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Resumen:

Este documento analiza la evolucion histérica de la musica electronica, desde los
primeros instrumentos electronicos hasta su aceptacion en la era digital, destacando los
principales movimientos y artistas. Se exploran los antecedentes y desarrollos
significativos, como el surgimiento de instrumentos pioneros y la influencia de las
vanguardias artisticas del siglo XX. La musica electronica es presentada como un género
en constante evolucion, con una variedad de subgéneros y una influencia significativa de
la tecnologia. Ademas, se examina el impacto social y cultural del estilo musical, su
capacidad para generar emociones y su papel en la creacion de comunidades e
identidades. También se aborda la influencia de la musica electrénica en la publicidad
moderna, destacando su asociacion con estilos de vida e identidades de marca. La
dificultad de definir la musica electronica debido a su constante evolucion y fusion con

otros géneros también es un tema central del analisis.

Palabras clave: Musica electronica, experimentacion, géneros, sintetizador, productor.

Abstract:

This document analyzes the historical evolution of electronic music, from the first
electronic instruments to its acceptance in the digital era, highlighting the main
movements and artists. Significant antecedents and developments are explored, such as
the emergence of pioneering instruments and the influence of the artistic avant-garde of
the 20th century. Electronic music is presented as a genre in constant evolution, with a
variety of subgenres and a significant influence of technology. In addition, the social and
cultural impact of musical style, its ability to generate emotions and its role in the creation
of communities and identities is examined. The influence of electronic music on modern
advertising is also addressed, highlighting its association with lifestyles and brand
identities. The difficulty of defining electronic music due to its constant evolution and

fusion with other genres is also a central theme of the analysis.

Keywords: Electronic music, experimentation, (musical) genres, synthesizer, producer.
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1. Introduccion
1.1. Justificacion del tema

El motivo principal de esta elecciéon de tema para el Trabajo de Fin de Grado se
fundamenta en mi interés personal por la musica y por la enorme repercusion que tiene
en el ambito de la comunicacion y la publicidad. Me parece interesante indagar en este
marco de investigacion, ya que la industria musical es generadora de cultura y tiene un
gran impacto en las personas. Es por ello, que tiene la capacidad de ocasionar emociones,

evocar recuerdos, liberar dopamina, influir en la manera de pensar o actuar, etc.

Del mismo modo, los diferentes estilos musicales favorecen al sentimiento de pertenencia
y a la busqueda de identidad. La musica electronica, desde sus inicios, se ha ido
desarrollando y han aparecido infinidad de subgéneros que, conjuntamente, han creado
una comunidad de individuos dispuestos a sentir emociones determinadas, como la

euforia, energia, felicidad, libertad, etc.

Por otro lado, gracias a la innovacion tecnoldgica y a la libertad creativa que ha
conllevado, la musica electronica ha tenido una gran influencia en la actualidad. Se
analizard la evolucion historica que ha tenido este género, con el objetivo de determinar
normas de comportamiento y su actuacion en el consumo de musica de hoy en dia. Por
ultimo, se investigara el papel que tiene en la era de distribucion digital y, asimismo, como

ha influido en la publicidad y en la manera de hacer anuncios.

1.2. Objetivos

e Analizar la evolucion de la musica electronica desde sus inicios hasta la
actualidad, identificando los principales movimientos y artistas.

e Reflexionar sobre el impacto cultural y comunicativo que ha tenido este estilo
musical en cada proceso de su desarrollo.

e Sintetizar los hallazgos clave obtenidos en la investigacion sobre la relacion entre
la musica electronica y la sociedad en la que se desarrolla.

e Examinar y ejemplificar campafias publicitarias donde la musica electronica ha

sido utilizada.



2. Marco referencial y metodolégico

En el proceso de elaboracion de este trabajo me he basado principalmente en el libro
“Loos 1: una historia de la musica electrénica en el siglo XX de Javier Blanquez y Omar
Ledn, puesto que la informacion aportada era muy amplia y elaborada. La historia y
evolucion de la musica electronica aparece documentada a la perfeccion. También, he
recogido datos procedentes de otros libros de tiempo ensayo para apartados especificos,
como es el caso de “Loops 2”: una historia de la musica electronica en el siglo XXI”, el
segundo libro de Blanquez, que lo he empleado sobre todo para hablar del EDM, la
musica dance de nuestra época que acabd convirtiéndose en mainstream. Otro libro de
tipo ensayo empleado ha sido “Energy Flash: un viaje a través de la musica rave y la
cultura de baile” del autor Simon Reynolds, especialmente para la recopilacion de
informacion a partir de los afios ochenta con el house y el techno, del mismo modo que

para informarme sobre el fendmeno de las raves.

Por otro lado, me he servido de articulos académicos y de paginas web especializada en
los temas tratados. En el caso de los primeros, me he basado en “Cinta en reverso: Primera
Parte de la Discusion sobre el concepto generador” de Noya para determinar la definicion
del término mausica electronica. Asimismo, el articulo de Alaminos-Fernandez: “La
imagen sonora. Musica y marcas en publicidad” me ha ayudado, especificamente en el
apartado de publicidad. En el caso de las paginas web he usado revistas online como
Scherzo y Vice. También he visualizado video documentales como “Theremin: An
Electronic Odyssey” o “High Tech Soul: The Creation of Techno Music”.

De igual modo, he indagado en Internet en plataformas como Spotify, SoundCloud y
Beatport para identificar los grupos, artistas y DJs mas determinantes en la escena de la
masica electronica. Para saber encasillar los diferentes géneros, subgéneros y conocer
algo mas de su historia he usado la pagina web Ishkur Guide to Electronic Music, que es

una guia interactiva muy extensa.

Ha sido de gran importancia la contrastacion de informacion para asegurar la veracidad
de mis palabras. Ademas, una de las mayores dificultades estaba en saber determinar de
manera exacta la cronologia de cada etapa y la relacién que hay entre cada una de ellas,
ya que la historia de la musica electronica es confusa y esta repleta de acontecimientos

coetaneos, dependiendo del lugar y del contexto social en el que se desarrolla.



3. Definicion del concepto: Musica electronica

Antes de comenzar a enumerar los sucesos que han conformado la historia de la musica
electronica es esencial saber definirla. Este es un estilo musical que ha sufrido una
evolucién muy acelerada, por ello es complicado determinar una pureza conceptual del

mismo.

La definicion mas extendida, es la propuesta por The New Grove Dictionary of Music and
Musicians (1984) “Musica electronica es la musica producida o modificada por medio de
equipos electronicos, de tal forma que algin equipamiento electrénico es necesario para

que se pueda escuchar”.

Es cierto que, en sus inicios, la frontera entre la mtsica que empleaba formas tradicionales
de composicion e interpretacion musical y aquella que introducia sonidos artificiales e
innovadores, estaba muy clara. Sin embargo, la unicidad de la “electronica” dada de usar
medios no naturales, se ha ido diluyendo poco a poco por varios motivos. El primero de
ellos es su propia segmentacion en infinidad de géneros y subgéneros como el fechno, el
house, trance, hardcore, dubstep, hardstyle, acid house, y un largo etcétera. El segundo
motivo se debe a la influencia de la tecnologia en la sociedad contemporanea, ya no solo
en la comunicacion y el consumo, sino también en la manera de expresarnos al mundo y
transmitir cultura, como ocurre con la musica. Y el ultimo, relacionado con los dos
anteriores, se fundamenta en la introduccion de elementos electronicos en melodias que,
hasta ese momento, era impensable que lo incluyeran, especialmente el pop y el rock,
originando asi la aparicion de otros géneros como el synth-pop, dance pop o el rock

electronico, y la culminacion de un nuevo paradigma a la hora de hacer musica.

No obstante, desde esta perspectiva se esta reduciendo la idea de musica electrénica a la
sustitucion de instrumentos acusticos tradicionales por sintetizadores y a la utilizacion de
todo tipo de tecnologia sonora. Por lo tanto, “se podria pensar entonces que toda la musica
que se produce y se escucha hoy en dia es electronica, excepto en los casos de musica

ejecutada con medios totalmente actsticos y eventos en directo” (Noya, 2008, p.5)

Si tan complicado es categorizar este estilo, ;qué parametros debe seguir la musica para
considerarse electronica? Siguiendo las ideas de Blanquez y Ledn (2002, p. 7), la base de
la musica electronica se establece en el empleo de “instrumentos que se sirven de fuentes
de energia no humanas, de aparatos, valga la redundancia, electrénicos”. Pero el punto

clave se encuentra en la intencion del productor o compositor, en su naturaleza estética y,



ademas, en que los procedimientos de composicidon y produccion no puedan ser imitados

de ningun modo por los medios no electronicos.

Su identidad propia, lenguaje unico y capacidad de experimentacién explica que otros
estilos, artistas y canciones se sirvan de las posibilidades de esta. Asimismo, es entendible
que sea complicado diferenciar un género de otro al haberse producido tanta fusion y
ramificacion, puesto que, este tipo de sonidos, se han desarrollado de manera muy dispar
en funcién de la localizacion geografica, como puede ser Francia, Alemania o Estados
Unidos, de sus respectivas influencias musicales, y de la sociedad en general. Al final,
todo lo que rodea a la musica electronica es lo que la convierte en una cultura en si misma,
lo que explica que haya definiciones como: “Musica electronica es techno y house pero
también el pop de los Gltimos veinte afios que se ha servido de maquinas, samplers y cajas

de ritmos” (Blanquez & Ledn, 2002, p 9).

4. Inicio de la musica electrénica
4.1. Antecedentes
4.1.1. Primeros instrumentos electronicos

Podriamos establecer como origen de la musica electronica, al momento en el que surgi6
el primer invento capaz de emitir sonido mediante ondas eléctricas. Se considera que esto
sucede en el afio 1753, cuando Vaclav Prokop Divis, un tedlogo y cientifico checo,
comenzd a experimentar con la sonoridad de los instrumentos acusticos (Blanquez &
Ledn, 2002, p 660). Cred entonces el Denis d’Or, un teclado con mas de setecientas
cuerdas que, segun el inventor, era capaz de reproducir sonidos de cuerda y viento. A
pesar de que este estuviera electrificado temporalmente, dependia de las cuerdas ya que
estas seguian siendo la fuente de sonido principal. Por ello, aunque sea un precursor
interesante, no hay pruebas ni documentacion suficiente que asegure que el Denis d’Or
sea el primer instrumento electronico. Un dato que si parece cierto es que Divis, a modo

de broma, podia mandar descargas eléctricas a aquellos artistas que se animaran a tocarlo.

Blanquez y Ledn (2002, p. 25), explican como, un siglo después, en 1857, emerge el
primer dispositivo capaz de grabar audio: el fonoautografo, que fue patentado por
Edouard-Léon Scott de Martinville. Inicialmente, no podia reproducir sintonias de

manera audible, solo era capaz de plasmar las ondas sonoras en papel ahumado, sin



embargo, sirvid como antecesor del fondgrafo. Este tltimo, inventado por el cientifico
Thomas A. Edison en 1876, era capaz, a partir de cilindros giratorios, tanto de grabar
como de reproducir archivos de audio. Ademads, ha sido uno de los aparatos mas
influyentes, no solo de la musica electrénica, sino también de la creacion y difusion
musical en general, por marcar el punto de partida de la industria discografica moderna.

Se le considera el embrion del tan conocido tocadiscos.

Siguiendo con ambos descubrimientos, en 1889, aparece el fonografo de disco o
gramofono de Emile Berliner, que, en vez de utilizar cilindros como el fondgrafo,
empleaba discos planos. Popularizé asi al disco de vinilo como medio principal de
grabacion y reproduccion acustica del siglo XX. No es hasta cuatro décadas, en 1925,
cuando se crearon las grabaciones eléctricas y el registro de sonido dejaba de ser

mecanico.

Imagen 1: Fotografia del fonografo de Thomas A. Edison.

Fuente: https://dnamusic.edu.co/

Posteriormente, el estadounidense Thaddeus Cahill ided, en el afio 1896, otro de los
instrumentos que sirvidé como precedente: el Telharmonium, denominado en un principio
como Dynamophone. A diferencia de los dispositivos primigenios ya mencionados, este
tenia mayor complejidad por necesitar de doce grandes generadores electromagnéticos

para su funcionamiento.


https://dnamusic.edu.co/

El objetivo principal del inventor era transmitir musica a través de largas distancias. Por
ello, durante los cuatro afios que el Telharmonium estuvo en Nueva York, se podia pagar
a una red telefonica dedicada exclusivamente a la escucha del instrumento, pero, el
consumo eléctrico era tal que a menudo invadia otras lineas y conversaciones. Su
elaboracion, por otro lado, fue demasiado costosa. Ademas, tenia un tamafio
desmesurado: la primera version pesaba siete toneladas, pero la ultima llegaba hasta las
doscientas y solo se podia transportar en ferrocarril. Es por estos motivos por los que el
Telharmonium dej6 de fabricarse, no sin antes, como coinciden todos los expertos, marcar
su legado como el primer instrumento electronico de la historia. (Blanquez & Leon, 2002,

p. 662).

Imagen 2: Fotografia del primer instrumento electroénico: Telharmonium.

Fuente: https://whoisindahouse.com/

Cuatro décadas después, en 1934, Laurens Hammond se bas6é en los principios del
Telharmonium para desarrollar, y bautizar con su propio nombre, al 6rgano eléctrico
Hammond. El cual era més versatil, compacto y asequible que el anterior. Por ende, se
convirtié en uno de los instrumentos mas populares de aquel momento, con gran impacto

en géneros como el blues, jazz o rock y manteniendo su popularidad hoy en dia.

En un paradigma muy diferente, marcado por la Guerra Civil rusa (1917-1923), surge de
las manos de un joven cientifico y violonchelista de San Petersburgo, Lev Sergéyevich
Termén, un artefacto muy curioso incluso en nuestros dias: el Theremin. Anterior a eso,
fue alabado por la gran cantidad de hallazgos y descubrimientos que materializd en su
servicio militar. A pesar de no ser afin a los métodos que empleaba su gobierno, sus

inventos le ayudaron a entrar en los prestigiosos laboratorios del Instituto Fisico-Técnico


https://whoisindahouse.com/

loffe de Petrogrado. Fue alli donde detectd que, moviendo la mano a cierta distancia de
un circuito, alteraba el campo magnético de una valvula y cambiaba su sonido, creando
el primer instrumento de la historia que se podia tocar sin manipularlo fisicamente. Estaba
constituido por dos antenas moduladoras, una de la nota y otra del volumen, con las que

podia conseguir un rango expresivo similar al de un violin o una voz humana.

La peculiaridad del Theremin fue personificada en una de las intérpretes mas virtuosas
del instrumento, Clara Rockmore: “Con el theremin no se debe tocar solo una nota, hay
que situarse en el centro mismo de esa nota. No se puede mostrar ningun tipo de
emocion... No puedes mover la cabeza, por ejemplo, o hacer un pequefio paso atras. Eso
no haria méas que cambiar el tono”, exponia en el documental Theremin, an Electronic

Odissey (1994).

No obstante, el visionario no patent6 su idea hasta que estuvo exiliado ocho afios después
en Estados Unidos, momento en el que también cambid su nombre a Léon Theremin. Es,
a partir de ese entonces, cuando empezo6 a comercializarse y a abrirse un hueco, no tanto
en la musica popular, sino mas bien en la musica culta y experimental, teniendo presencia

incluso en bandas sonoras de peliculas como "Spellbound” (1945) de Alfred Hitchcock.

Imagen 3: Clara Rockmore tocando el Theremin.

Fuente: https://es.wikipedia.org/



https://es.wikipedia.org/

Otro de los méritos de Theremin, esta vez junto a Henry Cowell, fue fabricar la
Rhythmicon (1931). Considerada como la primera caja de ritmos de la historia, ya que
podia producir patrones ritmicos de manera similar a los pianos roll MIDI, presentes en

los programas de edicion de audio actuales.

El chelista y radiotelegrafista Maurice Martenot, inspirado en Leon Theremin, disefi6 en
el afio 1928 lo que ¢l denominé inicialmente como “Perfeccionamiento del instrumento
de musica electronica”, que paso a ser después Ondes Martenot. Este funcionaba a partir
de ondas de radio afinadas a distintas frecuencias con valvulas de vacio. El instrumento
se hizo popular, entre otras cosas, por utilizarse en la obra “Sinfonia Turangalila” (1949)
de Olivier Messiaen. Ademas de por ser interpretado por artistas como Jonny Greenwood,

integrante del grupo Radiohead y compositor de bandas sonoras.

Y, por ultimo, podemos mencionar al Trautonium, inventado por el aleman Friedrich
Trautwein en el afio 1930. Como idea inicial, queria liberar al intérprete de las
restricciones que conllevaba la entonacion fija del piano. Para ello, remplazo el teclado
por un diapasén de alambre colocado sobre un riel, que permitia al musico controlar la
altura tonal presionando, en mayor o menor medida, el cable de este. La posibilidad de

hacer cambios sutiles de volumen y efectos de vibrato ofrecia gran flexibilidad expresiva.

Imagen 4: Version de la década de 1930 del Trautonium.

Fuente: https://120years.net/
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Aunque solo se vendiera alrededor de trece articulos de la version comercial de este
instrumento, el Trautonium dejo su legado en la historia de la musica electronica en varios
sentidos. El primero, al ser utilizado por varios compositores para sus obras, como por
ejemplo Paul Hindemith y Oskar Sala. Y, por otro lado, al conseguir un tono mas
distintivo y complejo que el de otros instrumentos de valvulas de los afios 1920-30 del

siglo XX, definiendo asi el futuro de los sintetizadores.

En el primer capitulo de la serie documental Musikinstrumente und ihre Geschichte
(1986) de la cadena alemana NDR, Sala decia que Paul Hindemith pudo tocar los sonidos
mas dispares con el mismo instrumento...; desde ese momento se establecié como una
nueva manera de crear sonidos Unicos... Dicho esto, no sé por qué deberiamos querer

conformarnos con imitar sonidos existentes teniendo estas bellas y nuevas posibilidades.

(Blanquez & Leon, 2002, p.667)

4.1.2. Vanguardias artisticas del siglo XX: Futurismo

A finales del siglo XIX, Europa se encontraba en un contexto de profundos cambios
sociales, politicos, economicos y culturales. En primer lugar, la industrializacion y el
crecimiento urbano conllevaron a que la burguesia se impusiera como clase dominante y
que el proletariado se sintiera desplazado. A modo de respuesta, aparecen nuevos
movimientos politicos y sociales como el anarquismo o el comunismo. Ademas, los
avances en el transporte, las comunicaciones y la tecnologia, marcada por numerosos
inventos como, por ejemplo, el teléfono, el telégrafo o el automovil (o los mencionados
con anterioridad), generaron una nueva concepcion del mundo y el arte. La suma de estas
transformaciones prolifero y a principios del siglo XX se produjo la ruptura definitiva con
el pasado y el surgimiento de las vanguardias artisticas: el fauvismo, cubismo,
expresionismo, dadaismo, surrealismo, etc. Todas ellas, con sus caracteristicas propias,
exploraban otras formas de expresion, esperanzadas en conseguir un cambio radical en la

sociedad.

Tal y como explican Blanquez & Ledn (2002, p. 40), al igual que con el resto de las
disciplinas, como la pintura o la arquitectura, la musica tampoco fue ajena al alboroto
vanguardista. Sin embargo, la primera de ellas que incluy¢ la presencia tecnologica en su
imaginario fue el futurismo, que rompid definitivamente con el tabt del ruido, la

subjetividad del intérprete y con el sentido mismo del arte musical. Este movimiento
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surgio en Italia en el afio 1909, cuando Filippo Tommaso Marinetti publicé el "Manifiesto
Futurista”, en el que cargaba contra la tradicion, los museos y el romanticismo. Asimismo,
idealizaba lo relacionado con la juventud, guerra, modernidad, velocidad, las maquinas,

etc. puesto que lo veia como un signo de progreso.

El futurismo, en sus inicios, se trataba de una corriente literaria. Por ello, se redactaron
numerosos escritos que, a su vez, abrian paso a otras areas. Podemos mencionar al
“Manifiesto de los musicos futuristas”, desarrollado en 1910 por el compositor Francisco
Balilla Pratella. En €l, trata de hacer un llamamiento a los jovenes, aquellos que buscan
descubrir nuevas experiencias y formas de sentir. Su revolucion, sin embargo, se quedo a
medio camino, debido a que era muy incendiario sobre el papel, pero mucho mas

moderado al componer sus obras.

A este le siguieron otros tantos manifiestos, por ejemplo, el “Manifiesto de la pintura
futurista” (1910), “Manifiesto de la escultura futurista” (1912), “Manifiesto de la
cinematografia futurista” (1916), “Manifiesto de la fotografia futurista” (1930), etc. Y,
entre todos estos ensayos, otro que nos atafie especialmente es el realizado en 1913 por
Luigi Russolo, “El arte de los ruidos”, en el que proponia una musica alejada de lo clasico
y popular, que incorporara los ruidos industriales y mecanicos de la era moderna, como
maquinaria, trafico, obreros dirigiéndose a la fabrica, etc. Russolo era un pintor y poeta
que, sin formacion previa en la actstica o la ingenieria, junto al también pintor Ugo Piatti,
empez06 a construir los llamados intonarumori o, lo que es lo mismo, maquinas de generar

ruidos. Anticipando asi la idea de utilizar fuentes no musicales en la composicion.

Nosotros, los futuristas, hemos amado y disfrutado profundamente las armonias
de los grandes maestros. Durante afios, Beethoven y Wagner han agitado nuestros
nervios y corazones. Ahora encontramos mucha mas fruicion en la combinacion
de ruidos de los railes, el motor de explosion, los carruajes y las masas aullantes

que en la enésima escucha de la Heroica o la Pastoral. (Russolo, 1913).

Como expresa Russolo en su libro “El Arte de los Ruidos” (1913) El primer intonarumori
fabricado fue el Explosionador (explosionatore), que imitaba el sonido de un motor. Poco
después, le siguieron el Ululador (u/ulatoré), el Gluglulador (gorgogliatore), el Silbador
(sibilatoré), el Crepitador (crepitatoré)... llegando a completar una coleccion de hasta
casi 30 instrumentos. Por desgracia, la gran mayoria fueron destruidos en la Segunda

Guerra Mundial y hoy apenas queda material sonoro.
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Tanto el futurismo como los infonarumori, han consolidado la iconografia de la musica
electrénica, posicionando al ser humano de la mano de la evolucion tecnologica y sus
posibilidades. En otras palabras, y volviendo a nuestros dias, la figura del compositor y
del ingeniero han tendido a fusionarse en un creador tinico que busca sus propios recursos
para componer, mas alla de la maquinaria de la que disponen. Como apuntan Blanquez y
Ledn (2002, p. 15) “Muchos productores sostienen que, después de adquirir un nuevo

equipo, lo primero que hacen es tirar el manual de instrucciones y empezar a trastear”.

4.1.3. Musica concreta

La figura de Pierre Schaeffer es determinante para seguir con nuestra cronologia. Este
retomo las ideas principales de Russolo, aunque anadiendo sus propias aportaciones.
Schaeffer nace en el seno de una familia de musicos, pero acaba renunciando a su carrera
como instrumentista para matricularse en Electricidad y Telecomunicaciones. No fue
hasta 1936, trabajando ya en la radio publica de Paris, en la RTF (Radiodiffusion

Television Francaises), cuando empez6 a desarrollar su linea de investigacion.

Fascinado entonces por las posibilidades creativas que proporcionaba el estudio de
grabacion, y gracias al desarrollo de la microfonia y el magnet6fono, se dio cuenta de que
podia capturar sonidos cotidianos directamente de la realidad y después tratarlos de
manera independiente. Era capaz cortarlos, pegarlos, superponerlos... y combinarlos
entre si, dando lugar a una estructura compleja y definitiva que solo podia ser escuchada,
mas no representada. La obra obtenida dejaba ser disfrutada infinidad de veces y era
inalterable, ya que su ejecucion no dependia de la subjetividad de un intérprete humano,
sino de la calidad y eficacia del reproductor. Los artistas concretos se convierten asi en

los padres de la manipulacion del sonido, una de las bases de la musica electronica.

Por primera vez en la historia, nacia un género inconcebible sin la presencia de los
dispositivos eléctricos, que tenia la posibilidad de alcanzar sonidos fisicamente
imposibles de reproducir de manera natural, y que, ademas, podia prescindir de los
instrumentos y de la voz humana. En el afio 1948 Schaeffer acufi6 el nombre de “musica
concreta” para este género. En comparacion con la musica tradicional, basada en la
composicion de una partitura y su posterior interpretacion, la musica concreta utilizaba la
cinta magnética como soporte y al mismo tiempo como pieza. Este creo las primeras obras

musicales de naturaleza electroacustica, que combinaba sonidos acusticos con grabados.
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En 1949, Schaeffer se une al compositor y percusionista, Pierre Henry, con el que cred
algunas de las piezas mas emblemadticas de la musica concreta, por ejemplo, “Orphée”
de 1953 o “Symphonie pour un homme seul” de 1959. De su unidn surgié también el
Groupe de Recherche de Musique Concrete, al que en 1951 se sumo Jacques Poullin. Por
¢l pasaron diversos compositores clave de la musica contemporanea de la segunda mitad
del siglo XX: Oliver Messiaen. Karlheinz Stockhausen, Pierre Boulez, Werner Meyer-
Eppler, Edgar Varése, etc. Este ultimo elabor6 la pieza “Poeme électronique” para el

Pabellon Philips en la Exposicion Universal de Bruselas de 1958.

4.1.4. Elektronische musik

La musica electronica, tal como la conocemos hoy en dia, incluye de manera esencial
tanto la electroacustica como la musica concreta. No solo porque utilizan sistemas
tecnologicos para su produccion, también por las dindmicas particulares que emplearon
y que décadas posteriores fueron adoptadas. Las pequefas variaciones en estas dinamicas,
como, por ejemplo, las técnicas de composicion, métodos de manipulacién de sonido,

estructuras musicales... son las que a menudo diferencian un género o subgénero de otro.

Blanquez & Ledn (2002, p. 61) explican en su libro “Loops I’ que en 1951, Robert Beyer
y Herbert Eimert, realizaron la primera composicion generada Unicamente con tonos
electronicos. Sin embargo, la figura que dio nombre de manera oficial al término “musica
electronica” fue Karlheinz Stockhausen. Este musico comienza su trayectoria musical
influenciado por el serialismo, hasta que coincide en 1952 con Oliver Messiaen, y se une
al Groupe de Recherche de Musique Concrete. En 1953, ya colaboraba permanentemente
con su serie radiofonica “Musica de nuestro tiempo” en el Estudio de Musica Electronica

de la Nordwestdeutscher Rundfunk de Colonia, bajo direccion de Herbert Eimert.

Stockhausen vive el desarrollo de la musica concreta en su estancia en Paris, pero, de
vuelta en Colonia, adquiri6 una perspectiva completamente diferente. Mientras que para
esos musicos concretos la electronica era un simple medio para conseguir su fin, el
elektronische musik era mucho mas complejo al posicionar el proceso de produccion
tecnologica en un nivel de igual importancia que el desarrollo creativo en si. Los franceses
manipulaban sonidos que habian grabado antes, los alemanes sintetizaban directamente

de los circuitos electronicos, es decir, creaban desde la nada. Stockhausen se da cuenta
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que, para avanzar, habia que combinar los elementos de grabacion de la musica concreta

y la sintesis de la musica alemana (generar sonidos artificialmente).

Por todo esto, el autor se convirtid6 en un eje basico en la historia de la musica
contemporanea. Llegd a componer casi trescientas obras, entre las que destacan “Studien
I’ (1953), “Studien 11" (1954) y “Gesang Der Jiingline” (1955). A su vez, a ¢l se le
atribuye numerosa terminologia como la musica cdésmica, musica puntual, musica
intuitiva, composicion multiformula, etc. Fue pionero de la edicion musical en formato
discografico, marcando una transicion entre la musica experimental y su posterior
aceptacion popular, idea que también impuls6 la banda Kraftwerk, de la que hablaremos

mas adelante.

4.2. Estudios de musica electronica y evolucion: Afos 40/50

Como ya se ha mencionado anteriormente, las grabaciones eléctricas se inventaron en el
afio 1925; con ellas se podia capturar y amplificar el sonido a partir de un soporte, como
es el caso de los discos de vinilo. Sin embargo, se siguié explorando hasta que aparecid
el grabador de cinta magnética, o también llamado magnet6fono, que fue lo que usaron

los musicos concretos para manipular sonidos previamente grabados.

Este artefacto fue desarrollado por la empresa alemana AEG (Allgemeine Elektricitéts-
Gesellschaft), después de que Fritz Pfleumer inventara la cinta magnética en 1928, que
en si misma no se trataba de un dispositivo de grabacion, de ahi la necesidad de idear el
magnetofono. Se presentd al publico en la feria radiofoénica de Berlin de 1935 y las
primeras grabaciones de prueba en estéreo se realizaron en 1942 en el mismo pais. Pero,
tras la Segunda Guerra Mundial, John T. Mullin llev¢ la tecnologia a Estados Unidos, la
perfecciono, y en 1948 cred el primer grabador de cinta comercial. La empresa Ampex
jug6 un papel fundamental para su distribucion en las décadas cuarenta y cincuenta del

siglo XX.
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Imagen 5: Primer magnetofono de 1935.

Fuente: https://es.wikipedia.org

Las grabaciones en cinta fueron cruciales en el progreso de los estudios de musica y en la
radio como medio de comunicacion. En relacion con este tltimo, significd una mejora en
la reproduccion del sonido y en la calidad del contenido. Ahora se podian recopilar
programas, entrevistas y canciones que ya habian sido emitidos, permitiendo su posterior
reutilizacion y, por ende, favoreciendo la preservacion de contenido historico. Asimismo,
dio lugar a la grabacion multicanal en los estudios de musica, es decir, los diferentes
audios podian grabarse en pistas separadas y luego mezclarse entre si, de igual modo que
podian colocarse en bucle generando sonidos repetitivos. Esto revoluciond la produccion

musical, y conform6 nuevas posibilidades artisticas.

En consecuencia, se instauraron en Europa los primeros estudios de musica electronica:
Groupe de Recherche de Musique (GRM), Studio fiir Elektronische Musik der
Nordwestdeutscher Rundfunk (NWDR) y el Studio di Fonologia Musicale. Y no fue hasta
1958, que los estadounidenses alcanzaron a los europeos en este sentido. Francia,
Alemania, Italia y Estados Unidos se convirtieron en centros de innovaciéon musical,

dotados de los equipos electrénicos mas avanzados.

Es a partir de este momento, en los afios cincuenta, cuando la historia de la musica
electronica se vuelve bastante compleja y se desarrolla desde diversos puntos de vista,
aunque marcada en todo momento por la experimentacion. Su evolucion “se trata, en
realidad, de una extensién minima de otra narracion mucho mas amplia y apasionante: la

del progreso y la asimilacion de la tecnologia por parte del ser humano, en su vida y en
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su arte” (Blanquez & Ledn, 2002, p. 64). De esa complejidad nace la necesidad de sefialar
artistas especificos que llevaron a cabo su propia obra, no dedicados estrictamente a la

musica electronica “pura”, pero que han ido cimentando el camino a seguir.

4.2.1. Compositores precursores del movimiento

Ademas de los ya aludidos Schaeffer, Stockhausen, Varése, Messiaen, etc., existen otros
compositores que hicieron sus aportaciones individuales y colectivas en lo que
conocemos hoy en dia por musica electronica. Algunos nombres son: Charles Ivés,
Richard Maxfield, Pauline Oliveros, Luc Ferrari, Terry Riley, Vladimir Ussachevsky,
Robert Ashley, Alvin Lucier, Hugh Le Caine, Vittorio Gelmetti, etc. Estos, tal y como
apunta Brian Eno en el album musical OHM: The Early Gurus of Electronic Music
(Ellipsis Arts, 2000), “ayudaron a desarrollar un vocabulario de nuevas perspectivas para
la musica de este siglo y que, quiza sorprendentemente, se han convertido en parte de un

muy fructifero intercambio con la musica popular”.

La mayoria de los citados son estadounidenses, por ello, es esencial la figura de John
Cage, puesto que, cuando la produccion de musica electronica en el pais era practicamente
inexistente, €l se adelantd en el afio 1939 con su composicion “Imaginary Landscape, N°
I”. Aunque esta no usara medios electronicos de produccion, empleaba diversas fuentes
de sonidos, lo que la hacia inusual para la época. Abrid paso, por tanto, a los artistas de
su misma nacionalidad, entre los que sobresalen Ussachevsky y Otto Luening, los
fundadores del Columbia-Princeton Electronic Music Center (hoy Computer Music
Center o CMC). Cage, asimismo, es considerado el padre de la “musica aleatoria”, basada
en que ciertos elementos de la composicion estan colocados al azar, desafiando las
nociones tradicionales de control total del compositor sobre la obra. En su pieza mas
polémica, llamada 4’ 33" (1952), el intérprete se pasa todo ese tiempo en silencio, sin
tocar ni una sola nota. También destacan: “Sonatas and Interludes”, realizadas entre

1946-1948, y “Williams Mix” de 1952, en la que utilizaba la cinta magnética.

Por otro lado, en la entrevista que realizé el griego Iannis Xenakis en la revista “Scherzo”
(2001) se habla sobre como este autor transformo el panorama musical con un enfoque
unico que posicionaba a las matematicas en el centro del proceso compositivo. De igual
modo, incluia conceptos arquitectonicos que habia aprendido con Le Corbusier cuando,

conjuntamente, disefiaron el Pabellon Philips de la Exposicion Universal de Bruselas de
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1958. Xenakis se baso en la teoria de las probabilidades y en conceptos como modulacién
de la masa o densidad del edificio sonoro para crear lo que denomindé como “musica
estocastica”. Algunas de sus obras son: “Metastaseis” (1954), “Pithoprakta” (1956) y
“Jonchaies” (1977).

4.3. Auge de la musica electronica popular: Afios 60-80

Gracias a la grabacion multicanal y los inventos que aparecieron a posteriori, los sonidos
electronicos se volvieron mucho mas accesibles en la década de los sesenta, iniciando asi
la era de la musica electronica moderna y su democratizacion en la industria. El empleo
de estas formulas daba como resultado mezclas muy elaboradas y detalladas, motivo por
el que artistas y grupos de otros géneros, especialmente del pop y rock, se sirvieron de
ellas para producir albumes iconicos de esa época, como es el caso de: The Beatles, Pink
Floyd, David Bowie, Prince, etc. En consecuencia, aparecieron también nuevos géneros

como el rock progresivo, la musica disco, synth-pop, entre otros.

Por otra parte, compositores de la BBC Radiophonic Workshop, como Delia Derbyshire,
ayudaron a que este estilo musical fuera ampliamente aceptado y reconocido en los
medios de comunicacion masivos de Reino Unido. Destaca el tema versionado que realizo
Delia, con técnicas de manipulacion de cintas, para la serie de television “Doctor Who”

de 1963, el cual fue compuesto inicialmente por Ron Grainer.

Imagen 6: Video de la BBC donde Delia Derbyshire explica como hizo “Doctor Who”.

Fuente: https://www.youtube.com/watch?v=gsRuhCflRyg
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Aunque, no fue hasta la invencidn del sintetizador modular Moog, cuando la musica
electrénica se instaur6 definitivamente en la cultura popular y revolucion6 por completo
los limites de la experimentacion musical. Robert Arthur Moog, también conocido como
Bob Moog, empezo6 vendiendo theremines con su padre en los afios cincuenta hasta que,
en 1963 conocié a Herb Deutsch. Juntos, Moog construyendo los circuitos y Deutsch
especificando las necesidades musicales, crearon en el afio 1964 la version practica del
sintetizador. La capacidad de este para crear sonidos sintéticos complejos y practicamente
infinitos, sumado a su facilidad de uso, lo convirtieron en una de las herramientas con
mayor legado en la musica electronica de nuestros dias. En sus inicios, se usaba para
producir bandas sonoras, melodias para publicidad y tenia alguna que otra incursién en la
musica experimental. No obstante, el verdadero éxito llegd cuando Wendy Carlos lanzo
el album “Switched-On Bach” en 1968, donde realizaba adaptaciones de obras clésicas

de Johann Sebastian Bach utilizando el sintetizador.

La compaifiia Moog Music continu¢ desarrollando nuevos modelos, adaptandose a los
avances tecnologicos y a las demandas de los musicos, hasta que en 1970 ided al que
podriamos considerar el “definitivo”, el que se hizo mas popular: el Minimoog Model D.
Este no era barato, pero si mucho mas que los anteriores. Ademas, su disefio portatil, hacia

que se pudiera transportar sin problemas a los ensayos o actuaciones de los artistas.

Imagen 7: Prototipo del Minimoog Model D.

Fuente: https://www.futuremusic-es.com/la-historia-del-sinte-minimoog/

Paralelamente a Bob Moog, Donald Buchla ponia en marcha su propia version del
sintetizador. Siendo Buchla todavia un estudiante de fisica en la universidad de Berkely
de California, entr6 en contacto con una incipiente comunidad de artistas contemporaneos
de la Costa Oeste americana, a diferencia de Moog que se encontraba en la Costa Este. Y,

tras recibir el encargo de Morton Subotnick y Ramon Sender, fundadores del San
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Francisco Tape Music Center, cre6 en 1963 su primer sintetizador controlado por voltaje,
el Buchla 100. Siguié desarrollando otros tantos, aunque destacan el Buchla 200 y el
modelo portatil Buchla Music Easel. Tanto Moog como Buchla patentaron sus
sintetizadores en 1966, sin saber nada el uno del otro. Pero, mientras que Moog disfrutaba
del éxito comercial y llegaba a los gigantes del rock y la musica disco, Buchla, alcanzaba
su prestigio en las disciplinas experimentales. Bob Moog tuvo el acierto de incluir un

teclado, ya que permitio su integracion en formatos musicales mas convencionales.
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S

Imagen 8: Donald Buchla junto a su sintetizador en los 60s.

Fuente: https://buchla.com/history/

En las décadas posteriores, la evolucion de la tecnologia musical continud a un ritmo
vertiginoso, dando lugar a una numerosos inventos que revolucionarian aun mas la
escena. Fabricantes japoneses como Matsushita, Roland o Yamaha empezaron a tener una
fuerte influencia en la industria internacional, ya que ofrecian una combinacion de
calidad, funcionalidad y precio asequible. Especialmente notable fue la introduccion en
el mercado de la caja de ritmos Roland TR-808 en el afio 1980 y del sintetizador digital
Yamaha DX7 en 1983. Tampoco podemos olvidarnos del Fairlight CMI, uno de los
primeros samplers digitales comercializados en el afio 1979, solo que, en esta ocasion, de

origen australiano.

En ese periodo, sin embargo, no se tenian en cuenta ciertas complejidades de los nuevos
sistemas electronicos. Cada fabricante disponia de su propio protocolo de comunicacion,
lo que dificultaba la conexién y sincronizacion entre dispositivos de diferentes marcas.
Por ello, Dave Smith convencio a sus competidores Ikutaro Kakehashi y Tom Oberheim

para desarrollar, en el afio 1982, la Interfaz Digital de Instrumentos Musicales (MIDI).
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Abhora, los instrumentos electronicos, ordenadores, programas informaticos y dispositivos
de audio podian conectarse entre si a través de puertos de entrada y salida MIDI. Esto
permitid el nacimiento de los primeros estudios de grabacion caseros, ya que solo era
necesario un pequeno teclado y un ordenador portatil para hacer musica, del mismo modo
que para dar un concierto. La tecnologia era tan perfecta que, en la actualidad, sigue

siendo el método dominante.

4.3.1. Rock progresivo

Blanquez & Leo6n (2002, p.66) hablan sobre la década de los setenta, en la que los
conceptos propios de la musica electronica fueron rentabilizados por el rock de muy
diversas formas. En primer lugar, estaban presentes esas bandas que todavia incluian
elementos sinfénicos, pero que también usaban instrumentos electronicos como el
sintetizador Moog. Hablamos de Génesis, Yes, Jethro Tull, y de Emerson, Lake & Palmer,
entre otros. Igualmente aparecen en escena grupos de auténtica vanguardia como King
Crimson y Van Der Graaf Generator. Ademas de determinados grupos de Krautrock que
aparecieron en la Alemania post-holocausto nazi: Can, Kraftwerk o Neu!, a diferencia de

las anteriores que eran todos britanicos.

Toda esta amalgama de sonidos electronicos alejada del ritmo cuatro por cuatro y del
estribillo pegadizo, que empezaba a recibir criticas desde los sectores mas conservadores,
fue catalogada como “rock progresivo”. Un concepto demasiado amplio, pero que, en
todo momento, se ha centrado en la idea de musica como medio de exploracion y
expresion personal. Sus influencias van desde el fo/k hasta la musica clasica. No obstante,
los antecedentes inmediatos son los albumes mas psicodélicos y experimentales de The
Beatles como “Revolver” (1966)y “Sgt. Pepper's Lonely Hearts Clun Band” (1967) o
The Beach Boys con “Pet Sounds” (1966) y “Smiley Smile” (1967). La escena de
Canterbury, que mezclaba el jazz con el rock, de igual modo, fue determinante. Las bandas
mas significativas son The Soft Machine, Caravan, y Hatfield and the North y National
Health.

El album “In the Court of the Crimson King” (1969) de King Crimson marcé un hito en
la historia del rock progresivo, inspirando a toda una generacion de musicos a explorar
nuevas fronteras musicales. Entre estas bandas influenciadas se encontraba Emerson,

Lake & Palmer, cuya cancion “Lucky Man” de 1970 no solo populariz6 el uso del teclado
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electronico en el rock, sino que también destaco las posibilidades expresivas del
Minimoog, con el virtuoso de Keith Emerson en el escenario. Tener un arsenal de teclados
fue un campo creativo que también potencié Pink Floyd, uno de los grupos mas
emblematicos. Su dlbum “The Dark Side of the Moon” de 1973, se convirtio en un clasico
atemporal. Ese mismo afio comenzo6 la etapa dorada del género con trabajos como
“Selling England by the Pound” de Genesis o “Brain Salad Surgery”, de nuevo, de
Emerson, Lake & Palmer. El grupo Yes, por su parte, lanzé en 1972 “Close to the Edge”.

Imagen 9: Portada de “The Dark Side of the Moon” (1973) de Pink Floyd.
Fuente: https://ctxt.es

Sin embargo, del mismo modo que el rock progresivo vivido un rapido auge, tuvo un
declive acelerado. Casi todos los grandes nombres, antes siquiera de que empezaran los
ochenta, cambiaron su enfoque a otros sonidos mas pegadizos y simplificados. En
contraposicion, aparece el punk, un género mucho mas salvaje, rebelde y crudo que se
oponia a las largas canciones y a la pretenciosidad del rock progresivo. Si hay una imagen
que representa este hecho, es en la que aparecen los integrantes de los Sex Pistols con una

camiseta donde se puede leer “I hate Pink Floyd”.
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Imagen 10: Johnny Rotten, vocalista de Sex Pistols con camiseta “I hate Pink Floyd”.

Fuente: https://musicarockprogresivo.wordpress.com

4.3.1.a. Krautrock

Tras la Segunda Guerra Mundial, Alemania se encontraba devastada por las secuelas del
nazismo y dividida ideologicamente. Por ello, aparece una juventud con ansias de
alcanzar un nuevo renacer cultural e identitario. Bajo esa premisa, se desarrolld el
krautrock, un género musical que para nada es homogéneo y en el que no podemos hablar
de rasgos estilisticos claros que compartan todas las bandas. En lo que si que coinciden
todas ellas es en el rechazo a la cultura dominante y la necesidad de construir algo
radicalmente nuevo. El término deriva de kraut (repollo), apodo con tono peyorativo que
utilizaban los soldados britanicos para referirse a los alemanes durante la guerra, y que,
afios después, reutilizo la prensa del mismo pais para juzgar “su fracasado intento por

tocar rock”.

El libro “Loops I” de Blanquez & Leo6n (2002) habla sobre como en comparacion con el
rock progresivo inglés, el krautrock dirigi6 su actividad a una mayor improvisacion y
experimentacion electronica, alejandose de las raices de la musica sinfonica. Se inspir6
en las vanguardias del siglo XX, en sonidos africanos y orientales, en el minimalismo, en
Stockhausen, en grupos como The Mothers of Invention y en musicos estadounidenses
como John Cage o Silver Apples. Como indica el periodista David Stubbs en su libro
“Future-Days: Krautrock and the Birth of a Revolutionary New Music” (2014), estas
bandas buscaban reconstruir la musica, generar una nueva herencia sonora que se

vinculara con costumbres alemanas mas antiguas con fundamento en la negacion a
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replicar los estilos del blues y el rock que eran dominantes. Asi, crearon originales

patrones mas adelante han sido tomados como ejemplo, una y otra vez.

El grupo mas representativo del krautrock y que podriamos decir que mejor ha
sobrevivido al desgaste del tiempo es Kraftwerk, creado en 1970. Este se caracteriza por
desarrollar un concepto ritmico con el que creaba paisajes sonoros futuristas, basados en
que el hombre podia convivir en consonancia con la maquina. A diferencia de otros grupos
del género que se centraban en estructuras libres e improvisadas, Kraftwerk adapté una
aproximacion mas meticulosa en su produccion musical, por ejemplo, con dispositivos
como el vocoder, que generaba un efecto robotizado en la voz. Cada detalle, desde la
creacion de sonidos, el disefio de sus portadas, hasta la presentacion escénica, estaba
planeado cuidadosamente para transmitir una vision de modernidad y era espacial. Se
convirtié en un grupo-concepto donde el cantante quedaba relegado a un segundo plano
y en el que, tanto la estética como la idea en si, era mas importante. Un enfoque totalmente

visionario y conceptual, que no todos entendieron y que estaba avanzado para su tiempo.

La importancia de Kraftwerk no se limita al ambito del reconocimiento
estrictamente musical. Su punto fuerte es su habilidad para dotar de un concepto
preciso a cada uno de sus lanzamientos..., interrelacionando no solo el sonido y
la composicidn, sino también la imagen de la banda y el mensaje a transmitir como

un todo indivisible. (Blanquez & Ledn, 2002, p.112).

Algunos de los albumes de Kraftwerk que han conseguido dejar una huella indeleble en
la musica electronica son los siguientes: “Autobahn” (1974), que marc6 un punto de
inflexidon por ser su primer éxito comercial, “Trans-Europe Express” (1977), que trata
sobre el viaje en tren a través de Europa y, por ultimo, “The Man-Machine” (1978)

profundizaba en la idea conceptual de hombre-méquina.

24



Imagen 11: Portada “The Man-Machine” (1978) de Kraftwerk.

Fuente: https://kraftwerk.com/

Los musicos Klaus Dinger y Michael Rother, fundaron en el afio 1971 el grupo Neu!, el
cual se caracteriz6 por introducir un ritmo repetitivo e hipnotico llamado motorik. Su
album debut, con temas como “Hallogallo”, no solo se convirtid en un referente, sino
que también despertd la desazon propia del punk. La banda Can por otro lado, fue la que
menos teorizd sobre la electronica, pero sus aportaciones sobre la manipulacion del
sonido que plasmaron en su estudio de Colonia, Inner Space, son igual de relevantes en
la evolucion del género. Como obra mas llamativa de Can, podemos mencionar el album
“Tago Mago” de 1971. Y otras de las bandas que fueron significativas en el krautrock
son: Faust con albumes como “Faust IV (1973), Tangerine Dream con “Phaedra”

(1974), Cluster, Ash Ra Tempel, Harmonia y Amon Diitil II.

4.3.2. Ambient

La figura de Brian Eno es primordial en este periodo, ya que ha compuesto algunas de las
estrategias sonoras mas influyentes de las ultimas décadas. De hecho, ha llegado a ser el
productor de artistas tan conocidos como Génesis, U2, David Bowie o David Byrne. Eno
comenzo su carrera en el grupo de rock Roxy Music y, tras desligarse de este, demostrd
que el estudio de grabacion era un instrumento en si mismo, ademas de sentar las bases
del ambient. Este género se caracteriza por enfatizar el tono y la atmdsfera por encima de

la estructura musical tradicional, en otras palabras, busca generar un ambiente sonoro que
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envuelva al oyente y lo transporte a diferentes estados emocionales o mentales. Algo que

se consigue, entre otros motivos, por la larga duracion de las composiciones.

Blanquez & Ledn (2002, p. 88) explican que, bajo las premisas de pioneros europeos
anteriores, entre los que destacan Jean Michel Jarre, Klaus Schulze y Vangelis, se
desarrolla en 1973 la primera composicién que podriamos considerar de caracter ambient:
“No Pussyfooting”, grabada por Brian Eno y Robert Fripp. Sin embargo, el album que
culminaria el género fue “Ambient 1: Music for Airports” de 1978. Este pretendia
convertir los sonidos de fondo como el que se puede escuchar en un aeropuerto, en una
forma de arte contemplativa y expresiva. Por ello, se opone a la “musica enlatada” que
realizaba Muzak, una compaiiia estadounidense especializada en producir las melodias
que se escuchaban en entornos comerciales y espacios publicos, como tiendas,
restaurantes u oficinas, para influir en el estado de &nimo y en el comportamiento de las
personas. Fomentando, de este modo, una situacion favorable para las ventas y la

productividad.

Brian Eno, en las notas de su album “Ambient 1: Music for Airports” (1978) apunta que
“la musica ambient tiene que ser capaz de acomodar multiples niveles de atencion de

escucha, sin forzar ninguno en particular; tiene que ser tan ignorable como interesante”.

4.3.3. Musica disco

La musica disco surge a finales de los afios sesenta y principios de los setenta en
Filadelfia, fusionando sonidos del soul, funk, R&B y pop. Alli, artistas y productores le
abrieron las puertas a un nuevo estilo que pronto se escucharia en las discotecas y pistas
de baile de todo el mundo. Las actuaciones en directo empezaban a ser sustituidas por la
figura de DJ, lo cual allano el terreno para futuros géneros como el house o el techno.
Pero, volviendo a la musica disco, esta se caracterizaba por sus ritmos bailables, melodias
pegajosas y letras optimistas que, en una época marcada por tensiones sociales y politicas
como la Guerra de Vietnam y la crisis del petroleo, significaron una via de escape y
disfrute. Los clubes como el Studio 54 de Nueva York, distinguidos por su exclusividad

y glamour, se convirtieron en verdaderos santuarios de libertad.

Tal y como expone Rickey Vincent, en su obra “Funk. The Music, the People and the

Rhythm of the One” (1996) “los setenta fueron una €poca peculiar para los americanos.
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Fue el periodo en que el entretenimiento escapista pas6 de ser una emocionante atraccion
a convertirse en el centro de la experiencia cultural. Una musica simple y pegadiza

llamada disco se convirtié en el punto focal de una cultura que habia perdido su rumbo”.

No obstante, el punto de inflexion se situa en el afio 1975, cuando las discograficas
reconocieron el éxito comercial que podia llegar a tener y empezaron a promoverlo entre
sus artistas. Dos afios después, el lanzamiento de la pelicula “Saturday Night Fever”,
protagonizada por John Travolta, no solo se convirtié en un fenémeno cultural, sino que
también ayudé a popularizar aun mas el género. La banda sonora de la pelicula, en gran
parte compuesta por los Bee Gees, se convirtidé en uno de los albumes mas vendidos de

todos los tiempos, con canciones emblematicas como “Stayin’ Alive”y “Night Fever”.

Imagen 12: Fotograma del trailer teatral de “Saturday Night Fever” (1977)
Fuente: https://youtu.be/L1BYS8HNDnw?si=jXPf3YAOb61aNThV

Este grupo, Bee Gees, se convirtido en uno de los pilares de la musica disco. Asimismo,
tuvieron un papel fundamental entre 1977 y 1979 Barry White, Donna Summer, Jackson
5, Chic, The Trammps Gloria Gaynor, Village People y, como no, ABBA. Y entre esos
€xitos que resonaron sin cesar en la cultura popular, y que hoy en dia siguen siendo
himnos, podemos hablar de “Celebration” de Kool and the Gang, “Hot Stuff” de Gloria
Gaynor, “I Feel Love” de Donna Summer, “Le Freak” de Chic, “Y.M.C.A.” de Village
People, “I Will Survive” de Gloria Gaynor, “Gimme! Gimme! Gimme!” de ABBA, entre
muchos otros. Por otro lado, la escena en Europa era muy imponente gracias a figuras

como Giorgio Moroder, uno de los pioneros del Eurodisco.

La época dorada fue tal que incluso artistas de otros géneros experimentaron con estos
sonidos, como es el caso de The Rolling Stones con su cancion “Miss You™ (1978) y KISS

con “I Was Made For Lovin’ You” (1979). Sin embargo, a medida que se convertia en la
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musica hegemonica, surgia al mismo tiempo una reaccioén en contra. Fue muy mediatico
el evento Disco Demolition Night del 12 de julio de 1979, organizado por el locutor de
radio Steve Dahl. Este se bas6 en que, a mitad de un partido de béisbol entre los Chicago
White Sox y los Detroit Tigers en el estadio Comiskey Park, se destruyeron gran cantidad
de discos disco, valga la redundancia, marcando el inicio de su declive. Igualmente
motivado por la aparicion de géneros alternativos como el Zip hop o distintas variaciones
del pop. A pesar de su caida, la influencia de la musica disco perdurd en éxitos posteriores
como “Thriller” (1982)y “Billie Jean” (1983) de Michael Jackson, “Conga” (1985) de
Gloria Estefan o “Flashdance... What a Feeling” (1983) de Irene Cara.

El fenomeno “Disco Sucks” recuerda a las quemas de libros de los nazis o las
exposiciones de Arte Degenerado. Especticulos de los setenta como el de
Comiskey tenian su origen en un sentimiento de repulsa parecido: la creencia de
que la musica disco no tenia raices, que era una traicion de los principios viriles

de la auténtica musica folk americana, el rock 'n’roll. (Reynolds, 1998, p.60)

Imagen 13: Fotografia de la Disco Demolition Night de 1979.

Fuente: https://www.wttw.com/

4.3.4. Synth-pop

Blanquez & Leodn (2002) explican como después de que la fiebre disco se extendiera y
que los recursos de la electronica permearan a la musica en general emergio a finales de
los setenta el synth-pop. Este se anteponia al sonido mas orgédnico del pop tradicional y
estaba marcado, principalmente, por la influencia de los ya aludidos Kraftwerk y de David
Bowie. En un momento donde la escena punk de Reino Unido era impetuosa, empiezan
a ser conocidas bandas como Ultravox, The Human League, Orchestral Manoeuvres in

the Dark (OMD), Depeche Mode y New Order, que combinaban el uso de cajas de ritmos
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Roland, baterias electronicas, bajos sintetizadores y otros instrumentos que definieron las

bases del synth-pop. Algo que también incluia el grupo D.A.F.

Llegan entonces los albumes debut de estos grupos, con canciones como “Hiroshima Mon
Amour” (1977) de Ultravox, “Dreaming of Me” (1980) de Depeche Mode y “Ceremony”
(1981) de New Order, y de artistas como Gary Numan con el album “Telekon” (1980).
Estos temas fueron de los primeros en introducir sonidos sintetizados en el pop. Pero, los
que mas destacaron posteriormente y se consolidaron en el imaginario popular son los
siguientes: “Just Can't Get Enough” (1981) de Depeche Mode, “Don't You Want Me”
(1981) de The Human League y “Blue Monday” (1983) de New Order. Ademas, otros de
los grupos britanicos que fueron claves en la popularizacion del estilo a nivel mundial en
los afios ochenta se tratan de: Eurythmics con su cancion “Sweet Dreams (Are Made of
This)” (1983), Duran Duran con "Hungry Like the Wolf”” (1982), Yazoo y Spandau Ballet.
En esa misma linea, fue determinante el lanzamiento del canal de television MTV en el
afio 1981, ya que promovia el formato de los videoclips y favorecia la promocion de los
artistas. Revoluciond por completo la industria musical y, a partir de esa fecha, alcanzar

grandes audiencias era algo mas sencillo.

El synth-pop alcanza su maximo esplendor y empieza a plasmarse también en el resto de
Europa, con artistas como Lime, Man Without Hats de Canad4; Sandra, Propaganda y
Modern Talking de Alemania; Yello de Suiza; y Telex de Bélgica. A mediados de los
ochenta, surgen otras bandas europeas que triunfaron ain mas: la alemana Alphaville con
su cancion “Forever Young” (1984) y la noruega A-ha con “Take on Me” (1985).
Asimismo, el sonido caracteristico del género, fusionado con la musica disco, se convirtid
en un rasgo definitorio del italo-disco, ejemplificado en la cancion “Tarzan Boy” (1985)
de la banda Baltimora. Por otro lado, grupos de seavy metal incorporaron sintetizadores

de teclado: Van Halen con “Jump ” (1983) y Europe con “The Final Countdown” (1986).

Las caracteristicas propias del género siguieron desarrollandose a finales de la década,
con figuras como Pet Shop Boys, Erasure y The Communards. No obstante, el dance,
categoria amplia que incluye todo tipo de musica electronica disefiada para bailar, transito
del género disco y el pop sintetizado a nuevos movimientos el house y el techno, que, a

su vez, han evolucionado con los afios y motivado por surgimientos de otros subgéneros.
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4.3.5. Hip-hop

Siguiendo con Blanquez & Leoén (2002, p. 176), situdndonos nuevamente en los afios
setenta, cuando la musica disco se encontraba en su mejor momento, solo las clases
sociales mas privilegias podian pagarse las carisimas entradas de los clubes de Nueva
York. Mientras tanto, los habitantes del Bronx y otros barrios humildes, que en su mayoria
eran latinos y negros, no tenian la oportunidad ni la posibilidad de entrar en estos locales
por su ambiente elitista y segregacionista. Algo paradojico, dado que muchos de los
artistas y grupos disco mas famosos tenian la misma procedencia. En estas comunidades
marginales, como consecuencia, se sustituye la bola de espejos por grandes altavoces en
espacios publicos, como parques o escuelas, donde realizaban fiestas callejeras: las
llamadas block parties. Los jovenes latinos y afroamericanos con la musica encontraron
la manera de defender sus ideales y derechos. Y es a este contexto al que se remontan los

origenes del hip-hop.

Mucho antes de que el género fuera una oportunidad de carrera, fue la lucha contra
esta invisibilidad, la busqueda de identidad, el uso y abuso de la tecnologia que se
dejaba a su merced y la persecucion de un placer y un lujo muy poco asequible lo
que movid a las comunidades negras y latinas de Estados Unidos a crear esta

filosofia vital (Blanquez & Leodn, 2002, p.174)

La utilizacion de esos grandes altavoces, o mejor dicho sound systems, procede del dub
jamaicano. Este, de igual forma, influencié en la manipulacion de sonidos de canciones
ya existentes. El dub se desarroll6 en los afios sesenta en Kingston, tras experimentar con
la musica reggae. Referentes como King Tubby y Lee “Scratch” Perry eliminaban la parte
vocal de los temas y dejaban solo la parte instrumental, creando nuevas versiones que

denominaron dubplates. Poco después, anadieron efectos de eco, reverberacion y delays.

Imagen 14: Primeros Sound Systems de Jamaica.

Fuente: https://rapealo.com
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La llegada masiva de jamaicanos a Nueva York en aquellos afios trajo consigo una
profunda influencia cultural. Uno de ellos se trataba del DJ Kool Herc, que bajo las
premisas anteriores, instaurd uno de los puntos clave del hip-hop: el breakbeat. Este
consistia en aislar y repetir los breaks, es decir, las secciones ritmicas mas dinamicas, de
canciones de funk, soul y R&B. De estos géneros sobresalen, respectivamente, artistas
como James Brown, Aretha Franklin y The Temptations. Los breaks, por ende, se
combinaban entre si para crear nuevos pistas, que son el precedente de lo que conocemos
hoy en dia por remixes y mashups. Esta practica también inspird a los D.Js a producir sus
propias remezclas, que realizaban en vivo o para poner en futuras sesiones. Mientras que
los DJs disco alargaban los canciones originales e iban bajando el volumen hasta que

entrara la siguiente.

Kool Herc, como ya hemos anticipado, emergié como uno de los pioneros mas relevantes
del género, pero también aparecen en escena Grandmaster Flash y Afrika Bambaataa, que
posteriormente con su grupo The Soulsonic Force realizé una de las primeras canciones
de electro: “Planet Rock” (1982). Estos productores no solo innovaron en técnicas de
DJing, como el scratching o el beat juggling, ademés poseian un profundo conocimiento
musical y la capacidad de leer lo que el publico queria escuchar. La cultura del zip-hop,
no obstante, va mas alla que la figura del DJ. Igualmente, estan presentes el breakdance
como forma de baile, el graffiti como expresion artistica y el MC o Maestro de

Ceremonias como animador de fiestas.

En primer lugar, el estilo del breakdance o b-boying se caracteriza por sus movimientos
rapidos y fluidos sobre el suelo, que iban a la par con esas bases que desarrollaban los
DJs. Empez6d como un modo de diversién en el que los bailarines b-boys o b-girls
disfrutaban de la musica. Pero pronto nacieron las crews, bandas no violentas que
solucionaban sus ajustes de cuentas, en vez de en peleas callejeras, en battles de habilidad
y estilo, tanto de baile como del resto de disciplinas. El graffiti, por su lado, usaba como
lienzo muros de edificios y estaciones de tren para plasmar sus fags (firmas) y, asimismo,
mensajes politicos y sociales. Como mencionan, nuevamente, Blanquez y Leon (2002,
p.189) “todo en el graffiti es hip-hop: busqueda de identidad... apropiacion del espacio
publico, uso de la tecnologia a su disposicion —los oxidados vagones de los trenes—,
competicion brutal y minimo respeto por las autoridades”. Y, por ultimo, el MC tenia el
papel de representar a los DJs y entretener a la multitud hablando o rimando sobre los

breaks.
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Es entonces, en los afos ochenta, cuando la figura del rapper ocup6 practicamente el foco
de atencion, hablando de cuestiones como la justicia social, violencia policial, pobreza,
desigualdad racial, vida cotidiana en los barrios, etc. En el afio 1979, se comercializo el
primer rap: “King Tim III (Personality Jock)” de The Fatback Band. Aunque el que
podriamos considerar como primer éxito fue “Rappers Delight” de la agrupacion The
Sugarhill Gang, producida el mismo afno. Sin embargo, hasta finales de la década, el rap
no comenz6 a reconocerse como una tendencia emergente, con artistas como Run-

D.M.C., Public Enemy, LL Cool J, Eric B. & Rakim y Besties Boys.

Llegados a este punto, Blanquez & Leo6n (2002, p. 194) dicen que el Aip-hop instaur6 un
modelo de vida que iba desde la moda, el cine, hasta el vocabulario y la manera de
relacionarse. Las letras hablaban, entre otras cosas, de los lujos que un adolescente del
Bronx podia llegar a tener y, debido a esa busqueda de estatus, se empezd a asociar su
estética con las cadenas de oro, chandales, gorras y zapatillas de marcas como Adidas,
Kangol, New Era, Nike o Reebok. Igualmente, hacian alusion a prendas de deportes
elitistas como Lacoste o Polo Ralph Lauren y a marcas de lujo como Gucci, que en un
principio llevaban falsas, para provocar a los verdaderos propietarios y desafiar asi las
normas sociales. Como consecuencia, Run-D.M.C., con su cancion “My Adidas” (1986)
logré uno de los primeros grandes contratos de patrocinio entre una compaiiia de moda y
un artista urbano, lo que abri6 las puertas a futuras colaboraciones. Puesto que, segun dice
Naomi Klein en el libro No Logo (2000): “el hip-hop contribuy6 a expandir las marcas, a

publicitar un posible significado més alla del producto™.

Imagen 15: Run-D.M.C. con sus Adidas Superstars y la estética propia del Aip-hop.

Fuente: https://blog.footdistrict.com/
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4.4. Subgéneros de la musica electrénica.

La evolucion en subgéneros de la musica electronica siguid en los afios 80 con el house
en Chicago y el techno en Detroit, que cimentaron, ya si, las bases de una diversa escena
musical. Esta llega a ser tan amplia que, encasillar cada uno de los sonidos en un género
determinado, en la actualidad, practicamente roza lo imposible, ya que el contexto, las
influencias y la cultura han sido muy diferentes en cada territorio. Del mismo modo que
las caracteristicas estéticas y sonoras varian. Como expresa Blanquez y Ledn (2002) “en
la cultura dance mucha de la energia se dedica a la taxonomia cultural: identificar géneros
y subgéneros como especies. La profusion de nuevos sonidos, escenas y nombres

genéricos es lo que aleja a algunos nedfitos del género, que lo encuentran confuso”.

Por ese motivo, en los apartados posteriores no voy a centrarme en el origen y en las
caracteristicas propias de cada uno de los subgéneros existentes, sino que voy a hacer un
analisis de cémo los recién mencionados, fechno y house, han conseguido llegar a todos
los rincones de este planeta, entre otras cosas, por su gran capacidad de adaptacion a cada
una de las sociedades. Del mismo modo que daré especial importancia a como, las ganas
de pertenencia, de celebrar, de encontrar un método de expresion, han conseguido que la
musica electrdnica, a pesar de los recelos que ha generado por fendmenos como las raves,
haya sido capaz de convertirse actualmente en un movimiento aceptado por el imaginario

popular: el EDM vy la organizacion de macro festivales.

No obstante, como breve resumen, después de la aparicion del house y el techno, estos se
extendieron al resto de Europa en los afios noventa. Surgio entonces el trance, que estaba
formado por melodias hipndticas y envolventes y, en contraposicion, el drum and bass 'y
el hardcore, con ritmos mas frenéticos. Estos géneros, y otros tantos, ademas de
diversificar la musica electronica, influenciaron el arte y la moda, creando una cultura
juvenil global. Ya en los 2000, emerge el dubsetp y, el EDM, como no, llevé a la musica

electronica al mainstream en la década de 2010.

La complejidad de las ramificaciones no se queda ahi, ya que todavia hay un gran terreno
por explorar. Aunque, para ello, existen paginas web como “Ishkur's Guide to Electronic

Music”, donde se puede hacer un viaje mas exhaustivo y preciso de la musica electronica.
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Imagen 16: Pantallazo de la “Ishkur's Guide to Electronic Music”

Fuente: https://music.ishkur.com/

4.4.1. House

Otra reaccion a esos clubes selectivos de Nueva York de los afios setenta, como el Studio
54, fue la apertura de nuevos locales como The Loft, The Gallery y The Paradise Garage.
En ellos se encontraban, respectivamente, los DJs residentes David Mancuso, Nicky
Siano y Larry Levan, que fueron claves en la organizacion de fiestas inclusivas donde no
importaba la raza, orientacion sexual, género o estatus economico. La mezcla de personas
tan diversas fue lo que motivé la creacion de una comunidad que se sentia validada y
unida, principalmente, por las ganas de bailar y escuchar la nueva musica. Sin embargo,
estos DJs no solo ponian las canciones de disco més populares, también aprendian el arte

de mezclar y experimentaban con estilos musicales de todo tipo.

The Paradise Garage, en especial, fue determinante en la escena, puesto que alli surgi
uno de los principales géneros de la musica electronica: el garage. En este club, Larry
Levan buscaba el modo de sorprender a su publico y ofrecer sets con remixes inicos. Sin
embargo, tras cerrarse el Paradise Garage en 1987, empez6 a ser mas llamativa la escena
house que emergia en Chicago, aunque si que es cierto que anos después, con el UK

garage, prosperd en Reino Unido como una vuelta a los origenes.
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Frankie Knucles, un gran amigo de Larry Levan con el que coincidi6 en los clubes de la
Gran Manzana, se traslado a Chicago en el afio 1977 para trabajar en The Warehouse. El
local atraia principalmente a homosexuales negros, y Knucles se dio cuenta de que a estos
les gustaba bailar ritmos mas rapidos de los que acostumbraba. Al principio, sus sesiones
estaban formadas por canciones post-disco, pero al poco tiempo afiadi6 sonidos de italo-
disco, electro y synth-pop europeo. Es en ese momento cuando el house aparece como
una evolucion légica de la musica disco, dirigida directamente a la pista de baile y al
ritmo cuatro por cuatro. No sin considerar, como dice Simon Reynolds (1998, p. 61), que
“naci6 de una doble exclusion, pues: no era solo negra, sino que era gay y negra. Su
rechazo, su disidencia cultural, tomé la forma de aceptar una musica que la cultura
dominante consideraba muerta y enterrada. No solo resucité la musica disco, sino que
transform6 su forma, puesto que intensificd, precisamente, los aspectos que mas

molestaban a los roqueros blancos y a los aficionados al funk puro”

Del mismo modo que le ocurri6 al garage, su nombre procedia del club donde se cred,
pero, en el caso del house, lo que realmente termind de acelerar el género fue la
introduccion de la caja de ritmos Roland TR-808 y TR-909. Gracias a ello, jovenes de
Chicago, como Jesse Saunders, Jamie Principie, Chip-E, Adonis o Marshall Jefferson,
empezaron a hacer sus propios temas desde casa, denominados ahora como tracks, que
después ensefiaban para que lo pusieran en sus sets tanto a Frankie Knucles como a Ron
Hardy. Como comentan Blanquez & Ledn (2002, p. 250) “este proceso creativo, desde la
habitacion de casa, es sefialado por algunos investigadores como el que dio origen

realmente al nombre del estilo”.

Pese a ello, los tnicos rivales que realmente tenia Knuckles eran el recién mencionado,
Ron Hardy, residente también del Warehouse, Jesse Saunders y Farley Jackmaster Funk
del club The Playground y, por altimo, Lil’ Louis, que se encontraba en The Future. No
obstante, cuando The Warehouse subi6 el precio de las entradas en 1983, Frankie
Knuckles decidi6 abrir su propio local, al que llamé Power Plant, mientras que Ron Hardy
se traslado al Music Box. Cada vez habia mas competencia y se organizaban mas fiestas,
en consecuencia, el house se popularizé y amplié su comunidad mas alla del colectivo
LGTB. Lo tinico malo era que, para poder escuchar el emergente sonido, era necesario
entrar a las discotecas y tener la mayoria de edad, algo que no ocurria con muchos de los
oyentes, pero para ponerle solucion Farley Jackmaster Funk junto a los otros cuatro

miembros del Hot Mix Five, pusieron en marcha la emisora de radio WBMX.
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El primer lanzamiento en vinilo de musica house fue en 1985 con “On & On” de Jesse
Saunders. Ese mismo afio se editaron ademas “Music Is They Key” de J.M. Silk y “Like
This” de Chip-E. En consecuencia nacieron dos sellos independientes, Trax y DJ
Internacional, que representaron a la mayoria de los artistas, aunque, la falta de escripulos
y busqueda del beneficio rapido de ambos terminé en fracaso. Los tracks més destacados
de los afios 1986 y 1987 se tratan de “Love Cantt Around” de Farley Jackmaster Funk,
“Move Your Body” de Marshall Jefferson, “No Way Back” de Adonis, “Jack Your Body”
de Steve “Silk” Hurley y “Can You Feel It ” de Larry Heard (Mr. Fingers).

En 1985, mientras tanto, Phuture (Spanky, DJ Pierre y Herb Jackson) exploraron con el
procesador de bajos Roland RB-303, que fue considerado como un fracaso, y crearon asi
“Acid Tracks” (1987), la primera pista del subgénero acid house. Mas tarde, ampliaron
su nombre a Phuture 303 y lanzaron “We are Phuture” (1989). D] Pierre, junto a Félix

Da Housecat, cred “Fantasy Girl” bajo el nombre de Pierre’s Fantasy Club.

A finales de los ochenta y principios de los noventa, el ouse se diversific en numerosos
subgéneros, ademas del acid house, como el deep house, tech house, ambient house,
progressive house, etc. Lleg6 a otras ciudades de Estados Unidos, en Washington DC,
Raze lanzé “Break 4 Love” (1988) y, de vuelta a Nueva York, Todd Terry publicd “Can
You Party?” (1988). Y en Europa, especialmente en Reino Unido con el Segundo Verano
del Amor de ese afio, se cred una subcultura alrededor del acid house, con D.Js como Paul
Oakenfold, Danny Rampling o Mike Pickering. Por otro lado, inspir¢ a artistas de otros

estilos musicales, como el pop, con el ejemplo de Madonna y su cancion “Vogue” (1990).

4.4.2. Techno

En 1892, Detroit se erigia como la sede principal de la industria automovilistica
americana. Henry Ford, ese afio, habia disefiado su primer prototipo de coche, lo que
propicio la expansion y el crecimiento econdmico y social de la ciudad, incluso, llegd a
ser apodada como “Motor City”. Este acontecimiento ademas motivo el traslado de una
gran masa de poblacion, principalmente de las zonas mas pobres del pais. Sin embargo,
casi un siglo después, el paisaje de Detroit era muy diferente, la industria ya no estaba y

la ciudad se caracterizaba por la brutalidad policial, la pobreza, el crimen y el racismo.
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Igualmente, esto provoco el surgimiento de los grupos mas salvajes y crudos de los
setenta, pioneros del punk rock, como MC5 o The Stooges. Por otro lado, aparece George
Clinton, que se convirtié en el sonido del guetto. Todo ello después de que el sello
discografico Motown dominara la escena musical de Detroit, con artistas exitosos como
Diana Ross, The Supremes y Stevie Wonder. Pero, lo que realmente influencié al nuevo
sonido que emergia en los ochenta, fueron las fiestas de adolescentes con musica italo-
disco y el show radiofénico The Mignight Funk de The Electrifying Mojo, donde muchos

conocieron grupos europeos como Kraftwerk o Depeche Mode y The Human League.

Uno de ellos fue Juan Atkins, que, intrigado, empez6 a jugar con una caja de ritmos
Roland DI55. Después, se matriculd en un curso de grabacion en Washtehaw Community
College donde conoci6 a Richard “3070” Davies, con el que conect6 rapidamente por su
interés en la musica electronica y la ciencia ficcion. Juntos crearon el grupo Cybotron,
nombre con clara referencia a la obra de Alvin Toffler, y lanzaron su primer tema: “Alleys
of Your Mind” (1981). Un sello de California llamado Fantasy ficho por ellos y edit6 su

siguiente album, denominado como “Enter” (1983).

Dos afios después, ya de manera independiente, Atkins se bautiz6 como Model 500 y
editd en su propio sello, Metroplex, canciones futuristas como “No UFOs” 'y “Night
Drive (Time Space Transmat)” de 1985. Posteriormente, convencid a dos viejos amigos
suyos del instituto, Berrick May y Kevin Saunderson, y, sin darse cuenta, sentaron las
bases de lo que acabo convirtiéndose en el género techno. Saunderson inaugurd también
su propio sello, KMS, y May el suyo, Transmat. Cada uno hacia su propia aportacion, que
en su totalidad era una sintesis de funk, electronica y futurismo. Los tres empezaron a ser
conocidos por el apodo “The Belleville Three”, ya que ese era el nombre de su instituto,

pero ellos prefirieron autodenominarse como “techno-rebeldes”.

Los techno-rebeldes son, lo reconozcan o no, agentes de la Tercera Ola. En los
proximos afnos no solo no desapareceran, sino que se multiplicaran. Ellos forman
parte del avance a un nuevo nivel de civilizacidn, tanto como nuestras misiones a
Venus, nuestros sorprendentes ordenadores, nuestros hallazgos biologicos o

nuestras exploraciones de las profundidades oceanicas. (Toffler, 1979)

Esta primera etapa del techno se vio marcada por una complicada telarana de DJs, clubes,
sellos y albumes. No obstante, sumado a los tres de Billeville, destaca Eddie Fowlkes,

alias Flashin’, con canciones como “Goodbye Kiss” de 1986. El Music Institute, un club
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en el que no se podia beber alcohol porque estaba dirigido a adolescentes, abrid sus
puertas en 1988. Derrick May, apodado Rhythim is Rhythim, estaba tras los platos con
canciones como “Strings of Life” (1986). Este, asimismo, editdé un recopilatorio con el
sello Ten: “Detroit: Techno! The New Dance Sound of Detroit” en 1988, el cual ayudo a
dar a conocer el género fuera de la ciudad. Como ocurrid con el house, el techno llegd a
Reino Unido en el Segundo Verano del Amor, donde se estaba empezando a extender el
fenomeno rave. Ambos géneros se fusionaron y surgid asi el acid techno. La pista “Big

Fun” de Inner City, proyecto de Kevin Saunderson, en 1988, se convirtié en un €xito.

En 1990, el sello Ten publicé “Techno 2: The Next Generation”,y, como precedia su
nombre, aparecid una segunda oleada de creadores, entre los que sobresalen Octave One,
que contribuyeron al disco con “I Believe” y fundaron su propio sello: 430 West. Carl
Craig estaba también con su sello Planet E. Aunque, la agrupacion que tuvo mayor
impacto fue Underground Resistance con Mike Banks, Jeff Mills y Robert Hood que,
segun Blanquez y Ledn (2002, p.292), “dieron al techno una nueva iconografia, una anti-
imagen construida con esloganes y proclamas de corte reivindicativo. Aportaron una
concepcion del techno politizada, que dejaba atras el positivismo futurista de sus

predecesores”.

A principios de los noventa el género se expandi6 a Paises Bajos y a Alemania. Ambos
paises son considerados, incluso en nuestros dias, unos de los principales focos de la
movida techno en Europa, especialmente Berlin, puesto que alli se encuentran los clubes
mas emblematicos de la escena como el Berghain. Las raves, ademas, se convirtieron en
un estilo de vida y propiciaron la aparicion de géneros como el hardcore, que es la
radicalizacion maxima de la musica electronica, con tempos extremadamente rapidos y
sonidos muy intensos. El techno también se diversifico en subgéneros como el minimal

techno, acid techno, trance techno, etc.

En esa facilidad para cambiar y adaptarse a los més diversos entornos es donde
reside su mayor virtud; cambios y adaptaciones que no han hecho sino enriquecer
al género (techno) en lo que se antoja como uno de los intercambios culturales

mas fructiferos desde los dias del rock 'n 'roll. (Blanquez y Ledn, 2002, p.280)
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4.4.3. Del club a la rave

A pesar de que en tres de las ciudades mas grandes de Estados Unidos se creara la nueva
musica dance, fue en Reino Unido donde se exploté ampliamente. Aunque, antes de llegar
a ese punto, hay que transportarse a Ibiza, donde una zona marcada por el fin de una
dictadura de casi cuarenta afios se transformd en un ambiente donde poder evadirse.
Desde la apertura de Pacha en 1973, la isla se caracterizd por su ocio nocturno y, la
facilidad para viajar, gracias a su aeropuerto, facilité que muchos britdnicos fueran alli de
vacaciones a probar su amplio surtido de locales. Uno de estos era el after Amnesia, que
en 1976 recibio la llegada de Alfredo Fiorito, un DJ argentino que destacaba por su
manera de mezclar canciones de todo tipo: psicodelia de los setenta, funk, synth-pop y los
primeros discos de house que llegaban a Europa. Estilo que fue denominado por los
britdnicos como balearic, entre los que se encontraban Paul Oakenfold y Danny
Rampling en el afio 1987. En su estancia, acabaron encantados con el DJ 'y, también, con

el consumo de éxtasis. (Blanquez & Leon, 2002, p. 313)

De vuelta a Londres, extendieron el género house en sus fiestas y clubes: Shoom y The
Future. No obstante, antes de eso, ya era habitual en el pais, e incluso en otras ciudades
como Manchester con The Hacienda, la experimentacion con estos sonidos en sitios gais
como el Pyramid y, también, el consumo de éxtasis en fiestas soul. Pero, en lo que si que

innovaron fue en la combinacion de ambos.

Shoom, en especial, plasmo a la perfeccion el concepto de clubbing trasladado desde
Ibiza. En un contexto de polarizacion social y crisis econdmica debido al mandato de la
primera ministra Margaret Thatcher, esta discoteca de Danny Rampling transmitia la idea
de amor universal, optimismo y buen humor de los hippies. Lo hacia a través de un icono
muy reconocible y llamativo, constituido por una circunferencia amarilla con ojos y una
gran sonrisa, que colocaba en los flyers para anunciar los eventos proximos. El smiley, asi
se llamaba, se convirti6 en la imagen viva del acid house y, no solo eso, acabd estando
por todos lados, puesto que la gente lo llevaba hasta en la ropa, como una filosofia
compartida de unidad y libertad. Icono que ha llegado hasta nuestros dias en formatos
muy diversos como, por ejemplo, el emoji, y que tiene el mismo trasfondo de felicidad
que en sus inicios, no tanto por las drogas. Aunque, es cierto, que este simbolo era
reciclado, debido a que originalmente fue disefiado para aumentar el dnimo de los
empleados en una empresa de seguros de Massachusetts en el ano 1963. (Blanquez y

Leon, 2002, p.318)
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Imagen 17: Ejemplo de fIyer del club Shoom con el icono smiley.

Fuente: https://www.frieze.com/article/brief-history-smiley

A principios del verano de 1988, nuevos promotores y fiestas como The Trip de Holloway
y Spectrum de Oakenfold, jugaron un papel fundamental en la explosion de la musica
acid en Reino Unido. Este era un ambiente que empezaba a tener demasiada afluencia de
publico, llegando a recibir visitas incluso de estrellas del pop. Como consecuencia,
muchos se quedaban sin entrar y es asi como surge la primera warehouse party gratuita,

Hedonism, y la competencia directa de Shoom, llamada RIP (Revolution in Progress).

Por otro lado, Tony Colston-Hayter empezaba a erigirse como uno de los principales
antecesores en la organizacion de raves. Como explican Blanquez y Ledn (2002, p. 311),
estas se definen como “fiestas ilegales que congregaban en puntos remotos y grandes
espacios —almacenes abandonados, hangares o, generalmente, a cielo abierto— a una
multitud dispuesta a bailar hasta el amanecer”. A su vez, surgia la Pay Party Unit, una
division de la policia de Londres, encargada de localizar y parar las fiestas. Colston-
Hayter, por ese motivo, trasladé su evento Apocalypse Now a las afueras de la ciudad,
con el objetivo de que nadie se sintiera excluido. De este momento destaca también la

fiesta movil Hypnosis, una de las mas populares del verano.

Hasta entonces, la prensa apenas se habia hecho eco de lo que ocurria. A partir de
mayo, sin embargo, en las noticias del Sun o el Mirror se leian referencias a un
submundo de drogas y musica house, el escandaloso precio de las pastillas y la
espiral de vicio en que se habia sumergido la juventud britanica. (Blanquez y

Ledn, 2002, p.324)
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La muerte por sobredosis de la joven Janet Mayes termin6 por apuntar el rechazo de las
autoridades y los padres. Trip habia cerrado y Spectrum tuvo que renombrarse como Land
of Oz, asi que, la tnica opcion para seguir disfrutando era actuar al margen de la ley.
Colston-Hayter organizé entonces la primera rave multitudinaria de la historia, Sunrise,
en un centro ecuestre alejado del centro de Londres. Ya no bastaba con anunciar la hora
de la fiesta, el punto de encuentro también era una incognita. La policia, aun asi, consiguio
intervenir la segunda edicion Sunrise, infiltraste entre la gente y, también, enviar pistas
falsas sobre el lugar exacto. Colston, por ello, se adelant6 usando el teléfono movil para

concertar con sus ravers, cuando todavia no era un medio tan habitual entre la ciudadania.

Las raves llegaron a un punto de masificacion que era muy complicado frenarlas, de
hecho, toda el 4rea de la recién inaugurada autopista M25 se llend de fiestas ilegales:
Biology Energy, Back to the Future, Joy, Sundance, One Nation, entre entras. El 12 de
agosto de 1989, en Longwick, se alcanz6 un récord histdrico con veinticinco mil personas
asistentes. Un afio después, las fiestas Sunrise cesaban y varios ravers fueron detenidos.
El gobierno amplid el horario de apertura de los clubes y dejo que se organizaran fiestas

al aire libre.

A partir del aumento de las dosis del éxtasis y de la velocidad de las canciones, surge el
hardcore. Un género que sustituy6 el tipico ritmo rave feliz por uno caético, como dice
Simon Reynolds (1998, p. 177)” el hardcore cre6 un vacio generacional dentro de la
cultura rave, puesto que los veteranos del acid house y los hipsters elitistas
menospreciaban el nuevo brutalismo como una salvaje farsa de la vision original de
Detroit y Chicago”. Comenz0, por tanto, la mayor amenaza legal contra las raves, la

Criminal Justice Bill, a partir de la que se organizaron numerosas protestas.

FREEDOM TO PARTY
A AR PO s’ s,

C AMPA/JGN
RALLY,SATURDAY,MARCH 3,1990,2.00~, HYDE PARK, LONDON
S PA

DANCE PARTY RS (ADPPIO), R

inst the new antl-party kaws
und the country, in city offer

Untold thausands of reovars

Imagen 18: Noticia sobre una de las manifestaciones por leyes anti-parties.

Fuente: https://www.katariandesmag.com/
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No obstante, aunque las raves ilegales hubieran muerto practicamente en Inglaterra, la
musica que las caracterizaba sigui6 explorando nuevos caminos, también en otras partes
de Europas como Alemania y Paises Bajes. El ocio nocturno volvié al clubbing y, ademas,

ahora existian también las fiestas con licencia al aire libre y los festivales.

4.5. Breve historia en Espaiia

El house ha estado relacionado con el Mediterraneo casi desde sus origenes por Ibiza
principalmente, lo malo es que ha tenido el papel de receptor, mas que el de productor.
(Blanquez & Leon, 2002, p. 270). Esto se debe, entre otros motivos, por la situacion
politica y econdémica en la que se encontraba Espafia entre 1939 y 1975. La dictadura de
Francisco Franco conllevo que el pais estuviera aislado del resto en todos los sentidos,
incluido el arte y la musica. Solo unos pocos espafioles que estaban fuera del pais se

libraron de la falta de tradicion electrénica. (Blanquez & Ledn, 2002, p. 577).

La musica electronica no empez6 a hacerse en Espana hasta casi los afios noventa, sobre
todo por la imposibilidad de conseguir la maquinaria necesaria, la poca informacion y la
falta de apoyo publico. Antes de eso, se vio alglin atisbo, en primer lugar, en el Grupo
Alea, una entidad que inaugur6 en 1970 el primer laboratorio de musica electronica del
pais, lo cual fue un hito significativo para la experimentacion sonora. Y, después, en los
encuentros de Arte de Pamplona de 1972 que se celebraron sin intervencion del gobierno,
creadores de todo el mundo difundieron las tltimas tendencias artisticas. Aunque, no es
hasta 1976, que surge en Barcelona el primer grupo espafiol que utilizd instrumentos
electronicos: Neuronium. Esto se debe a que, en Catalufia, a diferencia de otras
comunidades por estar cerca de Andorra y Francia, se podian conseguir discos que en

Espafia eran impensables. (Blanquez & Ledn, 2002).

Segtin Levices Mallo (1986), el progreso tecnologico jugd un papel crucial en la aparicion
de dos dispositivos fundamentales en el desarrollo de la cultura juvenil en Madrid: los
radiocasetes, que posibilitaron la creacion de grabaciones caseras de maquetas y la
reproduccion y distribucion de musica a través de redes informales. (Algaba Pérez, 2020,
p. 323). La Movida influy6 en la transformacion del pop espaiol, la tecnologia estaba
presente en conjuntos como Radio Futura, Ol¢ Ol¢, Mecano, La Mode, Alaska y

Dinarama, etc. En estos afios hubo otros grupos representantes del pop industrial, El
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Aviador Dro y Sus Obreros Especializados, Esplendor Geométrico... (Blanquez & Leon,

2002, p. 606).

La musica electronica tuvo su maximo esplendor en Valencia en los afios 1984-1989; se
oia en discotecas a través de los DJs. Surgieron gran cantidad de salas a las afueras como
Chocolate, Barraca, Puzzle... con rutas de local a local segun la persona que pinchara, la
denominaron «Ruta del bakalao». No habia normativa que regulara horarios y estos se
extendian de jueves a lunes, surgié el consumo de alcohol mezclado con drogas, con la
finalidad de descubrir el nuevo tipo de musica y aguantar las largas jornadas de las salas.
La asistencia a estos locales mas el aumento de las tiendas de discos, las cadenas de radio
y el caché de los artistas supuso el auge de este tipo de musica. (Blanquez & Leodn, 2002,

p. 614-617).

Cuando los medios, las instituciones administrativas y policiales pusieron fin a la ruta
valenciana por su mala prensa, las discotecas se trasladaron a otras ciudades como
Murcia, Albacete, Alicante, Madrid y Barcelona, la musica que se divulgaba se llamaba
«makinay». Fue en Barcelona donde se convirtié en una forma de vida, los locales eran
lugares inseguros, asistian radicales de apariencia skinhead con pelo rapado originarios
de barrios desfavorecidos que traficaban con drogas. La makina dur6 toda la década de
los 90 hasta que estos sitios se cerraron o cambiaron de uso comercial. (Bldnquez & Ledn,

2002, p. 617-620).

Con las discotecas valencianas coexistieron las de Ibiza, eran lugares constituidos por una
casa tradicional, barra y espacio exterior e interior para bailar, entre ellos destacaron
Pach4, Amnesia, Es Paradis y, sobre todo Ku, con fiestas tematicas, decorados
asombrosos, bailarines o bares con peculiaridades distintas. Asistian ricos y famosos de
todos los sitios del mundo llamados por el lujo, moda y excesos, aqui fue donde se dio a
conocer Loco Mia. Amnesia se beneficid de su proximidad con Ku para recibir a clientes
que querian continuar divirtiéndose, fue alli donde surgid la cultura rave con el éxtasis y
el balearic beat. Los organizadores ingleses habian hecho discotecas mas grandes con

zonas VIP y el house se habia desarrollado hacia una interpretacion decaida y fiofia.

(Blanquez & Leon, 2002, p. 312-314).

En Andalucia, a finales de los 80 y principios de los 90, habia locales donde se escuchaba
makina y otros soul, funk y musica electronica, en la Sala EM se empezaron a oir discos

de hardcore inglés. A la vez en Malaga también se escuchaba musica electronica inglesa,
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DlJs ingleses como Warren o Jason. Una de las discotecas donde se oia esta musica era
Pink de Fuengirola, surgiendo un circuito de los afters de alrededor llamado “Ruta del
boqueron”, de aqui surgié Satisfaxion, un grupo de DJs que organizaron fiestas
electronicas a partir de 1993. El éxito de Satisfaxion produjo la extension del breakbeat
por Andalucia siguiendo la ruta de la A-92: de Huelva a Granada, pasando por Sevilla,
Cadiz y Malaga, formandose un circuito en el que las fiestas eran mas relevantes que los
clubs. El breakbeat entr6 en decadencia poco antes del cambio de década. (Blanquez &

Le6n, 2002, p. 624-626).

En 1994 Sonar en Barcelona, se formo como una dimension no convencional basado en
una mezcla de culturas y diferentes corrientes experimentales, ampliandose de una forma
increible el numero de asistentes con el paso de los afos, adquiriendo relevancia
internacional. Esto ha favorecido la aparicion de otros festivales como MIRA, Lapsus o

Mutek Barcelona. (Blanquez & Leon, 2002, p. 627-629).

A finales de la década de los noventa, en Madrid los clubes gays tuvieron gran relevancia,
y con ellos el deep house o las fiestas del Mercado de Fuencarral, que después

evolucionaron en las Goa. (Blanquez & Leon, 2002, p. 632-636).

Entre finales de los noventa y primeros del 2000 el fechno se puso de moda, se escuchaba
en las listas de éxitos, se hablaba de ello en los medios con articulos de Ibiza. Con el
cambio de década, muchas salas cerraron a consecuencia de la crisis y hubo una reduccion
de venta de discos de musica electronica espafiola. Cada vez hay menos discotecas donde
escuchar esta variedad musical a causa de la celebracion de festivales que llevan artistas
con mas seguidores. Si no pone solucidn a esta situacion, podrian cerrarse los lugares

donde inicialmente se escuchaba. (Blanquez & Ledn, 2002, p. 636-638).

Segtin Luis Bonias en el libro “jBacalao! Historia oral de la musica de baile en Valencia”
(2016), el fendmeno de la Ruta del Bakalao se promovié mediante una constante
cobertura mediatica. El diario Las Provincias fue el primero en destacar el término "Ruta
del Bakalao" en sus titulares, popularizando asi el nombre "Bakalao". Esta notoriedad

local se extendio y, en 1992, llegd a los noticieros nacionales. (Plans, 2016, p. 214)
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4.6. EDM: Aceptacion y Era Digital (2000-Actualidad)

A partir del nuevo siglo aparecieron novedades respecto a la musica, y junto a esta, nuevas
formas de concebirla. "A falta de una palabra mejor, y teniendo en cuenta que otras
etiquetas de manejo mas extendido en Europa como techno, rave o house llevaban largo
tiempo siendo ignoradas o proscritas en Estados Unidos, a esta nueva musica electronica
de baile americana se le llamo sencillamente, en un ejercicio de simplificacion practica
tan perezosa como ejemplar, «musica electronica de baile» EDM es el acronimo en inglés

de Electronic Dance Music" (Blanquez, 2018).

Ademas, el EDM ha adquirido una gran popularidad, debido a festivales como
Tomorrowland en Bélgica, el Weekend Festival en Estonia, el Ultra Music Festival en
Florida y el Electric Daisy Carnival en Las Vegas, al ser especticulos tan grandes y
vistosos para la sociedad, este tipo de musica se ha expandido globalmente. La musica
electronica permite vivir un estado de éxtasis fisico en eventos de fiestas electronicas,
proporcionando energia, sensaciones y confianza que intensifican esta experiencia.
(Paredes Figueroa, 2013, p. 65). Aunque algunos criticos comentan que "EDM" es un
término mas bien comercial, que un género musical especifico, esto es asi porque se usa
para describir de manera general a la musica electronica de baile moderna en sus multiples
formas y subgéneros. Artistas y productores como David Guetta, Daft Punk, Tiésto,
Avicii, Martin Garrix y Skrillex recibieron premios a nivel internacional, siendo hasta
finales de los afios 2000 donde todos los DJ mas reconocidos actuaban en los principales

estadios de Estados Unidos, especialmente en Los Angeles, y en toda Europa.

Para los festivales, lo importante es el espectaculo, por ello: "La EDM ha terminado
completamente deglutida por la industria, y lo que vendra en el futuro tendra que ver con
la logica capitalista mas implacable: transformar el Gltimo single, y hasta el ultimo

segundo, en dinero" (Blanquez, 2018, p. 552).

Desde las décadas de los 2000 y 2010, el género de la musica electronica estuvo
influenciado por los avances tecnoldgicos y el acceso a la tecnologia informatica y
software musical, el cual ha transformado la forma en que los musicos contemporaneos
abordan la composicion, los arreglos musicales y la orquestacion, revolucionando su
practica musical actual (Valdivia Terrazas etal., 2021). No solo se introdujeron
innovaciones tecnolégicas como los CD o DVD (que reemplazaron a los discos de vinilo),

sino que también surgieron otros beneficios importantes en el mercado, como la Digital

45


https://www.zotero.org/google-docs/?xavDvI

Audio Workstation (DAW), archivos de audio capaces de ser procesados mediante un
software especializado (Rodriguez Salinas, 2020). Siendo Ableton Live en los afos
ochenta una de las primeras aplicaciones musicales que permite ajustar automaticamente
el ritmo de una cancién y ha sido ampliamente utilizada por los DJ para sus actuaciones
en vivo, asi como para componer, grabar y masterizar discos. Este dispositivo ha ofrecido
alternativas menos complejas, mas econdmicas y viables a los estudios de produccion
tradicionales basados en hardware, haciendo posible producir musica de alta calidad con

una sola computadora. (Blanquez, 2018).

Ha habido un cambio en el paradigma comunicativo y en la mediacion tecnoldgica. En
consecuencia, las emisoras de radio ya no tienen el monopolio en la creacion de
experiencias sonoras musicales, y se han adaptado a plataformas modviles para los
usuarios-oyentes. Estas plataformas incluyen Grooveshark, Radio Sonora, SoundCloud,
Deezer, Spotify y Pandora (aunque esta ultima atin no estd disponible en Espafia y
Portugal), las cuales permiten a los usuarios acceder a una extensa biblioteca de mas de
30 millones de canciones y estan fuertemente integradas con las redes sociales. (Martinez-

Costa, 2015, p. 245).

5. Musica electronica en publicidad

Como afirma Alaminos-Fernandez (2022, p. 6) “la publicidad es una poderosa
herramienta de comunicacion que ha evolucionado a lo largo del tiempo para adaptarse a
las necesidades y deseos de los consumidores”. Por ello, hay que considerar todos los
aspectos que permitan que el mensaje publicitario llegue de manera efectiva, entre ellos,
la musica. Es esencial seleccionar la musica que mas se adapte al objetivo que queremos
conseguir con nuestra campafia, ya sea aumentar las ventas, mejorar la imagen de marca
o crear una identidad propia. Del mismo modo que hay que valorar si esta es acorde a los
gustos del publico objetivo, al storytelling y a las caracteristicas del producto en si. El
género musical que usemos determinara el atributo especifico, como calidad o confianza,
y la respuesta emocional y cognitiva, como alegria o euforia, a los que queremos que se
asocie nuestro anuncio o producto. Esto ayudara a que el consumidor, si le llama la
atencion o se siente identificado, acabe comprando la marca, la prefiera antes que a otras
0, incluso, acabe teniendo un vinculo emocional con esta. En otras palabras, que influya

en su comportamiento y en su percepcion.
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Sin embargo, es importante tener en cuenta que la eleccion de la musica en un
anuncio no es una ciencia exacta, y lo que puede funcionar para una marca o
producto puede no ser igual de efectivo para otro. (Alaminos-Fernandez, 2022, p.

9)

En el caso de la musica electronica, esta ha adquirido un rol fundamental en la publicidad
debido a sus posibilidades de experimentacion y su capacidad para proyectar una imagen
de modernidad, innovacion y sofisticacion. Ademads, gracias al empleo de instrumentos
electronicos y a la manipulacion de sonidos, permite a las marcas establecer identidades
unicas y contemporaneas, algo crucial en un mercado altamente competitivo. (Alaminos-

Fernandez, 2022, p. 32)

Es por ese motivo que utilizar melodias de este estilo resulta idoneo para marcas que
buscan posicionarse como lideres tecnologicos, como es el caso de Apple. Esto podemos
verlo ejemplificado en el anuncio que lanz6 la compaiiia en el afio 2020 para promocionar

sus nuevos Apple AirPods Pro, donde aparecia la cancioén “Lenguas” de Elephant Heart.

Imagen 18: Pantallazo del anuncio Apple AirPods Pro de 2020.
Fuente: https://youtu.be/QkmmF4yTjDc?si=Dz3b8P8DVSvqJ-VT

La musica electronica, asimismo, se ha vuelto cada vez mas popular en campafas que
van directamente dirigidas a audiencias jovenes y urbanas, especialmente aquellas que
estan interesadas en la cultura de los clubes y los festivales. Al alinearse con los gustos
musicales y el estilo de vida de este grupo demografico, las marcas pueden crear una
conexion mas fuerte y auténtica con su publico objetivo, lo que a su vez puede traducirse

en una mayor lealtad y afinidad hacia la marca. (Alaminos-Fernandez, 2022, p. 34)

Como ejemplo encontramos un spot que realizd Pepsi en 2020, aunque no se escuche

musica electronica, lo destacable de este es su relacion con el sector del ocio, puesto que
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anunciaba su patrocinio en algunos de los festivales de nuestro pais. En ¢l aparecen dos

de los mas conocidos de musica electronica: Monegros Desert Festival y Medusa Festival.

Pedusa [MVEA gsonecros [l -

M . 7E ;
- ,'?" EE B T ) L e e Lo L O HOA BR

e

. BUENOES IRTEDE -
FESTIVALES

Imagen 19: Pantallazo del anuncio de Pepsi de 2023.
Fuente: https://youtu.be/h900Ko0OZ 2M?si=mrmHwgYNIGzpQo2y

Siguiendo con una publicidad en la que se utiliza la musica electronica para llegar hasta
los jovenes, encontramos aquella en la que se colabora con artistas reconocidos que estos
admiran. Con el siguiente ejemplo de 2018, no solo se promociona un producto que
habitualmente ha estado asociado con los métodos de consumo juveniles, AXE, sino que
también se lleva a cabo un branded content, en el que Martin Garrix lanza el videoclip de
su cancion “Burn Out” directamente como formato publicitario. (Alaminos-Fernandez,

2022, p. 10)

Imagen 20: Fotograma del videoclip “Burn Out” de Martin Garrix (2018).
Fuente: https://youtu.be/DylzGXE ibU?si=LsP_WILVpeScyvlfb

La velocidad y la asociacion con un estilo de vida activo, es otro punto clave del que se

puede aprovechar este género musical. Marcas deportivas como Adidas y Nike se han

48


https://youtu.be/h90oKoOZ_2M?si=mrmHwgYNlGzpQo2y
https://youtu.be/DylzGXE_ibU?si=LsP_WLVpeScyvlfb

servido de ella para transmitir energia, esfuerzo y competitividad. Esta idea de rapidez y
futurismo también sirve como estrategia a marcas de coche. Como ejemplo encontramos
el anuncio de Audi de 2017 con la cancion “Bangarang” de Skrillex. (Alaminos-

Fernandez, 2022, p. 38)

#urbano?

Imagen 21: Pantallazo del anuncio de Audi de 2017.
Fuente: https://youtu.be/Pd5zxL-khkw?si=qKE-8UzUsKYVsZ6J

6. Conclusiones

La musica electronica ha sido mas que un simple género musical, ha sido un fendmeno
cultural que ha moldeado y reflejado los cambios en la sociedad y en la manera en que
nos comunicamos. Su capacidad para innovar y adaptarse a los novedades tecnologicos y
cambios culturales asegura, en la actualidad, que continuard siendo una fuerza influyente

en el futuro de la musica y la cultura global.

Desde sus inicios, con la experimentacion de los pioneros en los afios cuarenta y cincuenta
hasta la explosion del EDM, este género ha sido un motor de innovacion. Del mismo
modo que ha sido una herramienta de expresion cultural. Movimientos como el futurismo
en el siglo XX y la cultura rave en las décadas de los ochenta y noventa demostraron
como este género podia ser un catalizador para nuevas formas de interaccion social. La
musica electronica no solo ofrecid nuevos sonidos, sino que también cred espacios de

inclusion y libertad, especialmente en contextos de resistencia social y contracultura.

Por otro lado, ha ido intrinsicamente ligado a la evolucion de la tecnologia y a la aparicion

de sonidos que no habian existido hasta ese momento. En la era digital, plataformas como
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YouTube, Spotify y SoundCloud han democratizado la produccion, permitiendo que
artistas de todo el mundo puedan compartir su trabajo sin necesidad de intermediarios.
Esto ha cambiado la dindmica de la industria musical y ha facilitado la creacion de

subculturas globales alrededor de este género.

La musica electronica ha encontrado un lugar prominente en el ambito de la publicidad
debido a su capacidad para evocar emociones de todo tipo y conectar con audiencias
jovenes. Marcas de diversos sectores, desde productos tecnoldgicos hasta coches, han
utilizado estos sonidos electronicos para asociarse con un estilo de vida moderno,

dindmico y futurista.

El auge del EDM, a principios del siglo XXI, no solo ha dominado las listas de éxitos,
sino que también ha revolucionado la manera en que se consume y se experimenta la
musica. Los festivales masivos como el Tomorrowland han sido posibles gracias a los

avances en la tecnologia de sonido y efectos visuales.

Con relacion a los objetivos marcados al comienzo de la investigacion, se puede afirmar
que se han cumplido a la perfeccion. El primero de ellos se basaba en hacer un analisis
de la musica electronica desde sus inicios hasta nuestros dias y, en el trabajo, se ha
plasmado una linea temporal detallada, mencionando los origenes, principales géneros,
subgéneros y los artistas mas influyentes de cada etapa, por ello, se ha alcanzado lo
planteado. Por otro lado, el segundo objetivo era reflexionar sobre el impacto cultural y
comunicativo del estilo musical. También se ha cumplido en este caso, ya que se han
incluido secciones y ejemplos concretos, como el movimiento Disco Demolition Night o
el rechazo inicial a la comunidad afroamericana y gay por escuchar sonidos de esta indole,
que discuten como la musica electronica ha influido en la cultura popular y los medios de
comunicacion en diferentes épocas. El andlisis, de igual modo, cubre la relacion entre la
musica electrénica y los cambios sociales que han ido ocurriendo con el paso de las
décadas, destacando la influencia de algunos contextos determinados, es decir, el tercer
objetivo se ha alcanzado. Por ultimo, se han incluido ejemplos de campaias publicitarias
especificas como se indicaba en el cuarto objetivo, como la de Apple AirPods Pro, en las

que la musica electronica ha sido una parte central.
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8. Anexos

TABLA DE LOS ARTISTAS Y CANCIONES MAS INFLUYENTES DE CADA
ETAPA DE LA MUSICA ELECTRONICA

Primeros Thaddeus https://youtu.be/5SPGOM9IONLWw?si=4SYPSEGXhgVx-7rh
instrumentos | Telharmonium Cahill 1896
electronicos
Primeros Le6n 1920
instrumentos Theremin Theremin https://youtu.be/w5qf906¢200?si=Xmicvzx Vkajy-P9h
electronicos
Primeros Trautonium Friedrich 1930 | https://youtu.be/-tQQEChMqlA?si=xKEeSHroiIMGUkeJ
instrumentos Trautwein
electronicos (Oskar Sala)
“Serenata per Antonio 1929 | https://youtu.be/8GpNSFHO60c?si=SKMgnlyYa7Jy9KGq
Futurismo intonarumori Russolo
e strumenti”
Musica Album: Schaeffery | 1953 | https://youtu.be/XJq3jltducg?si=NSXj3AWdAgOSY8gC
concreta “Orphée” Pierre Henry
Musica “Symphonie | Pierre Henry | 1959 | https://youtu.be/MOYNFu45khQ?si=4VJZ3PycrBMZAafE
concreta pour un
homme seul”
Musica “Poéme Edgar 1958 | https://youtu.be/zEvSOEthYbU?si=QlcZ8xKO01eM6hlg
concreta électronique” Varése
Elektronische “Studien I” | Stockhausen | 1953 | https://youtu.be/dGadDgsNgfs?si=rfpyXlog4-L.90iiO
musik
Elektronische | “Studien II” | Stockhausen | 1954 | https://youtu.be/ItR6rWR53MO0?si=FNuGT2xVgP8VxR 1]
musik
Elektronische | “Gesang Der | Stockhausen | 1955 | https://youtu.be/yHvYWXZ3Uqg?si=NaVINLc-tDRqQzk3
musik Jiingline”
Compositores “Imaginary John Cage | 1939 | https://youtu.be/0GeiEjJLStA?si=bGyx3bXb56BNIW26
afios 40-50 | Landscape N°
I
Compositores 4°33” John Cage | 1952 | https://youtu.be/JTEFKFiXSx4?7si=09ZPVbEWMbrTnOpP
afios 40-50
Compositores | “Metastaseis” Tannis 1954 | https://youtu.be/uaPVaPPDmVs?si=a6481-1tMA30OCH9
anos 40-50 Xenakis
Masica “Doctor Delia 1963 | https://youtu.be/75V4CIJZME4?si=sBiE4XmdxmHemxG2
electronica Who™” Derbyshire
popular
Musica Album: Wendy 1968 | https://youtu.be/rmJeXhcQQa0?si=apmfJ]9aMShL.nS_QJ
electronica “Switched Carlos
popular On-Bach”
“21st
Rock Century King 1969 | https://youtu.be/70vW8Z7kiws?si=yh-0hYq3LsEMvVPNB
progresivo Schizoid Crimson
Man”
Rock “Lucky Man” | Emerson, | 1970 | https://youtu.be/9ZUyB5dRwg0?si=2zW10G828JjyxJf
progresivo Lake &
Palmer
Rock “Close to the Yes 1972 | https://youtu.be/ WRSugblInEY ?si=M68u_Hgil8SNOSqp
progresivo Edge”
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https://youtu.be/dGadDqsNgfs?si=rfpyXlog4-L90iiO
https://youtu.be/ltR6rWR53M0?si=FNuGT2xVgP8VxR1j
https://youtu.be/yHvYWXZ3Uqg?si=NaVlNLc-tDRqQzk3
https://youtu.be/0GeiEjJLStA?si=bGyx3bXb56BN9W26
https://youtu.be/JTEFKFiXSx4?si=09ZPVbFWMbrTnOpP
https://youtu.be/uaPVaPPDmVs?si=a6481-ltMA3OCfb9
https://youtu.be/75V4ClJZME4?si=sBiE4XmdxmHemxG2
https://youtu.be/rmJeXhcQQa0?si=apmfJ9aM5hLnS_QJ
https://youtu.be/7OvW8Z7kiws?si=yh-0hYq3LsEMvPNB
https://youtu.be/9ZUyB5dRwg0?si=2zWloG828JjyxJf_
https://youtu.be/WRSugblInEY?si=M68u_Hgil85N0Sqp

Rock Album: “The https://youtu.be/k9ynZnEBtvw?si=2jHEM9AclymJCaV§
progresivo Dark Side of | Pink Floyd | 1973
the Moon”
Rock “Selling https://youtu.be/RgKtDnSntms?si=IQwXtgQDuvfKELal
progresivo England by Genesis 1973
the Pound”
Krautrock “Autobahn” Kraftwerk | 1974 | https://youtu.be/WxFVhBwGr7U?si=dFN4fKfE3tZe3ztp
Krautrock “The Robots” | Kraftwerk | 1978 | https://youtu.be/okhQtoQFG5s?si=3ASobSTpwREhRQCCq
Live
Krautrock “Hallogallo” Neu! 1971 | https://youtu.be/zndpi8tNZyQ?si=gpQBFLfBnAYZy3SM
Krautrock “Paperhouse” Can 1971 | https://youtu.be/nLecmolGudxA?si=cjGfZIUCNQjW_BME
Krautrock “Jennifer” Faust 1973 | https://youtu.be/x1zilHyOu4?si=9UyU p-AbOyhhExF
“Ambient 1:
Ambient Music for Brian Eno | 1978 | https://youtu.be/vNwY tllyt3Q?si=y902ZY4omTjtolgl
Airports”
Disco “Stayin’ Bee Gees 1977 | https://youtu.be/fINFztwLM72c¢?si=0FiE-XTkp-jC05wb
Alive”
Disco “Le Freak” Chic 1978 | https://youtu.be/aXgSHIL 7efK g?si=5r046JE0ZO0JRIhX
Disco “I Will Gloria 1978 | https://youtu.be/FHhZPp08s74?si=dnK3HPNDEXCI0b74
Survive” Gaynor
Disco “I Feel Love” Donna 1977 | https://youtu.be/SIN_yDVv47Q?si=XdDZkuUkYhInlZPN
Summer
“Gimme!
Disco Gimme! ABBA 1979 | https://youtu.be/XEjLoHdbVeE?si=USXhqP3VeFqaEXS-
Gimme!”
Synth-pop “Hiroshima Ultravox 1977 | https://youtu.be/XNVqdnwLC74?si=gbQtavooREFu2lLR
Mon Amour™
Synth-pop “Just Can't Depeche 1981 | https://youtu.be/ 6FBfAQ-NDE?si=f4vKIiNCwqdwLySh
Get Enough” Mode
Synth-pop “Don t You The Human | 1984 | https://youtu.be/uPudE&nDog0?si=biu_lcd5qsS9bn4E
Want Me” League
“Sweet
Synth-pop Dreams (Are | Eurythmics | 1983 | https://youtu.be/qgeMFgkcPYcg?si=6 Y6 KNWvvIB1fxglq
Made of
This)”
Synth-pop “West End Pet Shop 1986 | https://youtu.be/p3j2NYZ8FKs?si=wjlc-dKAiwVT4ksH
Girls” Boys
Hip-hop Kool Herc https://youtu.be/Kb3TeON2k7M?si=BvcfqzEK6P 1 BBxBS&
“King Tim Il | The Fatback | 1972
Hip-hop (Personality Band https://youtu.be/ojQqAnlrW_M?si=k Yoxt-qgRc6kMZBZ
Jack)”
Hip-hop “Rapper s Sugarhill 1979 | https://youtu.be/mcCK99wHrk0?si=IPsql DNz7nnhDioM
Delight” Gang
Hip-hop “The Grandmaster
Message” Flash & The | 1982 | https://yvoutu.be/PobrSpMwKk4?si=YQ7s8f-edMGY7cSm
Furious Five
Rap “My Adidas” | Run D.M.C. | 1986 | https://youtu.be/Qx0huz6TiLo?si=xCA9QyBMpN26N2bK
House “On & On” Jesse 1985 | https://youtu.be/qUeMFG4wiJw?si=Fh7NKWC4tiZ3NCUG
Saunders
House “Like This” Chip-E 1985 | https://youtu.be/bv-ly 9YJV8?si=h4HS47H9dnahKdgV
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https://youtu.be/k9ynZnEBtvw?si=2jHEM9Ac1ymJCaV8
https://youtu.be/RqKtDn5ntms?si=lQwXtgQDuvfKELal
https://youtu.be/WxFVhBwGr7U?si=dFN4fKfE3tZe3ztp
https://youtu.be/okhQtoQFG5s?si=3ASobSTpwREhQCCq
https://youtu.be/zndpi8tNZyQ?si=gpQBFLfBnAYZy3SM
https://youtu.be/nLcmoIGudxA?si=cjGfZIUCNQjW_BME
https://youtu.be/x1zilHyOju4?si=9UyU_p-AbOyhhExF
https://youtu.be/vNwYtllyt3Q?si=y902ZY4omTjtolqI
https://youtu.be/fNFzfwLM72c?si=0FjE-XTkp-jC05wb
https://youtu.be/aXgSHL7efKg?si=5r046JEoZO0JRIhX
https://youtu.be/FHhZPp08s74?si=dnK3HPNDEXCl0b74
https://youtu.be/SIN_yDVv4ZQ?si=XdDZkuUkYhlnIZPN
https://youtu.be/XEjLoHdbVeE?si=USXhqP3VeFqaEXS-
https://youtu.be/XNVqdnwLC74?si=gbQtavooREFu2lLR
https://youtu.be/_6FBfAQ-NDE?si=f4vKIiNCwqdwLySh
https://youtu.be/uPudE8nDog0?si=biu_lcd5qsS9bn4E
https://youtu.be/qeMFqkcPYcg?si=6Y6KNWvvlB1fxg1q
https://youtu.be/p3j2NYZ8FKs?si=wjIc-dKAiwVT4ksH
https://youtu.be/Kb3Tg0N2k7M?si=BvcfqzEK6P1BBxB8
https://youtu.be/ojQqAnlrW_M?si=kYoxt-qgRc6kMZBZ
https://youtu.be/mcCK99wHrk0?si=lPsq1DNz7nnhDioM
https://youtu.be/PobrSpMwKk4?si=YQ7s8f-gdMGY7cSm
https://youtu.be/Qx0huz6TiLo?si=xCA9QyBMpN26N2bK
https://youtu.be/qUeMFG4wjJw?si=Fh7NKWC4tiZ3NCUG
https://youtu.be/bv-Iy_9YJV8?si=h4HS47H9dnahKdgV

House “Love Can't Farley
Turn Around” | Jackmaster | 1986 | https://youtu.be/UzghRicKCLM?si=Hzq8VEfA2z0yAyBF
Funk
House “Can You Mr. Fingers | 1986 | https://youtu.be/IN9Wnqz8Rh8?si=AljC5a2detbW62Em
Feel It”
Acid house | “Acid Tracks” Phuture 1987 | https://youtu.be/PJISExpVGUY ?si=CrARNR_nFqqqttQ4
Techno “Alleys of Cybotron | 1981 | https://youtu.be/ZOwpGnVEHBM?si=9yp1ZwZVSF-CPNLf
Your Mind”
Techno “No UFO’S” | Model 500 | 1985 | https://yvoutu.be/KNz01ty-kTQ?si=aghun6plLqumIw9N
“Goodbye Eddie
Techno Kiss” Fowlkes 1986 | https://youtu.be/n3crGilhuAg?si=ppeyMF3Ei396vGbA
(Flashin)
Techno “Strings of Rhythim is | 1986 | https://youtu.be/rFQZndywOR4?si=PKvhJRhmGP5ZhJsZ
Life” Rhythim
Techno “Big Fun” Inner City | 1988 | https://youtu.be/WpMD4j04RUM?si=CPVx6pg IMWdYy8J
Daft Punk ft
EDM “Get Lucky” Pharrell 2013 | https://youtu.be/SNV6RdAv1a31?si=SB677Z 3MX-cKvrMj
Williams
EDM “Animals” Martin 2013 | https://youtu.be/gCYcHz2k5x0?si=039N7N-plc0e702m
Garrix
EDM “Titanium” David 2011 | https://youtu.be/JRfuAukYTKg?si=ZkVTGpRKNTg-A641
Guetta ft Sia
EDM “Wake Me Avicii 2013 | https://youtu.be/IcrbM11 Bol?si=SJ2pmBiSdzfl2x W
Up”
EDM “Bangarang” Skrillex ft | 2012 | https://youtu.be/YIJVmubyttiw?si=rrc V3iW{1-DJhFnj
Sirah
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https://youtu.be/UzqhRicKCLM?si=Hzq8VEfA2z0yAyBF
https://youtu.be/1N9Wnqz8Rh8?si=AIjC5a2detbW62Em
https://youtu.be/PJJ5FxpVGUY?si=CrARNR_nFqqqttQ4
https://youtu.be/ZOwpGnV8HBM?si=9yp1ZwZVSF-CPNLf
https://youtu.be/KNz01ty-kTQ?si=aghun6plLqumIw9N
https://youtu.be/n3crGiIhuAg?si=ppgyMF3Ei396vGbA
https://youtu.be/rFQZndywOR4?si=PKvhJRhmGP5ZhJsZ
https://youtu.be/WpMD4j04RUM?si=CPVx6pg_lMWdYy8J
https://youtu.be/5NV6Rdv1a3I?si=SB67Z_3MX-cKvrMj
https://youtu.be/gCYcHz2k5x0?si=039N7N-pIc0e702m
https://youtu.be/JRfuAukYTKg?si=ZkVTGpRKNTg-A64I
https://youtu.be/IcrbM1l_BoI?si=SJ2pmBiSdzfl2x_W
https://youtu.be/YJVmu6yttiw?si=rrcV3iWf1-DJhFnj

