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fenómeno sucede, existe y nos interpela. Quizás es un 
sendero que se bifurca.
El aislamiento, en lugar de cortar los procesos creati-
vos, apareció y aparece en muchas de las producciones, 
como elemento modelante de la obra. El teatro condi-
cionado en su elemento más sagrado, que es la presen-
cia, empuja hacia las derivas, de ellas parecería nacer la 
posibilidad de un teatro expandido.
Existe un espacio, se construye. Es inmaterial, pero 
existe y nos encuentra. A nosotros, que del otro lado 
de la pantalla nos replicamos, nos reproducimos, nos 
repetimos. Nuestra presencia está modificada, pero está. 
Esta modificación que le quita materialidad le otorga 
también la posibilidad de la multiplicación. Este cuerpo 
que materialmente se encuentra ausente, se reproduce 
infinitas veces en un tiempo sincrónico. El aquí sufre 
la crisis, el ahora sigue intacto, impoluto o más bien re-
forzado. Quizás el ahora tome entonces aún más fuerza, 
deba ser más contundente para equiparar la ausencia 
material de ese cuerpo presente en este espacio intangi-
ble. Ahora solo hay presencia.
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Abstract: “Every time a man is faced with various alternatives, 
he opts for one and eliminates the others.” Borges writes in The 
Garden of the forking paths. This work tells the story of a writer 
who, instead of forcing his characters to choose between one 
path and another, makes them “choose — simultaneously — for 
all”. At this time when the theatrical experience as we know it 
is in crisis, I propose to think of this event not as the death of 
the theater - or its temporary pause - but as a bifurcation that 
produces the birth of an expanded theater, perhaps a digital 
theater.
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Introducción
Premio Oscar 2015 en la categoría “mejor sonido”: 
Whiplash.
El encuentro entre la cultura africana y la cultura euro-
pea en Estados Unidos provoca un punto de inflexión 
en la historia de la música. A finales del siglo XIX nace 
el jazz, una vertiente musical que incide en distintos es-
tratos sociales. El crítico alemán Berendt (1995) explica 
que “el jazz (...) se originó (...) mediante la confronta-
ción de los negros con la música europea”. Su origen 
se remite, en primer lugar, a las melodías presentes en 
los rituales de vudú, adoptadas por las comunidades 
protestantes en Estados Unidos. En el siglo XVIII, nace 
la música espiritual y los “coros gospel”. Por otro lado, 
surge el blues, una corriente musical nacida alrededor 
del siglo XIX, procedente de las plantaciones de escla-
vos africanos en Norteamérica. La versión acelerada de 
los doce compases del esquema del blues origina el boo-
gie-woogie, popularizado en los pubs americanos. Por 
último, el ragtime o música de funeral afroamericana es 
interpretada en funerales. Las bandas de rag terminan 
de configurar este fenómeno musical. 
Sin embargo, el nacimiento del término jazz es descono-
cido. Se aplica, por primera vez, en una grabación disco-
gráfica de 1917. En esta composición, destacan la impro-
visación musical y la relación con el ritmo, antecedente 
de la música pop. Los recursos sonoros relacionados con 
este género son figuras rítmicas como los vibratos y glis-
sandos, voces graves y sonoras, e instrumentos como el 
saxofón, la trompeta, el trombón, el clarinete, la caja, la 
bamboula, la batería, el contrabajo y el piano. 
Las opiniones acerca de este género son variadas. Du-
rante el mandato de Ronald Reagan, el Congreso de los 
Estados Unidos de América declara que el jazz es “un 
destacado modelo de expresión individual (...) un teso-
ro nacional” (Congreso de los Estados Unidos, 1987). 
Sin embargo, esta vertiente musical no está dirigida a 
una audiencia masiva, sino a un público selecto. Su 
categorización es difícil, dados sus antecedentes y pre-
cedentes sociales, su armonía (que evoca a la música 
clásica) y el perfil étnico relacionado con el mismo. 
Entre los representantes de este género se encuentran 
figuras como Charlie Parker o Buddy Rich. Este último 
inspira al personaje de Andrew Neiman, el protagonista 
de la película Whiplash (Damien Chazelle, 2014), gana-
dora de los galardones “mejor actor de reparto” (otorga-
do a J.K. Simmons), “mejor montaje” (concedido a Tom 
Cross), y “mejor sonido”, (dedicado a Thomas Curley, 
Ben Wilkins y Craig Mann).
La película Whiplash destaca por sus logros a nivel eco-
nómico y social. En el ámbito económico, registra una re-
caudación mundial de 49 millones de dólares (aproxima-
damente) frente a los 3.3 millones invertidos. El tráiler 
oficial del metraje cuenta con más de trece millones de 
reproducciones en la plataforma de visualización online 
YouTube (2020). En el contexto social, la crítica alaba la 
obra audiovisual. El portal Filmaffinity (2020) cuenta 32 
valoraciones realizadas por profesionales, donde 29 de 
ellas son positivas, 2 neutras, y 1 negativa. Asimismo, 
otros periódicos y revistas especializadas, como El Mun-
do (2020), Variety (2020) o The New York Post (2020), 
recogen opiniones favorables. The New York Post (2020) 

publica que la película cuenta con una calificación de 7.8 
sobre 10 entre los usuarios, registrando más de 57.000 
votos. El portal IMDb (2020) sitúa a Whiplash en el pues-
to número 45 en la clasificación de obras audiovisuales 
con mayor puntuación, con una calificación de 88 pun-
tos sobre 100. En definitiva, el metraje cuenta con diver-
sos reconocimientos a nivel mundial. 
El objetivo principal de este estudio es descifrar el en-
tramado musical de la película Whiplash. La elección 
de esta película como objeto de estudio radica en tres 
cuestiones. En primer lugar, trata de investigar y dar a 
conocer el papel del sonido, un perfil olvidado en la 
industria audiovisual. A su vez, pretende explicar el 
motivo por el que este largometraje obtuvo en 2015 el 
premio Oscar en la categoría “mejor sonido”. El último 
aliciente nace del interés generado por la propia pelícu-
la. Como declara García-Tsao (2015): 

La habilidad narrativa de Chazelle va construyendo 
una acelerada tensión dramática como una olla ex-
prés que finalmente explota en la magnífica secuen-
cia final. En ese punto, el espectador al que no le 
suden las manos no tiene sangre en las venas, sino 
clorofila.

Esta investigación plantea como hipótesis principal que 
el sonido de la película define o subleva la imagen.
Con el fin de resolver las incógnitas expuestas en el 
objetivo y la hipótesis, este estudio utiliza la metodo-
logía propuesta por el músico y docente universitario 
Campos-García (2020) en su Guía para realizar el aná-
lisis de una obra audiovisual, basada en las enseñanzas 
propuestas por Alten (1994, 2003), El manual del audio 
en los medios de comunicación. Dicho manual examina 
características como el sonido vocal, las funciones del 
sonido (tanto generales como específicas), la música y 
el silencio. A modo de muestra, se escogen dos escenas 
simbólicas, en las que A. Neiman toca la batería. 
Las fuentes aplicadas en este artículo proviene de in-
vestigadores, como Alten (1994, 2003), Campos-García 
(2020), Chion (1993), y de revistas, portales digitales y 
periódicos especializados, como 20 minutos, Cultura 
Colectiva, Filmaffinity, La Jornada y Vulture, entre otros.

Marco teórico
Jazz, blues y Whiplash
Whiplash obtiene diversos galardones distintivos. A 
pesar de su interés a nivel visual y sonoro, la mayoría 
de los estudios relacionados con la película son de in-
terés psicológico y médico. Un ejemplo de ello es Au-
toridad y desprecio en la enseñanza. A propósito de la 
película Whiplash, (Steimbreger, 2015) El autor “tiene 
como finalidad poner en relación los fenómenos de la 
autoridad y del desprecio, particularmente en el campo 
educativo” (Steimbreger, 2015:55). El artículo comien-
za con la contextualización de ambos términos. Tras 
desarrollarlos, explica qué ocurre cuando una persona 
pretende “erigirse como una autoridad” (Steimbreger, 
2015:55). El análisis de este estudio toma como muestra 
el papel de Terence Fletcher y su relación con A. Nei-
man, describiendo el rol profesor - alumno. Como con-
clusión, anota ciertas características relacionadas con 
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las personas autoritarias: “Los efectos posibles de una 
relación pedagógica con una persona autónoma pueden 
ser la vergüenza y el menoscabo en la autoestima y la 
autoconfianza, lo que se deja ver en varias escenas de la 
película” (Steimbreger, 2015:61). A su vez, Steimbreger 
(2015) formula cuestiones para futuras investigaciones 
de carácter pedagógico. Entre otras cuestiones, enuncia:

¿Qué tan posible es la autonomía de las personas vi-
viendo en sociedad?, ¿se trata solo de apariencia, o 
impostura, la supuesta autonomía de este profesor? 
(...) ¿puede denominarse autoridad a una persona 
que en vez de aumentar, animar, promover, hacer 
crecer, etc., provoque lo opuesto (...)?, ¿o tendremos 
que resignarnos a pensar que en toda relación de au-
toridad se filtra un elemento de desprecio? (...) ¿To-
davía nos sirve el concepto de autoridad para pensar 
la compleja trama de los vínculos humanos?

Las investigaciones realizadas en el ámbito cinemato-
gráfico se enfocan en realizar una crítica acerca de la tra-
ma de la película. Cañete-Aranda (2015) escribe Reseña 
de película: “Whiplash”: Música & obsesión. Director: 
Damien Chazelle con el fin de describir el argumento de 
la cinta. Su objetivo es narrar, en rasgos generales, qué 
cuenta la película y cómo lo hace. Tras tratar aspectos 
como la música o la naturaleza del nombre de la pelícu-
la de forma superflua, Cañete-Aranda (2015) analiza los 
roles de A.Neiman y T.Fletcher, demostrando especial 
interés por el rol del profesor. De nuevo, el análisis de 
Cañete-Aranda (2015) está centrado en la metodología 
del docente:

Una variable primordial de la película es el tiempo 
como instrumento de control, no solo en términos de 
“tempo” de la clásica métrica cuaternaria tocada en 
tresillos que sugiere el jazz, sino el propio “tempo” 
del profesor. Fletcher se adueña (“ese no es mi tem-
po”) y lo administra a cuenta gotas ordenando a los 
alumnos a interpretarlo y a ejecutarlo según lo que él 
considera “la perfección”. 

El artículo concluye con la idea de que Whiplash es una 
pieza con características audiovisuales de interés, aun-
que dirige su atención a la jerarquía establecida entre 
sus personajes: “es (...) una película donde el sufrimien-
to es un camino inevitable (...). El vínculo emocional de 
la relación de autoridad que se establece entre maestro 
y alumno es un verdadero suplicio, en el cual el sobre-
paso de todo límite induce a quien la mire a imaginarse 
el más trágico de los finales” (Cañete-Aranda, 2015:4).
Este estudio comparte con los anteriores la elección de 
la muestra en base a directrices narrativas. Sin embargo, 
estas unidades de análisis tienen un interés discursivo, 
ya que abordan tanto el maltrato psicológico sufrido por 
el protagonista como las peculiaridades sonoras del lar-
gometraje.
La película se divide en tres actos, respetando la es-
tructura del paradigma clásico. El planteamiento de la 
película trata la oportunidad de A. Neiman cuando el 
baterista titular de la orquesta, Carl Tanner, pierde la 
partitura de la canción Whiplash. A. Neiman la conoce 

de memoria, por lo que ocupa el lugar de baterista prin-
cipal en el grupo.
La competencia entre A. Neiman y C. Tanner da lugar 
al nudo del largometraje. El profesor Fletcher decide re-
clutar a otro baterista, Ryan Connolly, antiguo compañe-
ro de banda del protagonista. A. Neiman sufre diversos 
contratiempos, destacando un accidente de autobús. El 
profesor Fletcher ignora el sufrimiento de A. Neiman. A 
pesar de dar su mayor esfuerzo al interpretar la partitu-
ra de Caravan, el docente desprecia al alumno, lo que 
provoca un enfrentamiento entre ambos y la expulsión 
del protagonista. El padre de A. Neiman denuncia a T. 
Fletcher, contrata a un abogado y consigue su despido. 
El desenlace comienza con el reencuentro entre A. Ne-
iman y el profesor Fletcher en un club de jazz. Ambos 
discuten acerca de los métodos para alcanzar el éxito. El 
antiguo docente decide contratar al protagonista como 
baterista para su banda en el JVC Jazz Festival. A. Ne-
iman acepta, llegando al clímax de la obra. En el acto, 
T. Fletcher revela que sabe que la denuncia era suya. A 
modo de venganza, tocarían una canción desconocida 
para A. Neiman, haciendo que este quedara retratado 
delante del público. El protagonista remonta la situa-
ción, consiguiendo que la orquesta siga su forma de 
interpretar Caravan. El profesor Fletcher termina apro-
bando el gesto de A. Neiman.
En apartados anteriores se relaciona la figura del prota-
gonista, A. Neiman, con la del baterista estadounidense 
Bernard Rich (conocido por su alias, Buddy Rich), un 
hito en el ámbito del jazz. Con once años protagoniza 
una película en la que coordina a su propia orquesta. 
En 1938, a los diecisiete años, debuta en el grupo de Joe 
Masala, e ingresa en la banda de Tommy Dorsey. Es en 
esta etapa en la que conoce a su compañero de equipo, 
Frank Sinatra. Bernard Rich entrega su vida a la profe-
sión de baterista. Su dedicación propicia que, a pesar 
de sus dos paros cardíacos, en 1959 y 1983, respectiva-
mente, no deje de tocar. Sin embargo, en 1987, un tumor 
cerebral derivado en parálisis acaba con su carrera. Se-
rrano (2015) narra la experiencia del músico:

No es lo mismo hacer un buen trabajo que ser el me-
jor, al igual que no es lo mismo “tocar” la batería que 
ser baterista. Ser un baterista de verdad, fundirse con 
el instrumento, es como intentar derribar una pared 
a cabezazos. Golpeas, golpeas y golpeas, sangras, te 
deshidratas, te mareas, y vuelves a empezar aunque 
creas que jamás lo conseguirás. Ni una sola grieta en el 
muro, hasta que en el momento más inesperado todo 
se derrumba y puedes ver el espacio exterior, un uni-
verso de posibilidades con las que jamás habrías po-
dido soñar. Maravillosa recompensa para una travesía 
dolorosa y frustrante, especialmente infernal para los 
que quieren ser el número uno del jazz. El durísimo 
viaje iniciático de Andrew Neiman en la ya oscariza-
ble “Whiplash”, no tiene nada de exagerado, e incluso 
hay quien ve en ella una curiosa reinterpretación de la 
biografía de Buddy Rich, paradigma del jazz-drummer 
blanco e ídolo del protagonista del filme.

Serrano (2015) compara la etapa final de la vida de Ber-
nard Rich con el antagonista de la película, el profesor 
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Fletcher: “se volvió huraño con los que le rodeaban (...) 
y su obsesión por ser el mejor le convirtió en un ser te-
mible en las tandas promocionales o en sus encontrona-
zos con otros músicos. Se había convertido en Fletcher” 
(Serrano, 2015).
Sin embargo, los orígenes de la celebridad a la que re-
presenta T.Fletcher son variados. La historia de A. Nei-
man y su instructor recuerda a la amistad entre Charlie 
(Christopher) Parker (Junior) y Jonathan David Samuel 
Jones (conocido por su alias Jo Jones). Ambos músicos 
protagonizan una disputa en la que, de forma literal, se 
lanzan sillas a la cabeza. La relación de ambos desem-
boca en una amistad. En Whiplash, la situación entre 
A. Neiman y T. Fletcher recuerda este episodio. Dicho 
vínculo desemboca en un acuerdo de respeto y admira-
ción obligados. 
La biografía de Charlie Parker y su actitud se reflejan en 
el instructor. Es un saxofonista neoyorkino, “uno de los 
referentes máximos del bebop, el movimiento que sacu-
dió Nueva York en los años cuarenta” (Mecca, 2019). El 
trompetista Miles Davis explica que “una de las carac-
terísticas de Charlie Parker es saber instruir: Entre los 
maestros, Bird era el maestro” (Mecca, 2019). Su carác-
ter marcado a causa del consumo de estupefacientes y 
su perfeccionismo a la hora de interpretar cada partitura 
sustentan esta comparación. 
El director de la película, Chazelle, declara en su entre-
vista con Sims que la inspiración principal para crear a 
Fletcher proviene de su instructor de música durante la 
secundaria. El autor comparte con su docente la idea de 
que “practicar música (...) no debería ser divertido, ya 
que se supone que debes estar machacando tus defec-
tos” (Sims, 2014). “Si cada cosa es agradable, entonces 
no te estás presionando lo suficiente, probablemente es 
lo que siento. (....) Pero esta película lo lleva a un extre-
mo que no apruebo” (Chazelle, 2014).
Los métodos de T. Fletcher provocan sensaciones en-
contradas entre los profesores de música y los críticos 
cinematográficos. Fitz-Gerald (2014) recoge la opinión 
del músico Mark Sherman, prestigioso por sus enseñan-
zas en la escuela Juilliard de Nueva Jersey. En la entre-
vista, explica que los creadores de Whiplash “intenta-
ban mostrar cuánto daño le había hecho Fletcher y cómo 
el muchacho estaba lastimado, pero de practicar de esta 
forma es enfermiza y psicótica” (Sherman, 2014). Sobre 
la resolución de la película, Sherman (2014) declara: 

(...) lloré al final, cuando el chico estaba pateando 
traseros en la última canción. Y lo más importante 
de esa escena es quizás lo que el director de la banda 
estaba tratando de sacar de todos los estudiantes des-
de el principio - mi opinión, al menos - que es que 
está tratando de enseñarles a ser líderes como él. Y, 
al final, Miles Teller dice: “Te daré la entrada”. Él es 
el líder ahora”.

Para finalizar, la presente investigación describe la rela-
ción entre el director de la película, Chazelle y su com-
positor, Justin Hurwitz. La vida de Chazelle está ligada a 
la música, “creció cultivando sus dos grandes pasiones, 
el cine y el jazz” (El País, 2018). Al igual que A. Neiman, 
Chazelle se forma como baterista durante la secundaria. 

Su filmografía está compuesta por títulos distinguidos 
comoWhiplash, La ciudad de las estrellas (La La Land) 
(2017) y First Man (2018). Estas cintas abordan el ámbi-
to musical y son galardonadas con, al menos, un premio 
Oscar. El compositor musical de estas obras audiovisua-
les es Hurwitz. Peralta-Rigaud (2018) califica al músico 
como “el alma música detrás de las películas de Damien 
Chazelle” (Peralta-Rigaud, 2018). Chazelle y Hurwitz 
conviven durante su adolescencia. Su amistad y talento 
propiciaron esta unión: “(...) Con solo 33 años, y ya con 
dos premios Oscar a su nombre (Mejor Partitura Origi-
nal y Mejor Canción Original por “La La Land”  (Peralta-
Rigaud, 2018). Asimismo, Hurwitz (2018) declara:

(...) hay dos formas en la que la música de cine ter-
mina siendo escrita para una escena en específico. 
A veces escribo música antes de que Damien haga 
la película, y luego, a veces, simplemente miramos 
las escenas y decidimos qué es lo que podemos crear 
para poner allí.

El compositor confiesa que, para él, es un reto crear una 
pieza sonora sin ver la película o contar con una base. 
“Soy todo lo contrario a Damien, quien ya ha visto toda 
la película en su cabeza, tiene una mente increíble, y 
realmente sabe exactamente lo que está buscando” 
(Hurwitz, 2018). Esta no es la única diferencia entre es-
tos creadores. La educación musical de Hurwitz y la de 
Chazelle son diferentes: “crecí tocando piano clásico; 
No sabía nada de jazz. Y realmente aprendí a escribir 
jazz para las películas de Damien. (...) nunca fui un mú-
sico de jazz o un compositor de jazz.” (Hurwitz, 2018). 
A pesar de que la instrucción musical de Hurwitz no 
esté relacionada con el jazz o el blues, la banda sonora 
de Whiplash trasciende hacia “más allá del jazz” (Jáure-
gui, 2018). La pregunta es: ¿por qué?

Metodología
Análisis de una obra audiovisual por medio de la pos-
producción y ambientación sonora
“La banda sonora incluye desde la palabra, la voz hu-
mana, los diálogos o voz en off, hasta el uso del silencio 
y los efectos sonoros y ambientales” (Jáuregui, 2018). La 
metodología utilizada para esta investigación es de ca-
rácter cualitativo. El modelo de Campos-García (2020) 
se divide en dos apartados. El primero consiste en una 
“identificación de los elementos sonoros” (Campos, 
2020). En esta categoría se describen los efectos de soni-
do, la imagen, los diálogos o monólogos y la música re-
producida en los fragmentos audiovisuales selecciona-
dos. El segundo apartado tiene como finalidad estudiar 
los sonidos presentes en una obra audiovisual: sonido 
vocal, efectos de sonido, música y silencio. Esta catego-
rización es la escogida para el análisis.
El sonido vocal se subdivide en dos categorías. La na-
rración está compuesta por los relatos vocales acerca 
de los sucesos acontecidos en la obra audiovisual. La 
narración puede ser directa, indirecta o en contrapun-
to. Asimismo, se enfatiza en la presencia de las voces 
(en) off y voces over. La segunda clasificación está rela-
cionada con los diálogos y los monólogos. Esta sección 
analiza las características especiales relacionadas con 
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la sonoridad de las expresiones verbales, como “acento 
extranjero, voz tranquila, voz exaltada, susurros, lamen-
tos, vociferaciones, énfasis, euforia, ritmo compulsivo” 
(Alten, 1994: 268-269).
Los efectos de sonido son los recursos no referidos a 
la voz o a la música. La ambientación se construye por 
medio de los elementos creadores de la atmósfera en la 
obra audiovisual. Puede ser objetiva, representativa o 
subjetiva. La ambientación objetiva reproduce el sonido 
“tal y cual se escucharán en el ámbito donde la escena 
tiene lugar. Las fuentes sonoras son visibles” (Campos-
García, 2020: 4). Los efectos sonoros producidos por 
fuentes sonoras fuera de campo constituyen la ambien-
tación representativa. Por el contrario, la ambientación 
subjetiva ocurre en un entorno sonoro imaginario.
Las funciones generales del sonido se dividen en dos sec-
ciones. El sonido contextual “tiene una estructura y pers-
pectiva naturales o normales. Si se dispara un cohete, si 
galopa un caballo o si el papel cruje, este es el sonido que 
se escucha” (Alten, 1994: 270). Por el contrario, el sonido 
narrativo añade un enfoque nuevo a la escena. El sonido 
narrativo descriptivo no tiene una relación directa con la 
situación o el suceso principal. Apela a la descripción. 
Sin embargo, el sonido narrativo comentativo añade in-
formación novedosa a esta descripción. Por ejemplo, el 
aullido de un lobo al besarse una pareja en el bosque.
Alten (1994, 2003) y Campos-García (2020) consideran 
trece funciones específicas del sonido. El sonido define 
el espacio al especificar “la distancia, la dirección del 
movimiento, la posición, la apertura y la dimensión de 
las fuentes sonoras” (Alten, 1994: 271). A su vez, el so-
nido realiza una ubicación del lugar al establecer una 
localización. El sonido ayuda a la creación de ambiente 
al generar ambientación sonora. Si los recursos sonoros 
resaltan o destacan una acción determinada, se produ-
ce una enfatización de la acción. En contraposición, la 
intensificación de la acción transcurre “cuando (...) el 
sonido ayuda a (...) elevar el impacto dramático de la ac-
ción” (Alten, 1994: 272). La representación de la identi-
dad es un fenómeno relacionado con la identificación de 
lo acontecido. Por ejemplo, “un ladrido identifica a un 
perro, unas palabras mal articuladas pueden identificar 
a un borracho” (Alten, 1994: 272). La presencia o la au-
sencia de un sonido determinan o marca el ritmo de la 
acción representada. En otro orden, el sonido confiere un 
contrapunto cuando una acción es compensada o atenua-
da por un suceso de carácter opuesto. “Los sonidos agre-
gan un contrapunto cuando son distintos a los esperados, 
añadiendo, por lo tanto, una observación adicional en la 
acción (Alten, 1994: 273): El sonido puede crear simbo-
lismo o unificar transiciones. En este caso, los efectos so-
noros otorgan continuidad a la escena. Esta categoría se 
divide en tres apartados. En el efecto de superposición, 
“el sonido utilizado al final de una escena continúa en la 
siguiente, sin ninguna pausa ni corte (Alten, 1994: 273). 
En el efecto de anticipación, “el sonido que presenta una 
escena se escucha antes de que comience la misma” Al-
ten, 1994:273). Por último, en el efecto de corte, el sonido 
coincide con una transición por corte.
La música es un elemento sonoro de suma importancia. 
Las características contempladas por Alten (1994, 2003) 
y Campos-García (2020) son:

En primer lugar, la melodía.Los temas de una banda so-
nora audiovisual se componen por tonos o tonalidades, 
en modo mayor o menos. Las tonalidades en modo ma-
yor son alegres, brillantes, positivas. Por el contrario, 
las melodías en modo menor suenan oscuras, nostálgi-
cas, reflexivas.
La armonía define si la pieza sonora es equilibrada o 
tensa. “La consonancia musical se produce cuando el 
acorde es armonioso, balanceado y con un sonido esta-
ble. La disonancia, se produce por unos acordes inesta-
bles, no resueltos y llenos de tensión” (Alten, 1994:274).
El margen dinámico analiza la sonoridad de la música, 
dividiéndola en tres apartados: crescendo, diminuen-
do y trémolo. Para Alten (1994), el crescendo, cambia 
el nivel sonoro desde un volumen suave o moderado 
a fuerte. Resulta efectivo para crear tensión, atraer la 
atención hacia un personaje o incrementar la proximi-
dad, intensidad, fuerza o potencia de una acción. En 
contraposición, el diminuendo (o decrescendo), cambia 
el nivel sonoro desde un volumen fuerte a uno suave. 
Resta énfasis, importancia y presencia, ayuda a desviar 
la atención, componiendo transiciones, y disminuye 
tanto la potencia como la intensidad. El trémolo es una 
reiteración rápida de un sonido empleada para dotar de 
expresión a la música. 
El estilo explica a qué género pertenece una pieza musical.
Las funciones de la música describen las particularida-
des de una obra sonora y audiovisual.
La determinación local es un fenómeno protagonizado 
por la relación entre un estilo musical y su región de 
origen. Por ejemplo, el flamenco transporta al oyente a 
la geografía española. 
Asimismo, la música puede enfatizar la acción (por 
ejemplo, “un acorde dramático ayuda a comprender un 
shock o un momento decisivo” (Alten, 1994: 275) o in-
tensificar la acción (“la atmósfera de una música sinies-
tra sirve para captar el clímax de una escena de terror y 
acaba en un aterrador acorde” (Alten, 1994: 275).
La representación de la identidad está relacionada con 
la identificación de los escenarios, sucesos y persona-
jes, propiciada por la banda sonora de la película. En 
este caso, un tema de carácter agresivo ayuda a acentuar 
la personalidad ruda de un personaje. Por otro lado, el 
contrapunto añade un elemento inesperado a la situa-
ción, ilógico en otra circunstancia. “A los jugadores de 
fútbol que aparecen pasando, combinando y dominando 
el balón se les puede poner una música de contrapunto 
con música de ballet para entender la coordinación y el 
acoplamiento de los deportistas (Alten, 1994: 275-276).
Como se explica en las funciones específicas de los efec-
tos sonoros, la música unifica la transición por medio 
de superposición, anticipación o corte al realizar un 
cambio de plano entre dos escenas o entre tomas.
Los géneros musicales definen lugares y épocas. Por 
ejemplo, la música celta ayuda a fijar la época compren-
dida entre los siglos XV, XVII y XVIII. A su vez, las pie-
zas sonoras repetidas de forma estrategia son capaces 
de predecir o recordar eventos acontecidos en una obra 
audiovisual. Para finalizar, la música evoca la atmósfe-
ra, el sentimiento o el estado de ánimo al apelar a las 
emociones, creando e influyendo en la percepción de la 
audiencia. “Siempre existe una analogía musical para 
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prácticamente cualquier condición o emoción” (Alten, 
1994: 276).
El último recurso contemplado es el sonido, correspon-
diente a “las pausas o silencios entre palabras, sonidos 
y notas musicales” (Alten, 1994:276). El silencio es un 
elemento generador de contraste, ritmo y significado.
Las muestras escogidas para esta investigación son las es-
cenas Neiman Practices Whiplash y Bleeding Hand and 
Smashes Drum. Estos fragmentos representan situacio-
nes significativas en la trama de la película y comparan 
la evolución de las prácticas de batería de A. Neiman. 

Análisis 
Identificación de los elementos sonoros
Papel de los sonidos en la obra audiovisual

1. Sonido vocal.
1.1. Narración. Los fragmentos analizados evidencian 
la inexistencia de narrador. En este largometraje, la mú-
sica funciona como hilo conductor. Por otro lado, tanto 
las escenas examinadas como la película carecen de vo-
ces (en) off o voces over distinguidas.

1.2. Diálogo o monologo. En la primera escena, desta-
can los gritos de dolor de A. Neiman ante la dureza de 
sus prácticas. La segunda escena plantea el primer mo-
nólogo a analizar. 
A. Neiman pronuncia, entre gritos, las palabras “Fuck 
you, Mister Fletcher! Fuck you!, Fuck! Fuck you, Mister 
Fletcher!, Come on!” (en el doblaje oficial en español, 
“¡Me cago en la puta! ¡Que te jodan! ¡Joder! ¡Que te den 
por el culo! ¡Que te follen!”). Estas frases expresan la 
frustración de A. Neiman y su estado mental, enfermi-
zo. A pesar de no tener un acento característico, existen 
otros recursos sonoros, como tos, jadeos, quejidos y di-
versas onomatopeyas, las cuales enfatizan las emocio-
nes principales del protagonista: dolor, perseverancia 
y desesperación. La segunda escena es la consecuencia 
desmedida de lo que acontece en la primera, en la que 
A. Neiman practica, con calma, pero lleno de sudor.

2. Efectos de sonido. 
2.1. Ambientación. Los efectos de sonido logran una 
ambientación objetiva, ya que se reproducen tal y como 
se escuchan tanto en la filmación de la secuencia como 
en la vida real. El protagonista interacciona con diferen-
tes instrumentos y objetos. Por ello, los recursos sono-
ros se dividen:

2.1.1. Producidos por instrumentos: batería (percusión, 
platillos y baquetas), contrabajo, xilófono, fagot, oboe, 
saxofón tenor, orquesta de viento y orquesta de cuerda.

2.1.2. Producidos por objetos: despertador, fotocopia-
dora, escáner, folios, interacción entre apósitos médicos 
y su caja, agua, grifo, interacción de los hielos con la 
bolsa y la jarra, llena de hielo y agua.

2.2. Funciones generales. Los efectos de sonido repro-
ducidos en las escenas seleccionadas son contextuales. 
La relación sonora entre A.Neiman y los sujetos y ob-
jetos filmados informa acerca de las acciones del pro-
tagonista. 

2.3. Funciones específicas del sonido.
Es importante definir el espacio en el que transcurre la 
historia. En las escenas analizadas, el montaje realza el 
sonido, dotando a los planos de intensidad sonora y a 
las acciones de valor. La duración de esta toma es corta. 
El espectador puede ver al protagonista, de frente, lo 
cual transmite cercanía. Es partícipe de sus emociones 
y de su tensión. Tanto el sonido como la imagen son 
envolventes. 
La ubicación del lugar y la creación del ambiente son 
funciones importantes en esta obra audiovisual. Los 
elementos sonoros sitúan al espectador en la habitación 
de A.Neiman y en la sala de prácticas. Los sonidos en-
fatizan la acción, corroborando la falta de descanso y la 
obsesión de A.Neiman. Asimismo, intensifican la im-
portancia de estos sucesos. El sonido en primer plano 
de la bolsa de hielo y el sonido de los propios hielos al 
caer contra el agua refuerzan la escena, mostrando la 
dureza de las prácticas, completando la acción. 
La representación de la identidad es reforzada por los 
monólogos de A. Neiman, emitidos junto a los sonidos 
producidos por instrumentos. El estrés y la desazón se 
manifiestan a través de desafines, pausas e insultos ha-
cia su tutor. A su vez, existe un guiño a la identidad de 
la película. La canción interpretada por el protagonista 
a lo largo de la cinta es Whiplash.
Como se expresa en apartados anteriores, los elementos 
sonoros aparecen de forma diegética en las escenas ana-
lizadas, marcando el ritmo. Por otro lado, no se confiere 
ningún contrapunto, dadas la seriedad y la dureza im-
plícitas en estos fragmentos. Los recursos sonoros ape-
lan a la realidad, no son inesperados.
Las pausas referentes a los recursos sonoros y la mezcla 
de fuentes sonoras simbolizan tanto tranquilidad como 
desasosiego. Por otro lado, los sonidos emitidos por los 
instrumentos demuestran la frustración del personaje 
por medio de golpes y rupturas del tempo.
La unificación de las transiciones se produce gracias a 
la percusión o a componentes como el despertador. El 
plano cambia mediante cortes. 
La superposición sonora está presente en las escenas 
seleccionadas. Destaca el cambio de plano al ritmo del 
sonido del tambor en el final de la primera pieza. Por 
otro lado, la batería es responsable de las transiciones 
por anticipación sonora.

3. Música.
3.1. La melodía. Los fragmentos examinados combinan 
elementos derivados del jazz y del blues. Los instru-
mentos utilizados son variados y el ritmo tiene un com-
pás rápido.
Entre las formas de expresar la distancia o intervalo en 
una escala, se encuentran la distancia medida en semi-
tonos y la distancia medida en tonos. La estructura de la 
tonalidad de modo mayor distingue la presencia de un 
semitono que abarca desde la tercera y cuarta nota hasta 
la sexta y séptima nota de la escala. Las composiciones 
en tonalidad mayor guardan este símil entre ellas. Por 
el contrario, la estructura de tonalidad de modo me-
nor reproduce dicho semitono entre las notas segunda 
y tercera y entre la quinta y la sexta nota. Para crear 
tensión, cuentancon una alteración en la séptima nota.  
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Para calificar el tono de una composición es necesario 
escuchar todas las notas pertenecientes a su escala. De 
esta forma, se analiza la presencia de alteraciones, la 
distancia entre estas notas, la categoría de los semito-
nos y la propia escala. Cuando no se respetan dichos 
intervalos, la melodía resultante no tiene una tonalidad 
definida. Este fenómeno ocurre en el jazz y el blues. 
En las escenas seleccionadas se reproducen dos no-
tas, insuficientes para categorizar la melodía de una 
canción. Sin embargo, dos de los temas principales de 
la banda sonora de esta obra audiovisual, Whiplash y 
Caravan, guardan una tonalidad mayor. El ritmo decae 
acorde a la reflexión del personaje. 

3.2. En referencia a la armonía, la película recrea un am-
biente tenso, debido a la conjunción producida entre los 
ritmos acelerados, provocados por la música y los due-
los narrativos entre el profesor Fletcher y A.Neiman. 
Las secuencias de carácter calmado son escasas, y sir-
ven como contrapunto ante la frustración recogida en la 
cinta. En las escenas seleccionadas, la armonía es que-
brada por acordes inestables, golpes de platillo fuera de 
tempo y partituras no terminadas. 

3.3. Las piezas interpretadas en las escenas examinadas 
tienen un margen dinámico en crescendo. La banda so-
nora de la película combina tres ritmos diferentes. El pri-
mero aparece en las prácticas en solitario de A. Neiman. 
En este caso, el crescendo es acentuado. En los ensayos 
grupales, este fenómeno pierde intensidad. Por el contra-
rio, las canciones completas o las composiciones inter-
pretadas en el concurso tienen un ritmo armonioso. 

3.4. Funciones generales y específicas de la música. 
Como se explica en apartados anteriores, los recursos 
sonoros y la banda sonora de esta película pertenecen 
al estilo o género musical (del) jazz. Esta obra audiovi-
sual combina elementos derivados tanto del jazz como 
del blues. En concreto, el jazz ayuda a situar o ubicar 
la cinta en Estados Unidos. La música perteneciente a 
este género transmite conceptos culturales, aprendidos 
por medio de experiencias vividas o de contenido au-
diovisual visualizado con anterioridad. Evoca estableci-
mientos públicos, pubs y bares. En estos lugares, la ciu-
dadanía se congrega con el fin de disfrutar de la velada. 
Recuerda a músicos de etnia africana o afroamericana, 
creando una atmósfera lúgubre pero distinguida. 
La música enfatiza la acción en las unidades analiza-
das, en los pasajes protagonizados por la tensión entre 
A.Neiman y el profesor Fletcher, y en los ensayos en 
solitario. En la segunda escena examinada, la música 
aminora en el encuentro entre A.Neiman y Nicole en la 
cafetería. Ocurre lo mismo en la primera escena, cuando 
A.Neiman descansa en su cama.
La acción se intensifica en las prácticas desmedidas del 
protagonista o en los duelos entre el profesor y el alumno. 
Las dos partituras vistas en la película, Whiplash y Ca-
ravan representan la identidad de la obra audiovisual y 
la relación entre el T.Fletcher y A.Neiman. La tensión 
implícita en sendas canciones se identifica con la frus-
tración del protagonista. Estos aspectos repercuten, de 
forma negativa, en la vida personal de A. Neiman. 

En las muestras, al final de la segunda escena se produ-
ce un corte. A su vez, las pistas de música cambian. Esto 
supone un contrapunto musical. 
La banda sonora de la película no ayuda a fijar la época. 
La película transcurre en la actualidad. Por el contrario, 
la era dorada del jazz y el blues se sitúa en el siglo XX.
La partitura de la canción Whiplash se reproduce en los 
dos concursos filmados. Esto permite asociar, de forma 
sonora, estos eventos. Sin embargo, las escenas selec-
cionadas no representan esta asociación.
En resumen, las emociones manifestadas tanto en el 
largometraje como en los fragmentos analizados son la 
frustración, la desazón, la tensión y la ira. La música 
acompaña a los sentimientos y a los acciones mostrados 
con compases rápidos, generando una atmósfera “ago-
biante” de cara al espectador.

4. El silencio.
En la primera escena, los silencios se identifican con 
episodios de reflexión y tranquilidad. A.Neiman logra 
calmarse al terminar de tocar la batería. La comunica-
ción sonora establecida entre el sonido y el ruido desta-
ca por el contraste producido.
En la segunda escena no existen silencios. En esta cin-
ta, el silencio se emplea con el propósito de enfatizar 
la tensión (por ejemplo, en la escena Sigan su tempo 
(Whiplash, 2014), o para reflejar desolación (las piezas 
examinadas subrayan la despedida entre Nicole y A. 
Neiman). 

Conclusiones
Las relaciones entre el sonido y la imagen
La visualización de la película y los resultados de este 
análisis demuestran la compenetración entre la imagen 
y el sonido. Este fenómeno produce una sensación agra-
dable y dinámica. 
A continuación, esta investigación clasifica las conclu-
siones obtenidas en cinco categorías, enunciadas por 
Alten (1994, 2003) y Campos-García (2020).
“El sonido paralelo a la imagen” (Campos-García, 2020) 
es una función dada por la semejanza entre el ámbito 
sonoro y el perfil visual. Por el contrario, la suprema-
cía del sonido ante la imagen es denominada como “el 
sonido define a la imagen” (Campos-García, 2020). Por 
el contrario, en la tercera categoría, “la imagen define 
al sonido” (Campos-García, 2020). La cuarta sección 
analiza cómo “el sonido y la imagen definen el efecto” 
(Campos-García, 2020). En este caso, el plano sonoro y 
el ámbito visual son complementarios. Por último, “el 
sonido es contrapunto de la imagen” (Campos-García, 
2020) al representar informaciones distintas.
En la primera escena analizada, el protagonista se prepa-
ra para ensayar la partitura de Whiplash. El espectador es 
capaz de percibir los sentimientos de A. Neiman. En de-
finitiva, este fragmento contiene las siguientes funciones:
En el segundo vídeo A. Neiman practica la canción Ca-
ravan. La desazón del protagonista crece al no lograr la 
nota indicada por el profesor Fletcher. La fuerza aplica-
da al tocar la batería provoca el sangrado de sus manos. 
Por este motivo, A.Neiman utiliza agua y hielo para ali-
viar su dolor.
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Por consiguiente, la hipótesis principal de esta investi-
gación no se corrobora. La imagen y el sonido definen 
el efecto.
Whiplash es una película con una ambientación sonora 
compleja. Los elementos referidos a su entramado so-
noro (sonido vocal, funciones generales y específicas 
de los efectos de sonido, música y silencio) son de in-
terés. Ninguno de estos componentes carece de impor-
tancia, ninguno destaca, y albergan significados impre-
decibles. ¿Cuáles son las características sonoras de los 
largometrajes ganadores de menciones vinculadas con 
el sonido? ¿Guarda alguna relación la posproducción 
y ambientación sonora de las películas realizadas por 
Chazelle y Hurwitz? ¿Es posible describir el entramado 
sonoro de obras audiovisuales relevantes?
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Abstract: Among other awards, the film Whiplash wins the 
mention for Best Sound at the 2015 Oscars. This study analyzes 
the sound resources present in the film, in order to clarify the 
musical framework of this film. To do this, he categorizes the 
vocal sound, the functions of sound (general and specific), music 
and silence existing in two symbolic scenes.

Keywords: Sound - sound setting - jazz - blues – music

Resumo: Entre outros prêmios, o filme Whiplash ganha menção 
de Melhor Som no Oscar de 2015. Este estudo analisa os recursos 

sonoros presentes no filme, a fim de esclarecer o enquadramento 
musical deste filme. Para isso, ele categoriza o som vocal, as 
funções do som (geral e específico), da música e do silêncio 
existentes em duas cenas simbólicas.

Palavras chave: Som - configuração de som - jazz - blues – 
música
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La escenografía teatral y los sistemas de 
producción en tiempos de pandemia

Miguel Nigro y Alicia Vera (*)

Resumen: Somos protagonistas de un fenómeno epidemiológico de escala mundial que alteró el comportamiento cotidiano. Esta 
novedad global nos hace reflexionar sobre el rol que cumplen las artes y la cultura en general y sobre qué formas de convivencia 
adoptarán en el futuro. El teatro, el hecho teatral, como acontecimiento artístico que considera y estimula el encuentro social, 
también debe adaptarse, creando nuevos modelos de funcionamiento que se ajusten a la coyuntura. Ello forzó la creación de 
expresiones tecnologizadas que bien podría clasificarse como nuevas tendencias teatrales. La condición de aislamiento provocó una 
transformación sustancial con el surgimiento de nuevas teatralidades disponibles en soportes virtuales, como por ejemplo, el teatro 
online vía streaming.
En nuestro proyecto de investigación, acreditado en el Departamento de Artes Visuales de la Universidad de las Artes (UNA), 
enfocado en la relación interdependiente entre sistema de producción y resultado escenográfico, el cambio que presenta el actual 
estado teatral merece ser tenido en cuenta como variable de estudio.Para nuestro desarrollo investigativo es necesario dedicarle un 
apartado para analizar el impacto que genera esta singularidadsocio-sanitaria en el lenguaje escénico.

Palabras clave: Teatro – escenografía – producción – investigación - pandemia

[Resúmenes en inglés y portugués en la página 222]

Introducción
El mundo moderno está viviendo una situación inédita: 
una pandemia. Por ello hemos cambiado costumbres, 
sumado hábitos, creado nuevas formas de relacionarnos 
con el otro y alterado el comportamiento social. Esta 
novedad global nos hace reflexionar sobre el rol que 
cumplen las artes y la cultura en general y sobre qué 
formas de convivencia adoptarán en el futuro. El teatro, 
el hecho teatral, como fenómeno artístico que considera 
y estimula el encuentro social, también debe adaptarse 
creando modelos de funcionamiento que se ajusten a la 
coyuntura. 
En los países europeos o en Uruguay, donde fueron ha-
bilitadas las salas teatrales, se han tomado medidas de 
bioseguridad para los actores, cantantes, orquestas y 
espectadores como: tomarles la temperatura, usar tapa-
bocas y fundamentalmente respetar la distancia social. 
El protocolo establece que las salas teatrales tendrán 
disponibles la mitad de su capacidad y los espectadores 
deben sentarse a dos metros de distancia, o sea, dejan-
do dos butacas libres de por medio. En algunos teatros  

icónicos como el Berliner Ensemble de Berlín, directa-
mente se levantaron las butacas que no se ocupan.Aten-
tos a estos cambios y siendo que el teatro es un reflejo 
dela situación social, nos interesa reflexionar sobre el 
tema a nivel local.
Argentina suspendió las actividades teatrales en marzo 
del 2020 por no ser consideradas esenciales y estableció 
el aislamiento preventivo y obligatorio. Las salidas y re-
uniones se limitaron de forma virtual. En nuestras casas 
todos nos convertimos en escenógrafos o mostramos la 
habilidad o mirada escenográfica eligiendo el espacio o 
el rincón del hogar, armándolo o ambientándolo según 
la ocasión y comenzamos a comunicarnos, a trabajar, a 
festejar a través de las pantallas: celular, tablets, note-
book, smart. Poco tardó el colectivo teatral en utilizar 
estos dispositivos para reanudar la tarea y nos familiari-
zamos con la palabra streaming.
Los espectadores aprendieron una nueva forma o diná-
mica de elección, participación y consumo. Los profe-
sionales nos adecuamos a este arte híbrido, pero tam-
bién nos cuestionamos sobre nuestro rol. 
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