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			SINOPSIS

			Este libro presenta un vibrante recorrido por los musicales más importantes de la historia. Encontramos aquí los revolucionarios, que pusieron los cimientos del género o variaron su rumbo gracias a sus innovaciones (West Side Story, Cabaret); los clásicos, que forjaron la edad de oro de Broadway (My Fair Lady, Sonrisas y lágrimas); los taquillazos, que siguen gozando del favor del público décadas después de su estreno (Cats, El fantasma de la ópera, El rey león); los originales, fruto de la creatividad excepcional de artistas únicos (Jesucristo Superstar), y los puro espectáculo, que entretienen el público a lo grande, sin escatimar en medios (Grease, Billy Elliot). Embriagado por la magia de estas páginas, el lector no podrá evitar tararear y bailar los números musicales más memorables.

		

	 
		
			MUSICALES

			LOS 50 MEJORES ESPECTÁCULOS DE BROADWAY

			Luis Poyo
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			A mi padre, que me contagió
 su amor por los libros

		

	
		
			INTRODUCCIÓN

			En marzo de 2021 —momento en el que escribo estas líneas—, Broadway lleva más de un año sin subir el telón. El insólito cierre de sus teatros fue inevitable debido a la rápida propagación de un virus —la COVID-19— que se ha cobrado ya millones de vidas en todo el mundo y ha generado un tsunami económico cuya dimensión real aún está por cuantificar. La pandemia ha puesto en jaque nuestra manera de vivir al hacer impracticables muchos de los placeres culturales con los que solíamos alimentar el alma, ya fuera un concierto de rock, una representación de ópera… o un espectáculo musical.

			En los meses iniciales de la crisis, Nueva York fue la urbe más castigada de un país —Estados Unidos— que sufrió con especial virulencia los zarpazos del coronavirus. La decisión de clausurar Broadway —una de las mayores atracciones turísticas de Manhattan— no tenía precedentes en sus más de ciento veinte años de historia. Es algo que no había ocurrido ni en los momentos más aciagos de la segunda guerra mundial, cuando las compañías teatrales contribuyeron a elevar la moral de la población; ni tampoco tras la enorme conmoción causada por los atentados terroristas del 11 de septiembre de 2001 contra el World Trade Center, apenas cinco kilómetros al sur de Times Square. En aquella ocasión, Broadway enmudeció durante dos noches, pero al tercer día —espoleados por el entonces alcalde Rudolph Giuliani— los teatros reabrieron para proporcionar algo de alivio a los neoyorquinos en medio de la tragedia. La cultura resurgía, una vez más, como símbolo de resistencia frente a la barbarie.

			Nada ha sido comparable al desafío planteado por la actual emergencia sanitaria. Sus efectos en la industria teatral se extendieron con rapidez por todo el mundo: la Gran Vía madrileña cerró unos días antes de que se decretara el estado de alarma en toda España —el 14 de marzo de 2020—, y el West End londinense hizo lo propio poco después. Para entonces, el gobernador de Nueva York ya había anunciado que Broadway permanecería suspendido un mes, hasta el 12 de abril. Fue un espejismo: la gravedad de la situación obligaría a extender varias veces ese cierre.

			Con el verano de 2021 a la vuelta de la esquina, tenemos —por primera vez en muchos meses— razones para la esperanza: los grandes musicales han vuelto ya a los escenarios de Sídney y Melbourne, y en Reino Unido confían en poder seguir su ejemplo dentro de pocas semanas. Pocos dudan ya a estas alturas de que el éxito de las reaperturas —incluida la de Nueva York— pasará por convertir los teatros en entornos seguros donde los espectadores se sientan protegidos. Y para ello será clave la rapidez con que se administren las vacunas, convertidas más que nunca en esa luz que nos espera al final de un túnel tan largo como sombrío.

			El confinamiento nos ha hecho valorar aún más el esplendor de los musicales. Más de un año después, muchos añoramos volver a emocionarnos cuando suenan las primeras notas de la obertura interpretada por los músicos de la orquesta. O ponernos en pie para ovacionar a ese actor o actriz que ha logrado enamorarnos durante dos horas y media. Todo eso volverá, antes o después. Pero, mientras llega ese momento, qué mejor manera de aprovechar este entreacto obligado que nos impone la realidad que redescubrir algunas de las páginas más brillantes de la historia del teatro musical.

			La presente obra —escrita en gran parte durante aquellos meses de aislamiento— nace con un doble propósito: celebrar el legado de Broadway y acercarlo al público español. Así, partiendo del análisis de cincuenta musicales imprescindibles de los últimos noventa años, el libro propone un completo recorrido por los artistas, modas e influencias que han marcado el devenir de las comedias musicales desde sus orígenes hasta la actualidad. Musicales. Los 50 mejores espectáculos de Broadway proporciona al aficionado un marco de referencia, una especie de guía que le sirva como punto de partida a la hora de profundizar en este universo fascinante.

			Para facilitar esa tarea, los cincuenta musicales —uno por capítulo— se han agrupado en cinco apartados temáticos: obras que revolucionaron el género, grandes clásicos imperecederos, megaéxitos globales que arrasaron en la taquilla, montajes con personalidad que se salieron del carril establecido y, finalmente, aquellas producciones que hicieron del entretenimiento o la espectacularidad su seña de identidad. Dentro de cada apartado, los musicales se presentan siempre en orden cronológico. Y cada vez que aparezca el nombre de una de esas obras con capítulo propio, su título se mostrará escrito en negrita. De esta manera, el lector sabrá que ese espectáculo se desarrolla en profundidad en otra parte del texto.

			¿Cómo se organiza el contenido de cada capítulo? El artículo principal que recoge las claves del espectáculo va precedido de un cartel o fotografía del musical que se analiza. El repaso por cada obra se completa con otros elementos, como una ficha con los datos básicos de la producción, una selección discográfica de las mejores grabaciones disponibles, una particular reflexión en clave de humor sobre la esencia de cada espectáculo y un glosario de términos anglosajones usados con frecuencia en el mundo del teatro, cuyo significado se explica en la sección «Diccionario de Broadway». Además, la parte final del libro incluye otras herramientas de interés para quien desee ampliar sus conocimientos; entre ellas, un directorio de páginas online especializadas en teatro musical y una bibliografía con las publicaciones consultadas. El lector es libre de bucear entre las páginas de este volumen en busca de sus obras favoritas, o, si lo prefiere, de abordar la lectura de forma convencional, de principio a fin.

			Antes de acabar, una última consideración relativa al criterio de selección de los musicales que forman parte del libro. Algunos lectores quizá echen en falta clásicos de la edad dorada de Broadway, como Carousel, Annie Get Your Gun, On the Town, She Loves Me o Funny Girl. Otros probablemente lamenten la ausencia de títulos ilustres más recientes, como A Little Night Music, Dreamgirls, Sunday in the Park with George, City of Angels o Spring Awakening. Probablemente ni a unos ni a otros les falte razón. Mi empeño ha consistido en ofrecer al lector una panorámica del teatro musical lo más variada posible, en la que todas las épocas estuvieran representadas y que incluyera una amplia representación de autores y temáticas. La aplicación a rajatabla de este criterio junto con las limitaciones de espacio explican las omisiones arriba mencionadas. Tal vez esos musicales encuentren su hueco en un próximo proyecto. Quién sabe.

			La obertura está a punto de comenzar, así que no hay tiempo para más prolegómenos. Si acaso, un último deseo: que disfrutes leyendo el libro tanto como yo escribiéndolo.

			El director de orquesta ocupa ya su lugar. Las luces se apagan. Los murmullos enmudecen.

			Te dejo con la magia de Broadway.

			¡Arriba el telón!
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			REVOLUCIONARIOS

			
				Estos musicales hicieron historia. Pusieron los cimientos del género tal y como lo conocemos hoy, o variaron su rumbo gracias a innovaciones temáticas, conceptuales o formales. Su estreno marcó un antes y un después en la evolución del teatro musical. Noventa años separan Show Boat de Hamilton, pero ambos revolucionaron Broadway a su manera. Esta es la crónica de casi un siglo de hitos teatrales.
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				SHOW BOAT

				- 1927 -

				
					«Ol’ man river, dat ol’ man river…»

					«El viejo río, ese viejo río…»

					(Oscar Hammerstein II) Ol’ Man River, acto I

				

				Esta historia comienza lejos de Broadway, en el profundo sur de Estados Unidos. A finales del siglo XIX, sobre las aguas del río Misisipi hacen furor unas enormes barcazas a vapor en las que se representan espectáculos. Es una imagen mil veces recreada en el cine, que nos traslada de inmediato al ambiente sureño de clásicos como Las aventuras de Tom Sawyer o Lo que el viento se llevó. Esos teatros flotantes, llamados «showboats», impresionan desde lejos con sus grandes ruedas de madera y su colorista decoración de cubierta. De ellos tomará su nombre esta obra que será clave para la evolución posterior del musical norteamericano y, por extensión, del musical a secas.

				Show Boat se basa en una novela de la escritora estadounidense Edna Ferber, ambientada en uno de esos barcos-espectáculo: el Cotton Blossom. La obra narra cómo van cambiando las vidas de sus pasajeros a lo largo de cuarenta años, entre 1887 y 1927. Los protagonistas del musical son Magnolia, la hija del capitán, que sueña con ser actriz, y Gaylord Ravenal, un apuesto jugador profesional. Ambos se enamoran y se casan a bordo, pero el matrimonio, del que nace la pequeña Kim, fracasa por los problemas con el juego de Gaylord. Arruinada y abandonada por su marido, Magnolia logra rehacer su vida pese a las dificultades y cumple su sueño de triunfar en los escenarios de Broadway junto con su hija. Al final de la obra perdona a Gaylord, y los tres se reencuentran a bordo del Cotton Blossom, el mismo lugar donde todo empezó cuatro décadas antes. Los años pasan, las vidas cambian, pero el Misisipi sigue ahí. El otro gran personaje del musical es la desafortunada Julie, la cantante del barco, una mujer mulata casada con un hombre blanco, algo ilegal por aquel entonces en los estados del Sur. Julie oculta su condición racial, pero cuando su secreto sale a la luz, se ve forzada a abandonar el Cotton Blossom y se vuelve alcohólica.

				El estreno de Show Boat fue revolucionario porque demostró que el teatro musical podía ofrecer mucho más que ligeras comedias con aires de revista. Cuando el 27 de diciembre de 1927 se levantó el telón del teatro Ziegfeld de Nueva York, la sorpresa fue mayúscula: en lugar del habitual coro de bailarinas, los espectadores se encontraron con el canto lastimoso de los empobrecidos estibadores negros del Misisipi. Un comienzo inédito que anticipaba lo que vendría a continuación. Como hemos visto, la obra aborda temas controvertidos, como los prejuicios raciales, el mestizaje o los fracasos matrimoniales, e incluía a actores negros plenamente integrados con el resto del reparto, algunos de ellos en papeles protagonistas. Toda una rareza en las producciones teatrales de aquellos años.

				Pero la revolución de Show Boat no se limitó a la seriedad de los temas que trata. También la estructura del musical es innovadora al integrar la música y la coreografía en la historia que narra. De esta forma, la trama no solo avanza a través del libreto, sino también mediante las canciones y los números de baile. Esto es algo muy común en cualquier musical actual, pero no siempre esos tres elementos conformaron una unidad dramática coherente.

				El responsable de este «invento» fue Oscar Hammerstein II, autor del libreto y las letras de Show Boat. Nacido en una familia neoyorquina con hondas raíces teatrales —su abuelo, el primer Oscar Hammerstein, fue un exitoso productor de ópera—, dedicó los primeros años de su carrera a escribir libretos para operetas. Pero es su etapa junto con el compositor Richard Rodgers, entre 1943 y 1960, la que le otorga un lugar ilustre en el olimpo de Broadway. En esas obras, como Oklahoma! o Carousel, Hammerstein perfecciona el tipo de musical integrado y socialmente comprometido ensayado en Show Boat. Gran parte del éxito imperecedero de Show Boat se debe a su música, obra maestra de otro nombre clave: Jerome Kern. Prolífico autor de más de setecientas canciones, Kern trabajó con los mejores letristas de su época y logró éxitos tanto en Broadway como en Hollywood. Para este musical creó una partitura grandiosa, mezcla de estilos, que combina referencias a la música tradicional afroamericana —la soberbia Ol’ Man River— con guiños a la opereta, como Make Believe. Tampoco faltan baladas clásicas, como Can’t Help Lovin’ Dat Man, o números corales cómicos, como Life Upon the Wicked Stage.

				Cada vez que Show Boat ha regresado a los escenarios de Broadway, lo ha hecho con cambios en el libreto, en un intento de adecuar la historia a las sensibilidades cambiantes de cada época. Pese a todo, la obra sigue manteniendo el favor del público, como demuestra el éxito del aclamado revival dirigido por Harold Prince en 1994, que prácticamente dobló el número de representaciones de la producción original. En cuanto al cine, la adaptación más recordada es la dirigida en 1951 por George Sidney para la MGM. Rodada en Technicolor y protagonizada por Kathryn Grayson, Ava Gardner y Howard Keel, en España se tituló Magnolia. Era la tercera película que se basaba en el musical, tras las versiones de 1929 y 1936.

				
					FICHA

					Título original: Show Boat

					Lugar y tiempo: Natchez (Misisipi) y Chicago (Illinois), entre 1887 y 1927

					Basado en: Show Boat, novela de Edna Ferber (1926)

					Estreno en Nueva York: 27 de diciembre de 1927; teatro Ziegfeld

					Estreno en Londres: 3 de mayo de 1928; Theatre Royal, Drury Lane

					Personajes principales: Gaylord Ravenal, Magnolia, Julie, Steve, Cap’n Andy, Parthy Ann Hawks, Joe, Queenie

					Canciones destacadas: Cotton Blossom, Make Believe, Ol’ Man River, Can’t Help Lovin’ Dat Man, Life Upon the Wicked Stage, You Are Love, Why Do I Love You?, Bill, Dance Away the Night, Kim’s Charleston

					Música: Jerome Kern

					Letras: Oscar Hammerstein II

					Libreto: Oscar Hammerstein II

					Dirección: Zeke Colvan y Oscar Hammerstein II

					Coreografía: Sammy Lee

					Representaciones en Broadway: 572 (1927-1929)

					Revivals en Broadway: 6 (1932, 1946, 1948, 1954, 1983, 1994)

					Premios Tony: 5 (1995)

					Película: Harry A. Pollard, 1929; James Whale, 1936; George Sidney, 1951

					TE GUSTARÁ SI… eres un fan gourmet de los musicales que aprecia especialmente el aroma añejo de los clásicos que nunca pasan de moda. Para espectadores comprometidos que buscan algo más que brillantina y claqué.

					PARA DISFRUTAR EN CASA

					Para apreciar la música de Show Boat en todo su esplendor, nada mejor que la grabación completa del musical realizada en estudio en 1988 (3 CD, EMI Records), con Frederica von Stade, Jerry Hadley y Teresa Stratas en los papeles principales. También recomendable es el disco del revival de 1994 (CD, Livent/BMG); grabado tras el estreno en Toronto (Canadá) y antes de viajar a Broadway, incluye las voces de Rebecca Luker, Mark Jacoby, Michel Bell y Lonette McKee.

					DICCIONARIO DE BROADWAY

					BROADWAY. Decir Broadway es decir espectáculo, música, baile, luces de neón… Pocos términos evocan mejor la magia del teatro musical. Pero, exactamente, ¿a qué nos referimos cuando hablamos de Broadway? Hay varias respuestas posibles. Broadway es, por supuesto, la avenida más larga de Nueva York. Atraviesa Manhattan de sur a norte, antes de saltar al Bronx y extenderse, ya fuera de la ciudad, a lo largo del río Hudson. El tramo más próximo a Times Square acoge el distrito teatral de la ciudad, que se denomina también Broadway. Lo conforman un total de 41 teatros, que se localizan, de oeste a este, entre las avenidas Octava y Sexta, y de norte a sur, entre las calles Cincuenta y cuatro y Cuarenta y uno. Para que un local sea oficialmente considerado un teatro «de Broadway» debe tener un aforo mínimo de 499 localidades y ofrecer producciones de primer nivel. Por último, para complicarlo todo aún más, hay un teatro concreto en Broadway que se llama, precisamente, teatro Broadway. En él se han estrenado grandes musicales como Gypsy o Miss Saigon. Está en el número 1681 de la avenida Broadway. Vaya lío.
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				PORGY AND BESS

				- 1935 -

				
					«Summertime, and the living is easy…»

					«Es verano, y la vida es fácil…»

					(DuBose Heyward – Ira Gershwin) Summertime, acto I

				

				¿Un musical disfrazado de ópera? ¿O una ópera que, en el fondo, es un musical? La controversia sigue ahí, sin resolverse, casi noventa años después de su estreno. Porgy and Bess vuelve regularmente a los escenarios de Broadway, pero al mismo tiempo nunca ha desaparecido del repertorio de compañías operísticas de todo el mundo. Muchos, de hecho, la consideran la gran ópera estadounidense. Quizá la etiqueta sea lo de menos, ya que tanto la ópera como el musical son, en esencia, lo mismo: teatro cantado representado sobre un escenario.

				Este libro habla de musicales y, por tanto, considera Porgy and Bess desde esa perspectiva: como un musical que tiene notables semejanzas con una ópera. ¿Cuáles son esos elementos comunes? En primer lugar, la obra está cantada de principio a fin, incluidos los diálogos entre los personajes. Las arias individuales se alternan con coros y recitativos. Eso lo diferencia del musical tradicional de Broadway, donde los números musicales suelen estar precedidos de escenas habladas. En segundo lugar, la dificultad técnica de la partitura exige la presencia de cantantes líricos en el reparto —sopranos, tenores, barítonos—, al igual que en la ópera. Por último, narra una historia trágica y poderosa, un sello inconfundible de las grandes óperas, y se aleja del tono ligero predominante en las comedias del Broadway clásico.

				El musical se basa en la obra de teatro Porgy, estrenada en 1927, que a su vez era una adaptación de la novela del mismo nombre publicada por el escritor estadounidense DuBose Heyward. El propio autor creó la versión teatral junto con su mujer, Dorothy, y años después sería el responsable de las letras y el libreto de Porgy and Bess. La historia nos sumerge en una empobrecida comunidad afroamericana de Carolina del Sur y se centra en las andanzas de Porgy, un mendigo inválido que malvive en los suburbios de Charleston. Enamorado de Bess, tratará de salvarla del maltrato al que la someten su posesivo novio, el violento Crown, y un traficante apodado Sportin’ Life.

				El estreno de Porgy and Bess fue revolucionario porque, por primera vez, convertía en protagonistas de una ópera a personajes afroamericanos en ambientes marginales. Más aún, siguiendo la senda marcada por Show Boat, el reparto lo formaban en su totalidad actores y cantantes negros, que lucharon públicamente contra la segregación que sufría en aquella época la población de color. Pese a ello, el musical generó controversia dentro de la propia comunidad afroamericana. Para algunos, el libreto era racista, ya que presentaba a los personajes bajo el prisma de estereotipos raciales negativos. Otros negaban que la obra fuera auténticamente afroamericana y acusaban a sus autores —todos ellos blancos y de ascendencia judía— de apropiarse de una cultura a la que no pertenecían.

				Lo que nadie puede negar es que la música de Porgy and Bess bebe directamente del folclore tradicional afroamericano, con influencias del jazz, el blues y los espirituales negros. Esa variedad de estilos, combinados con elementos de la música clásica, como una rica orquestación sinfónica o los rasgos operísticos ya mencionados, convierten a esta obra en una pieza única. Esa perfecta fusión entre lo clásico y lo popular fue una de las señas de identidad que marcaron la carrera del autor de la partitura: el pianista y compositor George Gershwin. Para Porgy and Bess, Gershwin escribió uno de sus temas inmortales, Summertime, que aparece varias veces a lo largo de la obra, la primera de ellas como una canción de cuna con la que el personaje de Clara arrulla a su bebé. Sería interminable enumerar la lista completa de artistas que han versionado este clásico. Billie Holiday lo llevó a las listas de éxitos poco después del estreno del musical. Luego lo harían suyo Janis Joplin, Mahalia Jackson, Peggy Lee, Miles Davis, Nina Simone, Paul McCartney, James Brown o Kiri Te Kanawa.

				Además de Porgy and Bess, del brillante talento de Gershwin nacieron tanto composiciones sinfónicas (Rhapsody in Blue, Un americano en París) como obras para Broadway (Lady Be Good, Girl Crazy, Of Thee I Sing), de las que saldrían éxitos popularizados por crooners y músicos de jazz, como I Got Rhythm, Embraceable You, Fascinating Rhythm o But Not For Me. En estos trabajos para el teatro formó equipo con su hermano Ira, autor de las letras. Nunca sabremos hasta dónde podría haber llegado su carrera de no haberla truncado un tumor cerebral cuando estaba a punto de cumplir treinta y nueve años. Tras su muerte, la enorme popularidad de su obra la demuestran ejemplos como el ya mencionado Un americano en París, que pasó de ballet a película en 1951 y luego a musical de Broadway en 2014, o los espectáculos construidos a partir de sus éxitos más reconocibles: My One and Only (1983), Crazy for You (1992) y Nice Work if You Can Get It (2012).

				En cuanto al legado de Porgy and Bess, nunca ha perdido el favor del público. El aclamado montaje del Metropolitan Opera de Nueva York en 2019 se retransmitió en directo a cines de todo el mundo. Y en Broadway es el musical que más veces se ha repuesto, hasta en siete ocasiones, la última en 2012. En los últimos años, directores teatrales como Trevor Nunn o Diane Paulus han aportado nuevos enfoques a la obra, poniendo el acento en la historia y sus personajes, y dejando en un segundo plano la dimensión lírica. La versión cinematográfica, estrenada por Columbia en 1959, fue dirigida por Otto Preminger, con Sidney Poitier, Dorothy Dandridge y Sammy Davis Jr. en los papeles principales. El guion, obra de N. Richard Nash, sustituyó los recitativos operísticos por diálogos hablados. La película ganó el Óscar a la mejor banda sonora en 1960.

				Otros musicales que han dado el salto de Broadway a los teatros de ópera son Carousel (Rodgers y Hammerstein, 1945), Candide (Bernstein, 1956) o Sweeney Todd (Sondheim, 1979).

				
					FICHA

					Título original: Porgy and Bess

					Lugar y tiempo: Catfish Row y Kittawah Island, en Charleston (Carolina del Sur), en la década de los treinta

					Basado en: Porgy, obra teatral (1927) y novela (1924) de DuBose Heyward

					Estreno en Nueva York: 10 de octubre de 1935; teatro Alvin

					Estreno en Londres: 9 de octubre de 1952; teatro Stoll

					Personajes principales: Porgy, Bess, Sportin’ Life, Crown, Clara, Serena, Jake, Mariah

					Canciones destacadas: Summertime, A Woman is a Sometime Thing, My Man’s Gone Now, I Got Plenty O’ Nuttin’, Bess, You Is My Woman Now, Oh I Can’t Sit Down, It Ain’t Necessarily So, I Loves You Porgy, A Red Headed Woman, Where’s My Bess, I’m On My Way

					Música: George Gershwin

					Letras: DuBose Heyward e Ira Gershwin

					Libreto: DuBose Heyward

					Dirección: Rouben Mamoulian

					Representaciones en Broadway: 124 (1935-1936)

					Revivals en Broadway: 7 (1942, 1943, 1944, 1953, 1977, 1983, 2012)

					Premios Tony: 1 (1977); 2 (2012)

					Película: Otto Preminger, 1959

					TE GUSTARÁ SI… te emocionas con los melodramas intensos y los finales amargos de las grandes óperas de la historia. Para melómanos de mente abierta que rechazan las etiquetas. Recomendado para aficionados a la música negra en todas sus variantes y, en general, para cualquier amante de la buena música. ¿Cómo podría alguien no rendirse ante esta obra maestra del siglo xx?

					PARA DISFRUTAR EN CASA

					Se podría dedicar un libro entero a analizar las diferentes versiones en disco de Porgy and Bess y probablemente no alcanzaríamos un consenso sobre cuál es la grabación definitiva. Baste aquí, por tanto, con mencionar algunas de las más accesibles para el aficionado español. La versión del festival de Glyndebourne de 1989 (3 CD, EMI Classics), dirigida por Simon Rattle, ofrece las voces de Cynthia Haymon y Willard White. Muy recomendable es la grabación del montaje del Met de Nueva York en 2019 (3 CD, The Metropolitan Opera), protagonizado por Eric Roberts y Angel Blue, bajo la dirección de David Robertson. Y habrá quien afirme que el disco de estudio de 1963 (CD, RCA) con la diva Leontyne Price como Bess o la versión de 1977 de la Houston Grand Opera (3 CD, Sony Classical) son insuperables. Finalmente, para quien prefiera unas interpretaciones menos operísticas y más próximas al sonido made in Broadway, su mejor opción es el disco con el reparto del revival de 2012 (2 CD, PS Classics), con Audra McDonald y Norm Lewis.

					DICCIONARIO DE BROADWAY

					OVERTURE. La obertura es generalmente lo primero que escuchamos cuando acudimos a un musical, una ópera o un ballet, antes de que se levante el telón. Es la pieza orquestal que abre la obra, de ahí su nombre, y habitualmente se construye con fragmentos de las principales melodías que conforman el espectáculo. La mayoría de los musicales clásicos empiezan con una obertura, pero hay otros que carecen de ella y comienzan directamente con la primera escena dramática. Casi ninguna obra de Sondheim cuenta con una obertura al uso, ni tampoco éxitos posteriores como Rent o Hamilton.
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				OKLAHOMA!

				- 1943 -

				
					«There’s a bright, golden haze on the meadow…»

					«Una dorada y brillante neblina envuelve el prado…»

					(Oscar Hammerstein II) Oh, What a Beautiful Mornin’, acto I

				

				Se levanta el telón y aparece una mujer haciendo mantequilla casera en el exterior de una granja que nos recuerda al lejano Oeste. ¿De qué musical se trata? Podría parecer un chiste, pero en realidad es uno de los comienzos más recordados en la historia de Broadway, el punto de partida de una obra que cambiará para siempre la manera de hacer musicales.

				Estamos a comienzos de los años cuarenta y en Nueva York ocurre un encuentro que marcará el inicio de una nueva era en el teatro musical. Un compositor de éxito, Richard Rodgers, acaba de poner fin a una colaboración de veinte años con el no menos célebre letrista Lorenz Hart. Juntos llevan una década triunfando con musicales como Babes in Arms, Pal Joey o The Boys from Syracuse, pero la complicada personalidad de Hart y sus problemas con el alcohol acabarán por hacer inviable la relación artística entre ambos. Rodgers, que además de talento tiene mucha ambición, está deseoso de encontrar un nuevo colaborador que ponga letra a sus melodías. Y en su camino se cruzará un hombre al que ya conocimos al comienzo de este libro: Oscar Hammerstein II, todo un veterano de Broadway que ya había trabajado con Jerome Kern, Sigmund Romberg y Vincent Youmans, entre otros compositores.

				El proyecto que marcará el debut de Rodgers & Hammerstein (R&H) como nueva pareja artística será la adaptación de una obra teatral de Lynn Riggs. Green Grow The Lilacs refleja la vida de los primeros colonos que se instalaron en el llamado Territorio Indio, que poco después, en 1907, se convertiría en el estado número 46 de Estados Unidos con el nombre de Oklahoma. La idea de hacer con ello un musical surgió del Theatre Guild, una sociedad neoyorquina dedicada al teatro no comercial. Rodgers recogió el guante y no tardó en convencer a Hammerstein de la idoneidad del encargo.

				Oklahoma!, que al principio se tituló Away We Go!, se centra en el triángulo que forman la joven e independiente Laurey y sus dos pretendientes, el enamoradizo Cowboy Curly, con quien acabará casándose, y el solitario y siniestro Jud, un granjero cuya obsesión por Laurey acabará de forma trágica para él. El contrapunto cómico lo aporta la pareja formada por la despreocupada Ado Annie y su prometido, el vaquero Will Parker. Finalmente, velando por el bienestar de todos, encontramos a la matriarca del clan, Aunt Eller, esa mujer que aparecía nada más levantarse el telón. Aunt Eller es la tía de Laurey y ejerce como auténtica líder moral de la comunidad. El tono de la obra está marcado por la rivalidad entre granjeros y vaqueros, y en ella sobrevuela el espíritu emprendedor de los pioneros que se aventuran a empezar de cero en tierras desconocidas.

				En Oklahoma! encontramos por primera vez algunos elementos que sus autores incorporarán en musicales posteriores. Por ejemplo, el recurso a elementos trágicos en el libreto, como la muerte de personajes, algo muy poco usual hasta la fecha. Otro patrón que se repite con frecuencia es la presencia de una pareja secundaria que aporta el punto humorístico del que carece la trama protagonizada por la pareja principal, que suele ser más intensa y melodramática.

				Pero la principal innovación en Oklahoma! es el revolucionario uso de la coreografía como elemento narrativo de primer orden: nunca antes la danza había sido tan relevante para hacer avanzar la trama. El mejor ejemplo lo encontramos en la escena onírica con la que acaba el primer acto, Dream Ballet. Laurey se queda dormida y sueña con cómo sería su matrimonio con Curly, un sueño que se convierte en pesadilla cuando Jud ocupa el lugar de Curly. A lo largo de esos dieciocho minutos de puro baile no se canta ni una nota ni se pronuncia palabra alguna, pero la transformación de la protagonista se hace evidente para el espectador: Laurey despierta decidida a plantar cara a Jud y a apostar por su relación con Curly. La brillante puesta en escena se la debemos a la bailarina y coreógrafa Agnes de Mille, pionera del ballet norteamericano con creaciones como Rodeo. Su trabajo para Oklahoma! la convertirá también en referente del musical estadounidense.

				En la obra encontramos otros momentos memorables: el habitual número inicial con toda la compañía se sustituye por una suave melodía interpretada a capela por un único personaje. Oh, What a Beautiful Mornin’ empieza con esa frase destacada al inicio del capítulo y que nos sitúa desde el principio en el entorno rural en el que se ambienta la historia. Con el tiempo, este tema se convertiría en una de las canciones más populares de cuantas se han entonado en Broadway. Entre los hitos de la partitura están asimismo The Surrey with the Fringe on Top y People Will Say (We’re in Love), que reflejan la atracción mutua entre Laurey y Curly, sin olvidar espectaculares números corales, como el enérgico The Farmer and the Cowman o el pegadizo tema que da título al musical.

				Oklahoma! fue un auténtico pelotazo en la cartelera neoyorquina, con Alfred Drake, Joan Roberts, Howard Da Silva, Celeste Holm, Lee Dixon y Betty Garde en los papeles principales. La obra estuvo más de cinco años en cartel, espoleada por unas críticas muy favorables, en especial hacia la música y el libreto. Con su primera colaboración, R&H habían logrado tocar el cielo y durante quince años reinarían en Broadway sin que nadie les disputara el trono. El musical fue llevado al cine en 1955, siete años después de que la producción teatral echara el cierre. La película, producida por RKO Pictures bajo la dirección de Fred Zinnemann, fue protagonizada por Gordon MacRae, Shirley Jones, Gene Nelson, Gloria Grahame y Charlotte Greenwood. La partitura de R&H se mantuvo casi intacta, así como la coreografía original de Agnes de Mille. La cinta obtuvo dos premios Óscar menores.

				Oklahoma! ha resistido bien el paso del tiempo y se repone con cierta regularidad en Broadway. La versión de 1979 con Christine Andreas y Laurence Guittard fue bien acogida por su equilibrio entre tradición e innovación. También relevantes han sido las dos últimas reinterpretaciones del musical. La producción de Cameron Mackintosh dirigida por Trevor Nunn con coreografía de Susan Stroman y un (aún) desconocido Hugh Jackman como protagonista se estrenó con éxito en el Teatro Nacional de Londres en 1998, y años después pudo verse en Broadway, esta vez con Patrick Wilson al frente. La obra volvió a Nueva York en 2019, con un montaje mucho más rompedor, concebido más como un concierto de música country que como un musical al uso. Ese experimento del teatro Circle in the Square no gustó a todo el mundo y dividió a los críticos como nunca antes en la historia de Oklahoma!

				
					FICHA

					Título original: Oklahoma!

					Lugar y tiempo: territorio indio (actual estado de Oklahoma), hacia 1900

					Basado en: Green Grow The Lilacs, obra teatral de Lynn Riggs (1931)

					Estreno en Nueva York: 31 de marzo de 1943; teatro Saint James

					Estreno en Londres: 30 de abril de 1947; Theatre Royal, Drury Lane

					Personajes principales: Curly, Laurey, Jud, tía Eller, Ado Annie, Ali Hakim, Will Parker

					Canciones destacadas: Oh, What a Beautiful Mornin’, The Surrey with the Fringe on Top, Kansas City, I Can’t Say No, Many a New Day, It’s a Scandal! It’s an Outrage, People Will Say (We’re in Love), Lonely Room, Out of My Dreams, The Farmer and the Cowman, All ‘Er Nothin’, Oklahoma!

					Música: Richard Rodgers

					Letras: Oscar Hammerstein II

					Libreto: Oscar Hammerstein II

					Dirección: Rouben Mamoulian

					Coreografía: Agnes de Mille

					Representaciones en Broadway: 2.212 (1943-1948)

					Revivals en Broadway: 5 (1951, 1953, 1979, 2002, 2019)

					Premios Tony: 1 (2002); 2 (2019)

					Película: Fred Zinnemann, 1955

					TE GUSTARÁ SI… eres más de campo que las amapolas, te emocionan cosas como un amanecer en el prado y disfrutas explorando tierras desconocidas a caballo. Para aventureros con sentido del ritmo. Y para fans incondicionales de la época dorada de Broadway. Oklahoma! nunca defrauda.

					PARA DISFRUTAR EN CASA

					El disco con el reparto original de 1943 (CD, Decca Broadway) debería figurar en la colección de todo buen aficionado al género, ya que, además de su calidad, con él empezó la tradición de preservar para la posteridad los musicales de Broadway. Otra buena opción es la grabación de la aclamada producción del Teatro Nacional de Londres de 1998 (CD, First Night), con las voces de Hugh Jackman, Josefina Gabrielle y Maureen Lipman, que también está disponible en vídeo (Blu-ray, Universal Pictures). Finalmente, los más atrevidos disfrutarán con los arreglos e interpretaciones de la versión indie de 2019 (CD, Decca Broadway). Nunca antes Oklahoma! había sonado así.

					DICCIONARIO DE BROADWAY

					ORIGINAL CAST RECORDING. Así se denomina a la grabación en disco de un espectáculo teatral. También suele utilizarse la expresión ORIGINAL CAST ALBUM, y, dependiendo de dónde esté el origen de la obra, encontraremos variaciones del tipo ORIGINAL BROADWAY CAST RECORDING, ORIGINAL LONDON CAST RECORDING, OFF-BROADWAY CAST RECORDING, NEW BROADWAY CAST RECORDING si se trata de un revival, o incluso STUDIO CAST RECORDING si la grabación de la música precede al estreno teatral. Oklahoma! fue el primer musical oficialmente preservado en disco por la compañía original. Lo habitual en Broadway es que cada miembro del reparto reciba el equivalente al salario de una semana por una jornada de grabación en estudio.
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				WEST SIDE STORY

				- 1957 -

				
					«The most beautiful sound I ever heard: María…»

					«Sin duda, el sonido más hermoso que he oído: María…»

					(Stephen Sondheim / José Carreras) María, acto I

				

				«Cuando eres un Jet, eres un Jet para siempre. Desde tu primer cigarrillo hasta el día de tu muerte.» Eso es lo primero que cantan en West Side Story. Propongo al lector que sustituya «Jet» por «Montesco», y ya sabrá que la historia no acaba bien. Tony y María viven un amor condenado de antemano por el odio entre los Jets y los Sharks, de igual forma que la enemistad entre Capuletos y Montescos sentencia el destino de la pareja de Romeo y Julieta.

				El director y coreógrafo Jerome Robbins buscaba un enfoque contemporáneo para adaptar esa obra de Shakespeare. Y pensó en Leonard Bernstein para escribir la música. Ambos descendían de judíos procedentes de Rusia, y su primer impulso fue ambientar la acción en los choques entre católicos y judíos inmigrantes en el Nueva York de comienzos de siglo, con el antisemitismo como telón de fondo. El proyecto se tituló inicialmente East Side Story, en referencia a ese barrio de Manhattan, el Lower East Side. Pero el planteamiento no terminaba de convencer al libretista Arthur Laurents, así que la idea quedó aparcada durante años.

				Para entonces, mediados de los cincuenta, los inmigrantes que recibía Nueva York eran de origen latino, puertorriqueños en su mayoría. Las tensiones raciales provocadas por su llegada cada vez más numerosa derivaron en enfrentamientos entre bandas, que fueron ampliamente recogidos por la prensa de la época y reavivaron el interés de los creadores del musical. Robbins, Bernstein y Laurents habían encontrado por fin el enfoque adecuado: su «Julieta» sería una chica puertorriqueña que se enamora de un «Romeo» blanco (caucásico o angloamericano sería más políticamente correcto hoy en día), pese a la lucha a muerte de sus respectivas comunidades por el control del West Side neoyorquino. Había nacido West Side Story.

				El resultado fue revolucionario. Nunca nadie había llevado tan lejos la tragedia en un musical. Hasta la segunda guerra mundial, la cartelera de Broadway ofrecía sobre todo revistas optimistas y desenfadadas, como los espectáculos de Ziegfeld, o comedias sofisticadas con música de Porter, Kern o Berlin. No es casualidad que el género acabara siendo bautizado como «comedia musical», una denominación que hizo fortuna y aún hoy se sigue utilizando. La cosa empieza a cambiar en los años cuarenta, cuando surgen los musicales «serios» de Rodgers y Hammerstein, que empiezan a abordar asuntos controvertidos para la época.

				West Side Story da un paso más. La obra no oculta ni la violencia de la historia ni sus trágicas consecuencias. Cuando el telón cae al acabar el primer acto, en el escenario yacen, solitarios, los cuerpos sin vida de Riff y de Bernardo, los dos cabecillas enfrentados. Nunca hasta entonces el entreacto de un musical había llegado de una manera tan descarnada, con la muerte de dos de sus personajes principales.

				El público del estreno de 1957 debió de sentirse realmente sobrecogido cuando se encendieron las luces y aplaudieron al reparto original, encabezado por Carol Lawrence como María y Larry Kert como Tony. El elenco incluía también a Chita Rivera como Anita, en los inicios de una carrera excepcional en Broadway que se iba a prolongar durante más de seis décadas. La obra estuvo casi dos años en cartel y ganó dos premios Tony, aunque perdió el de mejor musical ante The Music Man.

				West Side Story fue revolucionario también por el uso innovador de la coreografía para narrar la historia, siguiendo la senda abierta por Oklahoma! Los números de baile hacen avanzar la acción, ayudan a perfilar a los personajes y crean una atmósfera única. Su creador fue Jerome Robbins, dotado de un talento brillante como pocos en la historia del teatro y la danza. En sus inicios, había despuntado como miembro del American Ballet Theatre antes de triunfar como coreógrafo con el ballet Fancy Free, que sería el embrión del musical On the Town. Luego dirigiría otros dos clásicos de Broadway: Gypsy y El violinista en el tejado.

				La música la firma Leonard Bernstein, que es uno de los grandes nombres de la música norteamericana del siglo XX. Además de convertirse en un célebre director de orquesta y divulgador musical, como compositor alternó la creación de obras sinfónicas con incursiones en el mundo de Broadway, entre ellas On the Town, Wonderful Town, Candide y 1600 Pennsylvania Avenue. Para West Side Story creó una partitura llena de temas memorables. ¿Quién no ha tarareado la irresistible melodía de America o entonado las suaves notas de María? Otros momentos inspirados son la explosión de ritmos durante el baile en el gimnasio; la romántica escena del balcón a los sones de Tonight; la onírica evocación de un lugar libre de prejuicios en Somewhere, o la capacidad para hallar humor en medio del drama, como sucede en Gee, Officer Krupke.

				Ese ilustre equipo creativo formado por Robbins, Laurents y Bernstein quedó completado con Stephen Sondheim, casi un desconocido por aquel entonces, que escribió las letras de las canciones. Fue su debut musical en Broadway. Cincuenta años después, Sondheim revisó su trabajo para el nuevo montaje estrenado en 2009. Aceptó que los personajes puertorriqueños cantaran sus temas en español, traducidos por Lin-Manuel Miranda, el autor de In the Heights y el megaéxito Hamilton. El experimento resultó fallido: las dificultades del público para seguir el argumento, mayoritariamente angloparlante, obligaron a los productores a recuperar los textos originales en inglés.

				La primera versión cinematográfica se estrenó en 1961, con dirección de Robert Wise y Jerome Robbins, que recrearon fielmente la obra de teatro. Protagonizada por Natalie Wood (María), Richard Beymer (Tony), Rita Moreno (Anita) y George Chakiris (Bernardo), fue un éxito global y obtuvo diez premios Óscar. Como curiosidad, la voz que oímos cuando canta María es la de la soprano Marni Nixon, contratada para suplir las limitadas habilidades vocales de Wood. Nixon se convertiría en toda una experta en estas lides, ya que también dobló a Deborah Kerr en las canciones de El rey y yo y a Audrey Hepburn en My Fair Lady. Justo sesenta años después, West Side Story vuelve a reinventarse para el cine: en 2021 se estrena el esperado remake de la película dirigido por Steven Spielberg.

				Un apunte final: otros musicales basados en obras de Shakespeare son The Boys from Syracuse, Kiss Me, Kate y Two Gentlemen of Verona. Y la trama de El rey león está llena de referencias a una de las tragedias más célebres del Bardo: Hamlet.

				
					FICHA

					Título original: West Side Story

					Lugar y tiempo: Upper West Side, Nueva York, en la década de los cincuenta

					Basado en: Romeo y Julieta, obra teatral de William Shakespeare (1594)

					Estreno en Nueva York: 26 de septiembre de 1957; teatro Winter Garden

					Estreno en Londres: 12 de diciembre de 1958; teatro Her Majesty’s

					Personajes principales: Tony, María, Bernardo, Riff, Anita, Doc

					Canciones destacadas: The Jet Song, Something’s Coming, The Dance at the Gym, María, Tonight, America, Cool, One Hand, One Hart, I Feel Pretty, Somewhere, Gee, Officer Krupke, A Boy Like That

					Música: Leonard Bernstein

					Letras: Stephen Sondheim

					Libreto: Arthur Laurents

					Dirección: Jerome Robbins

					Coreografía: Jerome Robbins

					Representaciones en Broadway: 732 (1957-1959)

					Revivals en Broadway: 4 (1960, 1964, 1980, 2009)

					Premios Tony: 2 (1958); 1 (2009)

					Películas: Robert Wise y Jerome Robbins, 1961; Steven Spielberg, 2021

					TE GUSTARÁ SI… eres un romántico empedernido que desafía las convenciones sociales. O si siempre quisiste vivir en América. Recomendable para gente de toda clase social y extracción racial, ya seas Jet, Shark o mediopensionista. Imprescindible para quienes vibran con el poder de la danza.

					PARA DISFRUTAR EN CASA

					Hay quien considera que la banda sonora de la película de 1961 (CD, Columbia) es superior al disco del reparto original de Broadway de 1957 (CD, Masterworks Broadway). A mi juicio, ambas versiones son igualmente recomendables. Más discutible es la grabación al estilo operístico dirigida por el propio Bernstein en 1985 (CD, Deutsche Grammophon), con las voces de José Carreras y Kiri Te Kanawa. Finalmente, como curiosidad, el disco del revival de 2009 (CD, Masterworks Broadway) combina canciones en inglés y español, al igual que esa producción teatral de Broadway.

					DICCIONARIO DE BROADWAY

					«I WANT» SONG. Es un tipo de canción que aparece en numerosos musicales poco después de la obertura. Permite al personaje principal expresar los deseos o motivaciones que le impulsarán a actuar a lo largo de la función, buscando la complicidad del público para que le acompañe en ese «viaje» que determinará todo cuanto suceda en escena. Las películas animadas de Disney incluyen ejemplos muy claros de esta clase de canciones, pero es fácil encontrarlas asimismo en musicales teatrales como My Fair Lady (Wouldn’t it Be Loverly), Wicked (The Wizard and I) y Hamilton (My Shot). West Side Story también tiene la suya: Something’s Coming, en la que Tony expresa su anhelo de un futuro mejor.
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				CABARET

				- 1966 -

				
					«Life is a cabaret, old chum, come to the cabaret…»

					«La vida es un cabaret sin más, vamos al cabaret…»

					(Fred Ebb / Gonzalo Demaría) Cabaret, acto II

				

				«Willkommen, bienvenue, welcome…» Bienvenidos al Kit Kat Club, un lugar especial donde olvidar los problemas y entrar en calor. Fuera hace frío, dice nuestro anfitrión, el Maestro de Ceremonias. Y, en el Berlín de finales de los años veinte, ese «frío» en las calles supone mucho más que temperaturas heladoras. Frente a la amenaza creciente de un nazismo en auge, el cabaret ofrece un refugio donde disfrutar de la vida en un entorno en el que casi todo está permitido.

				Así arranca Cabaret, que toma como base dos novelas de Christopher Isherwood ambientadas en esa Alemania de entreguerras. Se publicaron de manera conjunta en 1945 con el título The Berlin Stories, y en 1951 dieron lugar a la obra de teatro I Am a Camera, de John Van Druten. Se centra en la relación entre el escritor estadounidense Clifford Bradshaw, de visita en Berlín, y la cantante británica Sally Bowles, que trabaja en el ya mencionado Kit Kat Club. Sus actuaciones allí, al igual que el resto de los números del cabaret, los introduce el Emcee (M. C., Maestro de Ceremonias). Cabaret incorpora, además, una trama secundaria: el romance tardío entre Fräulein Schneider y Herr Schultz. Ella es la propietaria de la pensión en la que se alojan Sally y Clifford, y él, un frutero… judío. Llegan incluso a poner fecha a su boda, pero todo se va al traste cuando un miembro del partido nazi, Herr Ludwig, presiona seriamente a Fräulein Schneider para que reconsidere su matrimonio con un judío.

				El productor y director Harold Prince se hizo con los derechos de I Am a Camera, decidido a transformar la obra en un musical que aportara algo innovador a la escena de Broadway. Y lo consiguió con creces. Cabaret es uno de los primeros «musicales conceptuales», en los que la trama pasa a un segundo plano en favor de un tema o mensaje que unifica la obra. Es algo que se percibe de manera clara en los números que se interpretan en el Kit Kat Club, convertido en una especie de limbo desde donde se reflexiona sobre lo que les ocurre a los personajes en el exterior.

				Con esa premisa en la mente, el compositor John Kander y el letrista Fred Ebb escribieron dos partituras en paralelo. Por una parte, están las canciones que hacen avanzar las relaciones entre los protagonistas (So What?, Perfectly Marvelous o Married, entre ellas); por otra, las que forman parte del espectáculo que se representa sobre el escenario del cabaret. Y aquí es donde encontramos lo mejor de la música de Cabaret gracias a temas ya clásicos como Willkommen, Don’t Tell Mama, Two Ladies, If You Could See Her, The Money Song o Cabaret. Los autores de la obra quisieron recrear durante estos números la atmósfera que se respiraba en los cabarets berlineses durante la República de Weimar, al estilo de la película El ángel azul, con Marlene Dietrich. De hecho, para el papel de Fräulein Schneider contrataron a Lotte Lenya, viuda del compositor Kurt Weill y auténtico símbolo viviente de aquella época en Alemania. Lenya había participado en 1928 en La ópera de tres peniques, obra cumbre de Brecht y Weill. Su vuelta a los escenarios cuarenta años después, en una obra que homenajeaba el Berlín de entonces, suponía cerrar el círculo, y fue un magistral acierto de casting que dio un barniz de autenticidad al musical.

				Para el papel de Sally, Kander y Ebb pensaron en su amiga Liza Minnelli, pero Harold Prince consideró que Minnelli cantaba demasiado bien como para ser creíble como la intérprete de cuarta fila que es Sally Bowles. Además, quería a una actriz británica, así que optó por Jill Haworth. La prensa neoyorquina consideró que era una mala elección y así lo hicieron notar en sus críticas la noche del estreno. Por el contrario, Joel Grey fue alabado unánimemente por su interpretación del Maestro de Ceremonias, uno de los personajes más carismáticos de toda la historia de Broadway. Grey se convirtió en una estrella de la noche a la mañana y su carrera quedaría para siempre unida a Emcee. La obra consagró también a los prolíficos Kander y Ebb, que lograrían estrenar un total de catorce musicales en Broadway (Zorba, Chicago, Woman of the Year, The Rink, El beso de la mujer araña o Steel Pier), y cimentó el prestigio de Harold Prince como innovador del teatro musical desde su doble faceta de productor y director. Su carrera abarcó casi setenta años y más de cincuenta producciones.

				El éxito de Cabaret, que estuvo casi tres años en cartel, despertó el interés de Bob Fosse por llevarlo a la gran pantalla. Joel Grey retomó su papel y Liza Minnelli tuvo por fin su oportunidad como Sally. Fosse introdujo varios cambios, como hacer bisexual al personaje de Cliff —ahora llamado Brian—, sustituir la relación entre Schneider y Schultz por otra pareja mucho más joven, y, sobre todo, limitar los números musicales a las escenas del Kit Kat Club. Kander y Ebb compusieron nuevas canciones, como Maybe This Time, Mein Herr y Money, Money, que a partir de entonces se incorporarían también a las versiones teatrales. El rodaje estuvo marcado por múltiples tensiones, pero el resultado es uno de los musicales más valorados de la historia del cine, gracias al personalísimo sello que le imprimió Fosse. La cinta fue recompensada con ocho premios Óscar en 1973, entre ellos los de Fosse, Minnelli y Grey, aunque El Padrino le arrebató la corona como mejor película.

				Sin perder un ápice de popularidad, Cabaret ha ido evolucionando con los años. En 1993, Sam Mendes dirigió en Londres una versión descarnada y explícita que hacía hincapié en los horrores de la Alemania nazi. Valga como ejemplo la última escena, en la que Emcee aparecía con el uniforme de prisionero de un campo de concentración, sentenciado a la cámara de gas por su doble condición de judío y homosexual. Esa imagen final del actor Alan Cumming ponía los pelos de punta a cualquiera. Frente a la jovialidad de Joel Grey, el suyo fue un Maestro de Ceremonias provocador y desinhibido que explotaba su sexualidad sin complejos. Otro de los grandes aciertos del montaje fue reconvertir el patio de butacas del teatro en un auténtico cabaret, con lámparas rojas en unas mesitas en las que tomar una copa antes de la obra y durante el entreacto.

				Cuando en 1998 esta versión llegó a Broadway, al mítico Studio 54, los críticos se rindieron sin excepción. El revival logró cuatro premios Tony y pronto su éxito se extendió por todo el mundo, con producciones en Australia, México o Francia. También en España, donde pudo verse entre 2003 y 2006 en el teatro Nuevo Alcalá de Madrid, con Natalia Millán, Asier Etxeandia y Manuel Bandera como cabezas de cartel. Fue la producción más ambiciosa de este musical en nuestro país, pero no la única: durante los Juegos Olímpicos de Barcelona 92, Jérôme Savary llevó Cabaret al teatro Novedades de la capital catalana, un montaje protagonizado por Nina. Y en 2015 se estrenó en el madrileño teatro Rialto una nueva versión dirigida por Jaime Azpilicueta, con Cristina Castaño y Edu Soto como protagonistas.

				
					FICHA

					Título original: Cabaret

					Lugar y tiempo: Berlín, 1929-1930

					Basado en: The Berlin Stories, recopilación de relatos de Christopher Isherwood (1945); I Am a Camera, obra teatral de John Van Druten (1951)

					Estreno en Nueva York: 20 de noviembre de 1966; teatro Broadhurst

					Estreno en Londres: 28 de febrero de 1968; teatro Palace

					Personajes principales: Emcee (Maestro de Ceremonias), Sally Bowles, Clifford Bradshaw, Fräulein Schneider, Herr Schultz, Ernst Ludwig, Fräulein Kost, chicas del Kit Kat

					Canciones destacadas: Willkommen, So What?, Don’t Tell Mama, Mein Herr, Perfectly Marvelous, Two Ladies, It Couldn’t Please Me More, Tomorrow Belongs to Me, Maybe This Time, Money, Married, If You Could See Her, What Would You Do?, I Don’t Care Much, Cabaret

					Música: John Kander

					Letras: Fred Ebb

					Libreto: Joe Masteroff

					Dirección: Harold Prince

					Coreografía: Ron Field

					Representaciones en Broadway: 1.165 (1966-1969)

					Revivals en Broadway: 3 (1987, 1998, 2014)

					Premios Tony: 8 (1967), 4 (1998)

					Película: Bob Fosse, 1972

					TE GUSTARÁ SI… piensas que la vida es un cabaret y siempre has soñado con estar en un lugar así (pero nunca se lo dirías a tu madre). Para cosmopolitas que dominan dos —y hasta tres— lenguas. Para fanáticos de Brecht, Weill y Dietrich. Y para quienes disfrutan con musicales que les hagan pensar.

					PARA DISFRUTAR EN CASA

					Con más de treinta grabaciones distintas de la música de Cabaret, la selección no es nada sencilla. Es difícil sustraerse a la fuerza de Liza Minnelli en la banda sonora de la película de 1972 (CD, Hip-O) o ignorar las interpretaciones del elenco del revival de Broadway de 1998, con Alan Cumming y Natasha Richardson a la cabeza (CD, RCA Victor/Masterworks Broadway). Pero si hubiera que elegir solo una versión, el buen aficionado no debería obviar el disco de la producción original de 1966, que incluye las voces de Joel Grey y Lotte Lenya (CD, Sony Music/Masterworks Broadway). Historia pura del teatro musical.

					DICCIONARIO DE BROADWAY

					SHOWSTOPPER. La propia palabra lo dice: es un número musical que pone en pie a la audiencia y obliga a «detener el show» ante la entusiasta respuesta del público. El desencadenante puede ser un costoso número de producción en el que se vuelca toda la compañía, o bien un tour de force a cargo de la estrella principal del musical. Cabaret incluye dos claros ejemplos de ambos tipos: Willkommen al principio y Cabaret casi al final. Otros célebres showstoppers son Rose’s Turn, de Gypsy; If I Were a Rich Man, de El violinista en el tejado, o I Am What I Am, de La jaula de las locas.
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				HAIR

				- 1968 -

				
					«Let the sunshine, let the sunshine in, the sunshine in…»

					«Abre el alma a la luz del sol, la luz del sol…»

					(Galt MacDermot / R. Batalla – R. Peña) Let the Sunshine in, acto II

				

				«The American Tribal Love Rock Musical.» Ahí queda eso. En otras palabras, el musical hippy por excelencia, catalizador como pocos del espíritu idealista, contestatario y contracultural del 68. Hair sorprendió por su frescura y escandalizó a no pocos con su actitud desinhibida, que tenía su punto culminante —sin duda, el más recordado— cuando la compañía se quitaba la ropa al final del primer acto (bajo una luz tenue, eso sí). Pero la obra era mucho más que desnudos y LSD: fue una explosión de libertad que definió a una generación. Su impacto entre los jóvenes cambió Broadway para siempre.

				Hair fue también uno de los primeros ejemplos de musical conceptual, donde lo relevante no es tanto la historia que se narra como el tema que da sentido a la obra. En este caso, conceptos como el pacifismo, la liberación sexual o la experimentación con las drogas marcan el argumento, que sigue las peripecias de una comuna hippy instalada en el corazón del Manhattan más alternativo, en torno a Washington Square. La «tribu» la forman un grupo de jóvenes liderados por Claude, que reclaman su derecho a vivir de manera diferente de la de sus padres al tiempo que rechazan los valores conservadores imperantes en la sociedad norteamericana. Las vidas de Claude y sus amigos, entre ellos el indómito Berger y su novia Sheila, entrarán en una espiral de rebeldía y psicodelia cuando Claude es llamado a filas para luchar en Vietnam.

				La idea del musical comenzó a gestarse en la cabeza de dos veinteañeros que frecuentaban esas mismas calles del East Village de Nueva York: Gerome Ragni y James Rado. Ambos, enamorados de la cultura hippy, lograron involucrar a alguien completamente alejado de ese mundo: el compositor canadiense Galt MacDermot, que creó el primer musical con una partitura rock and roll en su totalidad. Con el proyecto completado, el reto ahora era hallar un productor con el arrojo suficiente para aceptar poner en escena una obra tan arriesgada. Su salvador fue Joseph Papp, director del Public Theater y auténtico renovador de la escena teatral Off-Broadway. Papp quedó fascinado con la propuesta de Ragni, Rado y MacDermot, y no dudó en estrenar el musical en octubre de 1967, como parte del New York Shakespeare Festival.

				El montaje atrajo la atención de otro productor, Michael Butler, que encargó al imaginativo director Tom O’Horgan una nueva versión destinada a Broadway. O’Horgan añadió quince canciones nuevas e incorporó la famosa escena de desnudo grupal, la primera en la historia de Broadway. En ella, cada actor era libre de quitarse o no la ropa; si lo hacían, recibían un dólar con cincuenta céntimos extra. El director también rompió otros tabús. Por ejemplo, suprimió el telón en el escenario e hizo que los actores improvisaran, interactuando con el público en sus butacas antes y durante la representación.

				Este Hair renovado llegó en abril de 1968 al teatro Biltmore, donde permaneció más de cuatro años en cartel. Las críticas, mayoritariamente positivas, coincidieron en alabar la honestidad del musical y la frescura de las canciones. Pero, como era de esperar, la controversia del mensaje y su puesta en escena generó también numerosas opiniones en contra: hubo quien acusó a la obra de indecente, obscena y antipatriota, con denuncias ante los tribunales incluidas; otros lamentaron su falta de calidad musical, entre ellos ilustres compositores de la vieja generación de Broadway, como Leonard Bernstein o Richard Rodgers.

				Gustase o no, lo cierto es que la partitura se hizo tremendamente popular. Hair fue uno de los últimos musicales que logró colar canciones en las listas de éxitos discográficos, entre ellas Aquarius, Good Morning Starshine y Let the Sunshine in. A partir de los años setenta, Broadway se iría alejando progresivamente de los sonidos que arrasaban en la radio y las tiendas de discos. En 1971, el compositor Galt MacDermot volvería a triunfar con su adaptación musical de la obra de William Shakespeare Two Gentlemen of Verona, que lograría arrebatar el premio Tony al mejor musical a Stephen Sondheim y su muy superior Follies. Sin embargo, el resto de sus incursiones en Broadway (Dude, Via Galactica, The Human Comedy) fueron sonoros fracasos.

				Fuera de Estados Unidos, Hair ha tenido también un éxito notable. Por ejemplo, la producción londinense superó en representaciones a la original de Broadway, y pronto se montaron versiones en países tan dispares como Brasil, Australia, Francia, Finlandia, Argentina, Italia o la República Checa, algunos de ellos con poca tradición de musicales. Tampoco España se sustrajo al poderoso influjo del love-rock musical, primero en 1975 en Barcelona, con una versión reducida del show a cargo de miembros de los repartos originales de Nueva York y Londres, y luego en 1983, cuando una compañía británica de gira por varios países de Europa recaló en Madrid y Barcelona. En ambos casos, el musical se interpretó en inglés. En 1996 pudo verse en el teatro Goya de Barcelona la adaptación al catalán de un montaje de origen islandés. Finalmente, en 2010, Hair volvió a España, esta vez ya traducido al castellano, de la mano de Daniel Anglès, en una producción que saltó del Apolo de Barcelona al Coliseum de Madrid en 2011.

				Esa última encarnación del musical vista en España se basaba en el revival con el que Hair regresó a Broadway por todo lo alto. Dirigido en 2009 por Diane Paulus y protagonizado por Gavin Creel, Will Swenson y Caissie Levy, ganó el Tony al mejor revival de la temporada. En 2011, recalaría de nuevo en Nueva York, dentro de una exitosa gira por Estados Unidos. En cuanto a la versión cinematográfica, gran parte de la crítica la encontró decepcionante. El director checo-estadounidense Milos Forman (Alguien voló sobre el nido del cuco, Amadeus, El escándalo de Larry Flint) firmó la cinta, producida en 1979 por United Artists con John Savage, Beverly D’Angelo y Treat Williams encabezando el reparto.

				Lo cierto es que la influencia de Hair ha perdurado en Broadway desde su estreno en 1967. Su sombra, tanto musical como estética, se dejó notar en otros musicales de la época, como Jesucristo Superstar o Godspell, y alcanzó incluso a obras muy posteriores, como Rent, donde un grupo de jóvenes inconformistas del East Village neoyorquino tratan de sobrevivir sin traicionar los ideales en los que creen. ¿Te suena de algo?

				
					FICHA

					Título original: Hair

					Lugar y tiempo: East Village, Nueva York, en los años sesenta

					Estreno en Nueva York: 29 de abril de 1968; teatro Biltmore (Broadway)

					Estreno en Londres: 27 de septiembre de 1968; teatro Shaftesbury

					Personajes principales: Claude, Berger, Sheila, Dionne, Woof, Hud, Crissy

					Canciones destacadas: Aquarius, Donna, Sodomy, Colored Spade, Manchester, England, Air, Kama Sutra, I Got Life, Initials, Going Down, Hair, My Conviction, Easy to Be Hard, Frank Mills, Hare Krishna, Where Do I Go?, Electric Blues, Black Boys, White Boys, Walking in Space, 3 5 0 0, Good Morning Starshine, The Flesh Failures, Let the Sunshine in

					Música: Galt MacDermot

					Letras: Gerome Ragni y James Rado

					Libreto: Gerome Ragni y James Rado

					Dirección: Tom O’Horgan

					Coreografía: Julie Arenal

					Representaciones en Broadway: 1.750 (1968-1972)

					Revivals en Broadway: 3 (1977, 2009, 2011)

					Premios Tony: 1 (2009)

					Película: Milos Forman, 1979

					TE GUSTARÁ SI… crees que es mejor hacer el amor que la guerra y apuestas por vivir y dejar vivir. Para quienes corearon aquello del «No a la guerra», se pasaron el mayo del 68 arrojando adoquines en París o corriendo delante de los grises en España. Si lo tuyo son las greñas, llevar flores en el pelo o frecuentar playas nudistas, este es tu musical.

					PARA DISFRUTAR EN CASA

					Resulta un experimento interesante analizar cómo cambió la partitura de Hair entre su estreno Off-Broadway y su llegada a Broadway meses después. Para ello, nada mejor que la edición coleccionista de 2003 que incluye los discos de ambas versiones (2 CD, BMG Victor), además de numerosos extras sobre el proceso creativo de la obra. En cuanto a las grabaciones, tanto el disco benéfico lanzado por The Actor’s Fund of America en 2005 (CD, Ghostlight Records) como el álbum que recoge el revival de 2009 en Broadway (CD, Ghostlight Records) son fieles al espíritu original del musical. Finalmente, también es posible encontrar en CD la versión en castellano estrenada en España en 2010.

					DICCIONARIO DE BROADWAY

					OFF-BROADWAY. Se denomina así a las obras que se representan en Nueva York pero fuera del circuito de Broadway, reservado para producciones de gran presupuesto y teatros con grandes aforos. Los montajes Off-Broadway se representan en locales con capacidad para entre 100 y 499 espectadores y su coste es notablemente más barato. Es habitual que musicales estrenados con éxito Off-Broadway den el salto a Broadway: además de Hair, ese fue el camino que siguieron otros títulos esenciales del género como A Chorus Line, Rent, In the Heights, Hamilton o Dear Evan Hansen.
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