sus manifestaciones culturales y que, entonces como ahora,
se enfrentan a una discriminacion racial muy dificil de resolver. Se toma su talento y se desprecia
todo lo demaés, como si fueran dos cosas que pueden ir por separado. Por tanto, espero que este
repaso por la historia contemporanea haya contribuido a reivindicar la raza negra como participe

activa de uno de los movimientos culturales mas importantes de la historia universal.
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