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Introducción 
 

La necesidad de comunicarse ha llevado al ser humano a buscar diferentes medios que le 

permitan expresar sus pensamientos, y no sólo manifestarlos sino lograr el entendimiento 

y correspondencia del otro a su mensaje. De esta manera, se han creado códigos y 

lenguajes que permiten la integración social y el reconocimiento o sentido de pertenencia 

a un grupo.  

 

Las formas de comunicación han evolucionado con el paso del tiempo, así como los 

códigos y los medios de transmisión de un mensaje. Ejemplo de ello es el lenguaje 

corporal, un acto expresivo y comunicativo fundamental en las relaciones humanas.  

 

Es aquí donde se ubica la expresión musical y su baile, constituido de las acciones, los 

hechos, los silencios, las costumbres y tradiciones. Una comunicación mediática que tiene 

por igual objetivo transmitir ideas, valores, sentimientos y emociones.    

 

El cuerpo expresa lo que la mente piensa. Sustituye las palabras, convirtiéndose en un 

medio de comunicación alternativo, a nivel interpersonal mediante el contacto corporal; 

posteriormente, como sistema de interacción grupal capaz de integrar comunidades y 

representar una sociedad fortaleciendo así el tejido social.  

 

Las culturas latinoamericanas convirtieron el baile popular en símbolo de su cultura e 

ideología.  Expresión que ha brindado la oportunidad de ser escuchado y reconocido en el 

mundo entero; medio de rebeldía ante la marginación y el menosprecio.  El baile popular 

urbano practicado por los pueblos latinoamericanos los identifica y reconoce.  

 

En este sentido, México tiene una larga historia dancística desde la época prehispánica, la 

colonización; y por supuesto, el tema del presente trabajo: Los salones de baile y sus 

interacciones.  
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Debido a las acciones comunicativas que en estos recintos se efectúan, son una opción 

para llevar acabo el análisis del tipo de interacciones entre los bailadores, sus actitudes y 

comportamientos; por tanto un estudio de la comunicación social. 

 

Los salones de baile popular son espacios de socialización, definidos a través de la forma 

en que los sujetos se vinculan, delimitando su identidad colectiva. Organizaciones 

dinámicas con normas de conducta y marca pautas de antemano impuestas en la 

dinámica social, por razón de los flujos de comunicación preestablecidos.  

 

Apreciarlos desde este enfoque, puede representar una puerta de acceso hacia la 

comprensión del sector urbano de la sociedad mexicana, su formación hasta nuestros 

días, su estilo de vida, intereses y dinámica, en cierta medida su estructuración. 

 

Esta investigación tiene por objetivo hacer un análisis de  cómo funcionan la 

comunicación y la cultura de los salones de baile “Tarará” y “Paraíso Tropical” en la 

ciudad de México para otorgarle identidad al público asistente a partir de las relaciones 

establecidas por el baile popular urbano de música afroantillana.  

 

Analizar el funcionamiento de la comunicación en los salones y determinar su 

organización sociocultural. Establecer la identidad colectiva, comparar las formas 

populares e históricas de bailar y las tendencias actuales de baile a través de las formas 

de consumo de música latina. 

 

La elección de estos sitios se realizó considerando la tradición y  costumbre de la 

población por  asistir a tales lugares, de igual formal, el tipo de ambiente que en ellos se 

vive. 

 

La investigación se sustenta en el enfoque analítico, pues se pretende llevar acabo la 

interpretación de la comunicación no verbal en el baile y su funcionamiento en el proceso 

de identificación grupal. Ello con base en un marco teórico sobre comunicación humana y 

lenguaje corporal. 
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La teoría intentará explicar por qué, cómo y cuándo ocurre el fenómeno, asimismo,  

ordenar el conocimiento sobre éste. Sin embargo, también resulta necesario la prueba 

empírica de las proposiciones teóricas, por ello se ha recurrido a la investigación de 

campo, que si bien basada en una metodología más flexible y con tendencias subjetivas 

pretende validar el marco teórico a la vez que se respalda en él.  

 

Es una exploración con características descriptivas para identificar cómo es el fenómeno 

social a estudiar y en qué condiciones se manifiesta. Tiene carácter explicativo ya que 

pretende conducir a un sentido de comprensión o entendimiento del objeto de estudio, 

apunta a las causas, contexto y tiene el fin de dar respuesta a por qué ocurre. 

 

Fundamentada en el método cualitativo, el cual consta de la elaboración de entrevistas a 

personajes reconocidos y con cierta antigüedad en el ambiente del baile de salón; 

asimismo, la observación sistemática del comportamiento general de los sujetos durante 

cierto tiempo y  frecuencia.  

 

Con el propósito de que este análisis no constituya una pérdida de tiempo y recursos, ha 

sido indispensable aproximarse a ella a través de la investigación documental, útil en la 

adquisición de información referente al concepto de danza y después respecto a  la 

tradición del baile popular y sus espacios de recreación con una perspectiva histórica, 

haciendo de ésta una investigación mixta.  

 

Lo anterior sirve para establecer una relación entre el baile, la comunicación y la 

socialización entre los sujetos de un grupo determinado, y el sentido de pertenencia hacia 

éste.  

 

En último lugar, con el objetivo de distinguir nuevas alternativas en el consumo de música 

afroantillana, se ha hecho referencia a la identidad local y el proceso de globalización y la 

generación de nuevos espacios, por ende nuevos públicos.   

 

Así, se determinó una estructura divida en tres capítulos, los dos primeros destinados a 

conceptualizar el objeto de estudio, mientras que el último se ha dedicado al estudio de 

caso.  
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En el capítulo uno se contextualiza  la práctica de la danza y su relevancia histórica en la 

sociedad, así también delimita el fenómeno a estudiar a fin de evitar confusiones. El  

segundo capítulo presenta un panorama general del término afroantillano, aspectos 

sociales, baile y música; influencias culturales.  

 

La segunda parte del trabajo correspondiente al tercer capítulo aborda un esbozo histórico 

de los recintos del baile; a continuación, un comparativo entre los salones “Tarará” y 

“Paraíso Tropical”, en términos de tipos de relaciones, comunicación y formas de 

organización a fin de determinar la identidad colectiva de la población asistente. Para 

finalizar, se agregó un análisis de las nuevas formas de consumo y la industria cultural en 

el campo de la cultura afroantillana.  

 

De tal forma, esta investigación intenta hacer un acercamiento al baile popular como una 

actividad de cohesión social, a través de la información documental y teórica, la cual 

permite la interacción libre de los cuerpos y el fluir de los sentimientos más allá de las 

palabras. Dado que ha dejado de ser una actividad local para adaptarse a la era global no 

debe ser menospreciada únicamente como un entretenimiento del pueblo. 
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1. El baile como comunicación  
 

1.1 Definición de Danza 
 

La capacidad de comunicar es una Conquista de la naturaleza y no de la cultura, aunque 

cuando el proceso de hominización llega a término, esa capacidad se va a utilizar para 

generar relaciones y representaciones controladas por la razón y por la ética. 

Manuel Martín Serrano  

 

El establecimiento de la vida en sociedad no puede entenderse aislada de los procesos 

de comunicación, ya que es la interactividad entre los individuos lo que ha permitido la 

conformación de diversos grupos sociales, culturas y civilizaciones. 

 

En la búsqueda por establecer contacto con el otro y obtener una respuesta de él; 

asimismo, de la necesidad expresiva de ideas, emociones, alegrías y sentimientos, el ser 

humano utiliza de diversos medios a fin de conseguir su objetivo. Se valió de las 

imágenes, de la escritura y del lenguaje corporal, el cual sigue siendo un medio 

indispensable al día de hoy, usado la mayoría de las veces inconscientemente.  

 

De acuerdo con Manuel Martín Serrano en el texto Teoría de la Comunicación se trata de 

un “trabajo comunicativo”, en el cual interviene una “sustancia expresiva”, es decir, 

aquella materia que el ser humano (Ego) modifica, esto significa llevar acabo un “trabajo 

expresivo”  que para el otro (Alter) habrán de ser relevantes. 

 

El cuerpo humano es la “sustancia expresiva” que a través del “trabajo expresivo” habrá 

de generar diversas expresiones que devienen en “señales”. El cuerpo humano ha sido 

históricamente la vía para crear un vínculo con las divinidades, y para manifestar aquello 

que en ocasiones las palabras no son capaces de decir.   

 

En este sentido, el arte de la danza entendida inicialmente, como “[...] mover el cuerpo 

guardando una relación consciente con el espacio e impregnando de significación al acto 

o acción que los movimientos ‘desatan’”1, se ha visto desde épocas remotas como medio 

                                                 
1 Alberto Dallal, Cómo acercarse a la danza, Colombia, Plaza y Valdés editores, Dirección general de 
Publicaciones del Consejo Nacional para la Cultura y las Artes, 2000,  p.12. 
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para la integración de una comunidad, pues se ha realizado con fines rituales, religiosos, 

artísticos y de entretenimiento.  

 

Cabe aclarar antes de continuar con la descripción de esta actividad, que es común hacer 

una diferenciación  entre danza y baile con base en su objetivo y uso, la primera 

entendida como algo artístico, en tanto el segundo como una ejecución popular. Para 

efectos de este trabajo se hará uso indistinto de ambos términos, tomando en 

consideración que las características que aquí se intentan resaltar pueden resultar útiles 

para ambos casos.  

 

El baile refleja la cultura de una comunidad. A través de sus secuencias, ritmos y 

movimientos no sólo representa fielmente una realidad, sino entrega imágenes y formas 

que logran transmitir ideas y sentimientos de los intérpretes o creadores. De manera que 

el espectador y bailarín tienen la posibilidad de establecer un proceso de identificación.  

 

 De acuerdo con Paulina Ossona “La danza, por ejemplo, aparece como un hecho 

colectivo, una actividad ineludible, en cuya relación cada participante se funde en la 

acción, la emoción y el deseo con el cuerpo general de la comunidad”.2 No es un acto 

individual sino social en el cual interviene un conjunto de personas que ejecutan una pieza 

dancística para un espectador o grupo. 

 

Por otro lado, Alberto Dallal dice que “La danza jamás crea un objeto sino un espacio 

lleno de movimiento, un espacio que ha dejado de ser un vacío. Un espacio que hasta la 

fecha sólo el hombre ha podido llenar,  formalizar, hacer significativo […]”.3 

 

Esto sólo puede lograrse por medio de una labor expresiva que Martín Serrano ha 

clasificado como “trabajo expresivo sobre el cuerpo de Ego”, el cual implica ya sea: 

 

a) “Expresiones del propio cuerpo que el Actor obtiene utilizando una capacidad 

funcional del organismo. 

b) Expresiones del propio cuerpo que el Actor obtiene resaltando o incorporando al 

organismo características perceptibles”.4  

                                                 
2 Paulina Ossona. Educación por la danza: Enfoque metodológico, Barcelona, Páidos, 1984, p. 16. 
3 Alberto Dallal. El Dancing mexicano, México, Oásis, 2ª ed., 1984, p. 28-29. 
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Asimismo, se haya el “trabajo expresivo con el cuerpo de Alter”, al realizar Ego un 

esfuerzo sobre el Otro contando con su cooperación. 

 

El acto dancístico es temporal e instantáneo, ya que a diferencia de las obras plásticas, 

éste es efímero, tiene lugar en un tiempo y espacio determinado. Es una actividad viva, es 

decir, su existencia se limita al momento de la ejecución; aunque repetida y repetitiva las 

condiciones en las cuales se presenten siempre habrán de variar.  

 
Su evolución es inevitable. Es un acto cambiante y dinámico que con el paso del tiempo 

va sufriendo modificaciones y siempre es renovada. Asimismo, es una sucesión de 

instantes o lapsos que permiten percibir una secuencia de imágenes extraordinarias, a 

partir de las formas que el bailarín crea y pretende trasciendan.   

 

Como indica Dallal en el texto El aura del cuerpo “resulta muy difícil, casi imposible, llevar 

la obra a las palabras: describirla, narrarla, registrarla. Lo visual va más allá de la 

alocución. Impone, la dictadura de imágenes originales, operativas, apropiadas”.5  

 

La representación de un acto puede quedar reducida a sólo algunos elementos originales 

y una serie de adaptaciones hechas por sus intérpretes. Más allá de reflejar 

explícitamente hechos de la vida real, las figuras están cargadas de un simbolismo y una 

significación y son entregadas al público quien recibe el mensaje. 

 

En palabras de Martín Serrano es una “capacidad de comunicar (que) supone la aptitud 

por parte del ser vivo para diferenciar los estímulos susceptibles de convertirse en 

preceptos para Alter, respecto a las demás señales, cuando esas señales se transmiten a 

través de un canal determinado”.6  

 

El interprete a través de su ejecución en el escenario o pista de baile, pretende establecer 

contacto con el otro conformado por seres humanos y espacios. El público habrá de 

descifrarlo gracias a un código preestablecido, a los convencionalismos. Es un sistema en 

                                                                                                                                                     
4 Manuel Martín Serrano, Teoría de la comunicación: epistemología y análisis de la referencia. México, 
UNAM, Escuela Nacional de Estudios Profesionales Acatlán, 1991, p. 16. 
5 Alberto Dallal. El aura del cuerpo, México, UNAM, Instituto de investigaciones Estéticas, 1990,  p. 28. 
6 Manuel Martín Serrano, op. cit., p 19. 
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el que los instrumentos de comunicación de las partes involucradas deben estar en la 

misma sintonía para lograr el objetivo: la comprensión del mensaje.  

 

Además, bailar requiere de ser consciente de lo que se ejecuta, de un conjunto de 

procedimientos con un sentido bien definido que guíe las acciones, de esta forma,  poder 

desarrollar y lograr su plena expresión y comunicación en el espacio a través de las 

secuencias.  

 

Dichas características son reforzadas por la explicación hecha por Martín Serrano 

respecto a que “el Actor posee la capacidad de referirse a los objetos y no sólo de 

manejarlos; o, si se prefiere, el Actor es capaz de representarse las cosas, los seres y (en 

algunos casos) las situaciones como objetos de referencia de la interacción 

comunicativa”.7  

 

La danza  ofrece, en un tiempo y espacio determinado, una serie de imágenes con un 

significado y un simbolismo  que en ocasiones se extiende más allá del lenguaje verbal. 

Se trata de una creación netamente visual. 

 

El acto dancístico expresa lo que no dice la lengua, mediante el cuerpo y su movimiento 

en el espacio, acercando al ser humano a sus deseos y esencia. Los signos entregados al 

instante se presentan como afirmación de lo que en realidad somos a la vez que brinda 

conocimiento, energía y vitalidad.  

 

De tal forma, el baile como una vía de comunicación bajo el concepto de Martín Serrano 

conlleva la referencia de un objeto material o no, pero únicamente su designación más no 

su manipulación. Habrá ciertas señales que se refieran a determinados objetos y podrán 

distinguirse de otros, y ser identificables por Alter. 

 

Siguiendo a Martín Serrano “La pauta expresiva mediante la cual Ego asocia un repertorio 

de expresiones, a la designación de un objeto de referencia; y la pauta perceptiva 

mediante la cual Alter asocia un repertorio de preceptos a un objeto de referencia, son 

modalidades de comportamientos que están coordinados por las representaciones. 

Dichas pautas pueden ser instintivas o aprendidas, pero en cualquier caso debe de existir 

                                                 
7 Manuel Martín Serrano, op. cit., p 20. 
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entre ellas la correspondencia para que ambos Actores puedan compartir una misma 

designación”8.  

  

Citando a Dallal “En la danza el hombre y la mujer exhiben, en lo inmediato, todos los 

nombres conocidos. Por ello intentan, en el conocimiento y dominio de una técnica, crear 

un lenguaje, y ‘aprenderse’ y mostrar todos los movimientos posibles dentro de ese 

universo de formas. Formas para cada ámbito cultural y para cada código establecido”.9  

 

El baile es un acto de organización no solamente de los elementos que la conforman, sino 

de la sociedad, en la que interviene ya sea como espectador, ya como actor de la misma.  

 

Siendo una forma comunicativa, contribuye a la integración de los individuos, por tanto, a 

la formación de grupos sociales a fin de facilitar las relaciones, por medio del 

establecimiento de códigos y señales comprensibles a todos. Sin dejar de lado aquellas 

acciones que por su naturaleza nunca podrán ser remplazadas por las comunicativas, 

tales como el comer. 

 

Puede decirse que “la naturaleza propicia el paso de la coactuación a la comunicación 

únicamente en aquellas secuencias de conducta en las cuales es más eficaz para la 

especie la interacción por la vía expresiva que por la ejecutiva; una especie que efectuase 

una sustitución inconveniente correría el riesgo de extinguirse”.10  

 

Las características y alcances del acto dancístico dejan ver que es una comunicación 

alternativa que puede servir como complemento de la palabra además de facilitar la 

integración  y convivencia de los individuos en su estado más natural.  

 

 

 

 

 

 

                                                 
8 Manuel Martín Serrano, op. cit., p 22. 
9 Alberto Dallal. El aura del cuerpo, op,cit., p. 30. 
10 Manuel Martín Serrano, op. cit., p 33. 
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1.2 Elementos de la danza 
 

La obra dancística si bien se entiende como movimientos armónicos, con diseños 

establecidos ejecutados en un espacio, requiere de algo más que el cuerpo para poder 

llevarse acabo.  

 

De acuerdo con Alberto Dallal la danza o baile se compone de ocho elementos básicos: 

 

1. El cuerpo humano 2. El tiempo 

3. El espacio  4. La relación luz- oscuridad 

5. El movimiento 6. La forma o apariencia 

7. El impulso del movimiento 8. El espectador 

Entiéndase el baile como un sistema que de no contar con dichos componentes 

difícilmente podrá lograr el cometido de instaurar una conexión con el otro y transmitir un 

mensaje, es decir, el de comunicar.  

 

La necesidad de dichos elementos queda aún más clara siguiendo a Martín Serrano quien 

propone: “si Ego no opera con alguna sustancia expresiva, no puede haber ni 

expresiones, ni señales, ni transmisión, aunque pueda existir alguna representación, por 

ejemplo cuando el sujeto recuerda o idea algo. Pero la actividad representativa que no se 

expresa no es comunicación, sino reflexión o rememorización”.11 

 

1.2.1 Cuerpo humano 

 

El cuerpo humano es el vehículo por el cual el bailarín habrá de llevar acabo la acción, es 

el medio de expresión e interacción con otros cuerpos y con el público. A través de ciertas 

habilidades corporales creando signos que transforman el espacio y logran la percepción 

de magnificencia y de lo imposible.  

 

 

 

                                                 
11 Ibid., p. 23. 
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1.2.2 Espacio 

 

El bailarín ejecuta su interpretación en un espacio que el mismo modifica, al cual le da 

vida y significación. En el acto los movimientos lo abarcarán y al terminar sólo quedará la 

huella de lo que fue. El espacio es adaptado y se ajusta a las necesidades del danzante 

convirtiéndose en un elemento primordial, ya que en él los movimientos encuentran 

cause.  

 

1.2.3 Movimiento  
 

El movimiento podrá ser visto como la ejecución, y en el caso de la danza será más bien 

una serie de secuencias para ser interpretadas como códigos que buscan expresar ideas 

y emociones; esto como producto de lo que se denominará impulso del movimiento.  

 
1.2.4 Impulso del movimiento 

 

El impulso del movimiento en este contexto, es razón de ser de los movimientos  y por 

ende de la danza. Cada una de las ejecuciones tiene un objetivo específico y  un motivo. 

Ha sido generado intencional y conscientemente, a fin de difundir un mensaje mediante el 

lenguaje del baile y no de las palabras.  

 

1.2.5 Tiempo  

 

En la danza el movimiento va acompañado del ritmo marcado por el tiempo, con la 

finalidad de hallar armonía y diseño, ello implica su división en lapsos que marcan ciertas 

pautas; así se logran imágenes bien definidas con cadencia, a la cual el ser humano 

puede estar relacionado por su propia naturaleza.  

 

1.2.6 Relación luz-oscuridad 

 

En este juego de imágenes, la luz y la oscuridad, así como el sonido causan un impacto 

en la percepción del espectador  o participante activo. Son elementos virtuales que de ser 

manipulados de forma adecuada pueden conseguir el efecto deseado en el público, 

haciendo que aquellos movimientos y destrezas hechas por el bailarín sean observadas 
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como proezas e influyan en la subjetividad del otro a fin de crear un proceso de 

integración y transmisión de  la idea que se quiere dar.  

 
1.2.7 Forma o apariencia 

 

El baile logra a través del movimiento del cuerpo con un ritmo determinado y bajo 

condiciones específicas, una secuencia de formas que, como ya se ha mencionado, están 

cargadas de una significación.  

 

Éstas son la apariencia de la danza que el espectador alcanza a percibir, como un todo. 

Imágenes que se ven bien o mal, gustan o disgustan y que transmiten ideas; formas con 

las que es posible identificarse y encontrarles un sentido en la vida real.  

 

1.2.8 Espectador  

 

Lo anterior de nada serviría sino existiera el espectador. Dado que la danza tiene un 

sentido y no se trata de llanos movimientos de piernas y brazos, requiere ser admirada 

por el otro, quien tiene la capacidad de reconocerla como una obra viviente que es 

necesario más que analizarla, sentirla, vivirla y vibrar con ella, encontrar algo de sí mismo, 

de su cultura o una representación abstracta de su realidad. 

 

El bailarín siempre busca la relación con el otro pues el baile sólo puede entenderse como 

un hecho social debido a la reacción que genera en una comunidad. Esta expresión 

puede lograr la vinculación con los miembros de una sociedad y la creación de una 

integridad grupal. 

 

El baile artístico o popular es una organización colectiva que requiere de procedimiento y 

disciplina, además involucra  la participación de los realizadores y espectadores que en 

un momento determinado pueden ser coparticipes de un acto contagioso por su 

naturaleza espontánea y su capacidad expresiva, creando una sensación de intimidad  y 

correlación con el otro, quien en ese instante ha encontrado un espacio y condiciones 

apropiadas de interacción.  
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La ausencia de un elemento dentro de este sistema limita la comunicación, de igual forma 

la incapacidad de comprender o determinar una representación apropiada para las 

señales que el Actor expresa o recibe. 

 
El acto comunicativo en el baile puede ser descrito a partir del siguiente esquema que se 

ha elaborado tomando como base el hecho por Martín Serrano en Teoría de la 

Comunicación: 

 

 
 
 
 
 
 
 
 
 
 
 
 
 

Ego CUERPO 
(Sustancia 
expresiva) 

-Kinésica 
-Proxémica 
 
(Trabajo expresivo) 
 
-Imagen biológica y 
sociocultural 

(Señales) 
 
-Estímulos 
sensoriales 

ESPECTAD
OR 
(Alter) 

ESPACIO

TIEMPO

Luz

O
sc

ur
id

ad
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1.3 Cuerpo y expresión 
 

“Un cuerpo que no es una realidad biológica sin más, sino una realidad personal- y en 

cuanto que personal, trascendente y, por eso mismo, expresiva- a la vez significante y 

significado, a la vez presencia personal y símbolo de esa misma presencia. 

Paloma Santiago 

 

El ser humano vive y transita por este mundo en un cuerpo que le permite la realización 

de actividades físicas, que si bien son producto de la biología llevan implícita una realidad 

espiritual, una faceta a la que no escapan  los aprendizajes ni la subjetividad.  

 

Se trata según Martín Serrano de un “instrumento biológico de comunicación” a partir del 

cual es posible establecer ciertos patrones expresivos heredados de nuestros ancestros 

que simbolizan conductas y comportamientos, tal es el caso de los gestos.  

 

En la unión de las capacidades biológicas y las relaciones con el exterior surge la 

expresividad. De acuerdo con Paloma Santiago “La expresión es, por definición, corporal. 

El cuerpo la hace posible- visible-. El cuerpo es el dato fenomenológico de la expresión 

que el hombre hace de sí mismo […] Por tanto, dando un paso más, no habrá posibilidad 

comunicativa- encuentro entre el yo y el tú- fuera de su realidad corporal”.12 

 

Lo anterior,  habla de una capacidad humana de cognición para organizar y comprender 

las expresiones hechas por el otro que en un momento es Ego y después Alter. Una 

facultad perceptiva que no sólo permite la recepción de señales y expresiones, sino su 

interpretación de manera que existe retroalimentación.  

 

Ya sea por genética o adquisición, hombres y mujeres de diferentes culturas han 

encontrado en el cuerpo un poder expresivo que se manifiesta en todo momento. “Aún  

resulta la expresión más primigenia que la comunicación interpersonal por cuanto que 

aparece con el hombre- éste se expresa desde que nace- y le acompaña 

ininterrumpidamente durante toda su vida. Es parte de él. Es constitutiva de lo humano. 

Estar vivo es expresarse”.13 

                                                 
12 Ibid., p. 16. 
13 Ibid., p.18. 
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El lenguaje corporal tiene un sentido primero hereditario y después adquirido, hace 

representaciones del comportamiento y de la conducta; asimismo de lo abstracto como 

los valores culturales y sociales. De esta forma, la expresividad del cuerpo, en ocasiones 

revela aspectos que la persona no desea mostrar.   

 

Mark L. Knapp indica que “Las fuerzas biológicas y las fuerzas culturales se superponen 

en muchos importantes sentidos. Algunos procesos biológicos muy comunes se usan más 

tarde para comunicar,  como por ejemplo, la respiración se convierte en suspiro de alivio, 

aflicción o aburrimiento, el hipo se convierte en la imitación de la conducta de un ebrio, un 

sonoro soplido por la nariz puede interpretarse como un bufido de desprecio, la tos se 

vuelve ‘uhum’, y así por el estilo”.14 

 
Si bien varias de las expresiones, tanto faciales como corporales, son producto de 

aspectos biológicos han sufrido una evolución debido a la cultura y las relaciones 

sociales, lo cual incluso ha generado  cambios en su desarrollo y  genética. De manera 

tal, que el ser humano y el ambiente se encuentran influenciados. 

 

Knapp también dice “Con el tiempo, la expresión facial se ha asociado a un particular 

estado emocional y aparece cuando este estado emocional se ve excitado […] nuestra 

gravosa dependencia de señales de carácter visual (mucho más que olfativa, por ejemplo) 

pueden haber desempeñado un papel especialmente adaptativo en la medida en que 

nuestros antepasados se trasladaban a regiones abiertas y aumentaban la talla física”.15 

 

La expresividad implica, por otro lado, el reconocimiento del ser humano en sus 

movimientos. Al diferenciarse del otro se reconoce e identifica. En ese sentido, a partir de 

esta acción consciente o inconsciente se logra el establecimiento de las relaciones 

personales, por tanto, de la comunicación.  

 

Martín Serrano señala que los  “(actos expresivos) producen una secuencia de señales, 

relacionadas con una representación; las señales son adecuadas para lograr una 

interacción con el Otro, pero su eficacia no procede de la cantidad de energía que 

                                                 
14 Mark L. Knapp, La comunicación no verbal. El cuerpo y el entorno, México, Paidos, 1995, p. 48 
15 Ibid., p. 61.  
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comportan, sino de la información que poseen. […] Una vez cumplidos, pueden no 

conseguir ningún efecto […] también puede ocurrir que consigan efectos distintos a los 

que espera Ego”.16  

 

También menciona que “Tanto a nivel biológico como social, cuando Ego lleva acabo una 

comunicación, lo hace para obtener del Otro, con el Otro, por medio del Otro, o apartando 

al Otro, alguna clase de resultado en el que está interesado”.17 

 

La expresión corporal incluye  movimientos, gestos, palabras, silencios, miradas, en ella 

interviene el lenguaje verbal y no verbal. Existe gran variedad dentro de las expresiones 

corporales; desde aquella que se lleva acabo como espectáculo; “no habitual”, es decir, la 

ejecutada de manera excepcional y donde el cuerpo se pone a prueba; o  la cotidiana, 

movimientos, miradas y gestos.  

 

Para Knapp “Algunas señales no verbales son muy específicas y otras más generales. 

Algunas tienen la intención de comunicar, otras son meramente expresivas. Algunas 

proporcionan información acerca de las emociones mientras que otras dan a conocer 

rasgos de la personalidad o actitudes”.18 

 

El habla corporal se centra en la relación consigo mismo, con el otro y de manera grupal, 

su interacción y conocimiento del cuerpo. Por otro lado, se halla en la formación al buscar 

el dominio y comprensión del organismo, en el establecimiento de un bienestar a través 

de la terapia o el placer y del entretenimiento, al buscar nuevas relaciones mediante otro 

tipo de encuentros más allá de la comunicación verbalizada. 

 

Frente a estas posibilidades, la comunicación en ocasiones resulta ineficaz, como explica 

Martín Serrano: 

 

“Las expresiones que Ego utiliza pueden no ser comprendidas o las señales no ser 

captadas por el otro Actor al que van destinadas (o bien) El Actor con el que se comunica 

                                                 
16 Manuel Martín Serrano, op. cit., p 48. 
17 Ibid., p 53. 
18 Mark. L. Knapp, op. cit., p. 17. 
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puede captar las señales y comprender las expresiones y, sin embargo, en uso de su 

libertad, no avenirse a satisfacer las expectativas del otro”.19 

 

El lenguaje corporal se liga a actos ejecutivos, preferentemente de manera sincrónica, a 

fin de reforzar lo que las expresiones dicen, así como contradecir la información 

proporcionada por éstas, o viceversa. Esta complementariedad une al ser humano a su 

esencia, para ser interpretada por el receptor quien le encuentra un significado.  

 

En el desarrollo de las conductas expresivas no verbales se distinguen algunos elementos 

que, de acuerdo con Mark L. Knapp en La comunicación no verbal. El cuerpo y el entorno, 

pueden ser clasificados como emblemas, ilustradores, muestras de afecto, reguladores y 

adaptadores.  

 

Los emblemas son aquellos movimientos o expresiones que representan una palabra o 

frase, en tanto que los ilustradores sólo sirven como acompañantes de la verbalización. 

Las muestras de afectos son expresiones emocionales. Por su parte, los reguladores, se 

encargan de controlar las interacciones; y finalmente, los adaptadores surgen como 

producto de la necesidad de adaptación del ser humano a su medio.  

 

Así se establece una serie de comportamientos comunicativos en los que es posible hacer 

una distinción del uso de expresiones que, ya sea conjuntamente con actos ejecutivos o 

no, son instrumentos de la comunicación que a su vez darán datos respecto al desarrollo 

de la propia interacción.  

 

Knapp dice que “ha identificado los usos primarios del comportamiento no verbal en la 

comunicación humana tales como: 1) expresar emociones, 2) transmitir actitudes 

interpersonales (gusto/ disgusto, dominación/ sumisión, etc.), 3) presentar a otros la 

propia personalidad y 4) acompañar el habla con el fin de administrar las intervenciones, 

la retroalimentación (feedback), la atención, etc”.20 

 

                                                 
19 Manuel Martín Serrano, op. cit., p 54. 
20 Mark. L. Knapp, op. cit., p. 27. 
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En la relación con el cuerpo y sus sensaciones va implícita la necesidad de liberar 

emociones para encontrar la identidad o para lograr la aceptación y el placer, así como 

dominar el cuerpo a fin de coordinarlo y modificarlo.  

 

La sensación  de bienestar en el propio cuerpo se encontrará de diferente manera por 

cada persona en: la relajación o tensión, al relacionarse con alguien o a través del baile; al 

sentir placer y experimentar el goce del cuerpo. 

 

El dominio del cuerpo en un momento determinado puede acercar a la creación, ya sea 

de nuevas formas e imágenes que se conviertan en satisfactores de necesidades o en la 

creación estética y artística, es decir, en la producción de obras con un objetivo claro y 

deliberado.  

 

De acuerdo con Jaques Salzer21:  

 

1) Creo porque me falta algo y me completo a través de mi creación.  

2) Creo porque en mí hay demasiadas cosas. Me deshago de ellas al crear.  

3) Creo porque quiero encontrar mi identidad. ¿quién soy yo? A través de mi 

creación, existo (no lo experimento siempre así cuando estoy en mi cuerpo 

habitual).  

4) Creo porque hay algo en mí que quisiera transmitir a otros o con otros.  

 

El cuerpo ofrece un sin fin de posibilidades en términos de creación y bienestar, al 

reconocerlo como elemento de expresión y liberación. “Signo corporal” que según Salzer 

adquiere un sentido determinado  para el creador, pero también para el encargado de 

decodificarlo, quien podría entenderlo de manera diferente.  

 

En el proceso de autoexpresión realizado en la inmediatez, bajo ciertas condiciones de 

tiempo y espacio,  el individuo es capaz de reconocer al otro y a sí mismo. Partiendo del 

cuerpo se establecen las relaciones, y su significado, con los demás.  

  

                                                 
21 Jacques Salzer, La expresión corporal, Herder, Barcelona, 1984, p. 42 
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Los movimientos corporales son imágenes. “Efectivamente, el cuerpo es una referencia. 

Si puedo encontrar una manera de decir por medio de la experiencia del cuerpo, el niño o 

el adulto podrá pasar de una referencia conocida a la comprensión nueva”.22 

 

Los actores Ego y Alter son capaces de comprender e interpretar las representaciones 

hechas a partir de la “sustancia expresiva” (el cuerpo), gracias a otras representaciones 

comunes, al bagaje cultural y social. Debido a que la comunicación siempre será una 

mera referencia respecto a algo más, será necesario que tanto Ego como Alter cuenten 

con el contexto para lograr la comprensión.  

 

Siguiendo la idea de Salzer “la actividad corporal, dirigida de determinada manera, puede 

ser el revelador, el analizador de un grupo, de sus leyes, de sus reglas, de la repartición 

de poderes institucionales, de su interiorización y de su traducción en la realidad”.23  

 

Como ejemplo está el baile, una forma de lenguaje mediante el cuerpo que expone y 

busca la comprensión por parte del otro. Paloma Santiago menciona “la danza- y el baile- 

han sido siempre medios de liberación y de comunicación (con los espíritus, con la 

naturaleza, con los hombres). Con frecuencia la danza se convierte en movimiento 

gratuito que surge de un impulso interior y no persigue ninguna finalidad: el realizarse en 

ese aquí y ahora es su único objetivo”.24 

 

El escenario o la pista de baile permiten la proyección de los deseos, su expresión en un 

espacio y tiempo alternativo al habitual, y como consecuencia, el reconocimiento de sí 

mismo en la presencia del otro al que muestra su esencia. 

  

 

 

 

 

 

 

 
                                                 
22 Ibid., p. 60. 
23 Ibid., p. 63. 
24Paloma Santiago, op. cit., p. 21.  
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1.4 Los géneros dancísticos 
 

A partir del proceso histórico de la danza su evolución y desarrollo se conformaron 

variedades musicales que muestran rasgos de una época, cultura y corrientes de 

pensamiento.  

 

La práctica de la danza y sus diversos géneros ha necesitado de la adaptación de 

espacios adecuados para llevarse acabo, así como la práctica exhaustiva y repetitiva por 

parte de gente que se ha convertido, en muchas ocasiones, en especialista con privilegios 

dentro de la sociedad. Admirada y respetada por la función que cumple.  

 

Como escribe Dallal en El aura del cuerpo: 

 

“[...] la danza surgió a la cultura, a la vida civilizada del ser humano también gracias a una 

necesidad interior, a un impulso. Los movimientos de las distintas partes del cuerpo 

humano acompañaron al hombre en sus primeros intentos de formar un código lingüístico. 

Gestos, gesticulaciones, muecas, ademanes, etcétera, completaban lo que las palabras y 

sonidos, frases e indicaciones guturales y verbales no alcanzaban a expresar 

plenamente”.25 

 

En sus comienzos fue una práctica de impulso y de instintos en la búsqueda por 

establecer una relación con la naturaleza, llegó a ser un acto de disciplina y técnica con 

códigos y al cual no todos tenían acceso, práctica colectiva de imitación y ritual entorno a 

un mundo que comienza a conocer y dominar; después sería una actividad más bien 

simbólica, por tanto, codificada con una serie de significaciones. En la actualidad, 

popularizada y  para el entretenimiento.  

 

El baile en la época prehispánica surge como una necesidad de integración y 

comprensión de la eficacia del trabajo en equipo, de una capacidad o impulso del ser 

humano por establecer un vínculo con la naturaleza y de hacerle saber sus necesidades 

mediante la única vía con que contaba: su cuerpo. El cual utilizó para imitar los actos 

naturales con el objetivo de atraerlos para su beneficio.  

 

                                                 
25 Alberto Dallal, El aura del cuerpo, op. cit.,  p. 31. 
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Sin embargo, esta capacidad de organización que surge a raíz de la comunicación sino 

articulada, sí de movimientos y de gestos, sí de imitación, que los grupos evolucionan 

hasta convertirse en civilizaciones culturalmente diferenciadas en sus formas, y sus 

bailes.  

 

Las danzas de las primeras culturas, fuera ya del contexto de la imitación, han dejado de 

ser una actividad de todos, para convertirse en la práctica de unos cuantos aptos y 

talentosos que dedican su vida a ello. El espectáculo sólo puede ser disfrutado por la 

clase ahora  dominante. A partir de este momento la danza como rito y ceremonia se hace 

presente, y se establecen reglas para llevarla acabo.  

 

Dichos criterios marcan códigos que forman parte de un lenguaje  en el que se expresa 

más que la voluntad del intérprete la de un sector de la población, una ideología.  

 

Por ejemplo,  la India y Japón comparten danzas brindadas  a los dioses; estos artistas 

gozaban de privilegios que el resto de la población no tenía. Sin embargo, en el caso de la 

India las mujeres se encargaban de llevar acabo esa labor con las devadasi y en Japón 

eran los miko, hombres bailarines.  

 

Asimismo, en Grecia los artistas a diferencia de los profesionales, quienes se dedicaban a 

dar espectáculos en ferias o fiestas, eran ciudadanos que ofrecían su talento a los dioses 

en ocasiones especiales. Ellos no cobraban por su labor y obtenían grandes privilegios 

además de tenérseles en buena estima.  

 

Pero la danza también sirvió como instrumento de gobierno, tal como lo hizo China que 

además vio en ella  un medio de transmisión de su filosofía y valores éticos. 

 

La alta sociedad de Egipto encontró en la danza una forma de representación de sí 

misma, a través de la mímica, de manera que fue básica en la comprensión e 

identificación de su propio ser. A diferencia de ello, los romanos prefirieron crear una 

danza de divertimento para la clase alta, además de una religiosa hecha por sacerdotes y 

otra enfocada al arte dramática, finalmente una danza creada en la marginalidad de los 

circos y las fiestas privadas.  
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Esta etapa de la danza en las diferentes culturas antiguas muestra una relación directa 

del cuerpo y su capacidad expresiva así como su importancia en el contacto ya no sólo 

con la grandiosa naturaleza sino con los dioses que la dominan. Aún más importante, 

marca pautas de comportamiento y de relación respecto a una práctica que en otro tiempo 

atañía a todos.  

 

Es una práctica mágico religiosa que permite la inmediación con la divinidad a través de la 

codificación del cuerpo. Sin embargo, esta condición cambiará cuando el cristianismo 

decide que la danza también es placer, y por tanto, implica la oposición a sus doctrinas. 

 

Para la Edad Media la danza se excluye de los actos religiosos pero no de la vida social. 

Se crean las formas de entretenimiento para la clase dominante con las cortes mientras 

que el pueblo se vuelca a las calles y cualquier espacio libre para bailar.  

 

En el Renacimiento las cortes se ven enriquecidas por la mezcla entre las formas 

populares y las de la clase alta, gracias a la aparición de maestros de baile en su mayoría 

judíos quienes satisfacen su necesidad de liberar sus emociones y sentimientos con la 

casa de baile.   

 

En esta relación simbiótica las danzas folklóricas de las regiones de donde cada cual 

(artesanos) era oriundo se alternaban con los bailes tradicionales de la corporación a que 

pertenecían.  

 

Los maestros se nutrieron de esas formas populares y adecuándolas a los medios 

elevados, las transformaron en elaboradas y refinadas creaciones”.26 Ya modificadas 

regresarían al pueblo.  

 

A diferencia de ello los bailes de salón dieron paso a la generalización y popularización 

del baile, opuesta a las danzas folklóricas con reglas y códigos específicos de acuerdo a 

la región a la cual pertenecían. En este punto hay que poner especial atención, pues a 

esta época se remonta el objeto de estudio del presente trabajo. 

 

                                                 
26 Paulina Ossona, op. cit.,  p. 64. 
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El baile de salón es resultado de los bailes de máscaras, que mediante el anonimato de 

las personas atrajeron a un amplio sector de la población en París, al instaurarse como 

eventos públicos en el teatro de la Ópera.  

 

A ellos se podía asistir solamente si se pagaba una entrada, teniendo la posibilidad de 

conocer los pasos y bailes que antes se limitaban a la aristocracia, asimismo enterarse de 

los últimos avances en materia de danza. Debido a ello, esta práctica se extendió a la 

población completa, todos podían bailar al mismo tiempo y de la misma manera.  

 

Esta evolución abrió a una puerta a los empresarios, pues crearon salones de baile. Dejó 

de ser un entretenimiento para privilegiados y se convirtió en mercancía que producía 

ganancias y que además era capaz de satisfacer la necesidad de amplios sectores 

simultáneamente, creando consumidores con gustos cada vez más cambiantes.  

 

En este sentido Paulina Ossona menciona: “Valses, shottisches, polcas, mazurcas y 

lanceros se van sucediendo hasta finalizar el siglo XIX, a partir del cual las modas 

cambian aun en forma más acelerada, inspirándose de pronto en las formas del pasado, 

para volverse luego hacia América e imitar sus manifestaciones: la maxixe, el cake-walk, 

tango, foxtrot, charlestón y de allí en adelante mil formas del afroamericano del Norte o 

del latino, se sucederán con la rapidez con que se agote la demanda de los nuevos 

discos, puesto que el baile de salón es un tenue reflejo de la danza de expansión y una 

consecuencia de la necesidad de enriquecimiento de los productores de música 

grabada”.27 

 

Este hecho da pie a la danza comercial. Se presenta en los clubes nocturnos, o como 

revista y show de televisión, en los que han figurado desde vedettes como Yolanda 

Montez “Tongolele” o Ninón Sevilla, hasta el actual “Bailando por un sueño” donde el baile 

es pretexto, para crear un programa de televisión en el cual se mezclan los “famosos” con 

algunos “especialistas” en el tema y forman un espectáculo en el que se crean historias 

dramáticas, y se baila un poco.   

 

                                                 
27 Paulina Ossona, op. cit.,  p. 67. 
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Si bien se basa en cierta especialización y entrenamiento profesional está guiada por las 

tendencias de la moda, y sobre todo, por la industria musical, así como por las formas 

populares.  

 

1.4.1 Clasificación de géneros  

 

Como ya se ha descrito, el baile ha evolucionado a la par de las necesidades y creencias 

humanas. Las culturas adoptan diferentes danzas que con el tiempo se transforman o 

desaparecen. Por tal motivo, existe una clasificación básica que permite englobar las 

variantes presentes alrededor del mundo. 

 

De acuerdo con Dallal existen:  

 

1. danzas autóctonas  

2. danzas populares 

 

En las danzas populares se hallan las denominadas folklóricas o regionales y las 

populares urbanas. Cabe mencionar que para Paulina Ossona los bailes populares 

pueden ser de tres tipos: folklóricos, populares y popularizados, estos últimos producto de 

la promoción hecha por la aristocracia; al final, adoptados y adaptados  por el pueblo.  

 

Siguiendo la línea de la técnica y la profesionalización de la danza, puede ser dividida en:  

 

1. danza clásica 

2. danza moderna  

3. danza contemporánea 

 

Conocer las diferencias entre estos géneros permitirá entender la naturaleza del baile y 

sus posibles corrientes, su razón de ser e interacción con la sociedad, así como, su 

relevancia en el entorno.  

 

Aclarar y despejar el panorama, en la medida de lo posible, brindará mayor detalle del 

objeto de estudio y evitará futuras confusiones. En este sentido, es necesario mencionar 

que se ha abordado principalmente el baile popular y autóctono.  
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1.4.1.1 Danzas autóctonas  

 

La danza autóctona se entiende como aquella ejecutada por una comunidad desde 

períodos antiguos, conservando todos sus elementos básicos sin ser alterados. Estos 

bailes se presentan en las comunidades alrededor del mundo y sirven como identificación 

de su cultura.  

 

Con sentido mágico religioso se hallan por ejemplo la danza del “Palo volador”, ”El Tigre” 

ejecutada en diferentes modalidades con una máscara, la danza de los “Concheros” 

bailada en dos círculos concéntricos, el exterior destinado a todo aquel que ha hecho voto 

de bailar, mientras que el interior es ocupado para los grandes bailarines con el vestuario 

completo.  

 

Aun cuando son danzas ancestrales de tipo ritual o religiosas continúan vigentes, se 

mantienen vivas y gracias a esto es posible reconocer rasgos culturales de dicha 

comunidad, sus aristas sociales, económicas y políticas.  

 

1.4.1.2 Danzas folklóricas o regionales 

 

Las danzas folklóricas o  regionales también retratan formas de organización social, sin 

embargo, en este caso no se tratará de una comunidad ancestral sino de grupos sociales 

más jóvenes y de regiones más específicas. Es decir, que habrán de reflejar la vida, 

valores y estructura de una comunidad específica.  

 

Son directas y sencillas en sus mensajes. ” Esta literalidad, este ‘decir las cosas’ de 

manera directa, mediante parámetros y recursos dancísticos ‘fáciles’, hace de las danzas 

folklóricas y regionales un vehículo idóneo para representar a la comunidad, a la región o 

incluso al país ante los ojos de espectadores nacionales y extranjeros”.28  

 

Los bailes regionales pueden ser realizados por cualquier sector de la sociedad, debido a 

que representan la esencia de la misma al recrear hechos de la cotidianeidad, o al imitar a 

la naturaleza, refleja su percepción de la vida y cómo vivirla al orientarse hacia aspectos 

                                                 
28 Alberto Dallal. Cómo acercarse a la danza., op. cit., p. 63. 
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vinculados con lo mitológico o sobrenatural. Por lo anterior, motivan a la gente a ser 

ejecutados.  

 

Así, por ejemplo, se realizan bailes como polcas y redovas, el jarabe tapatío, el jarabe 

gatuno o el nayarita, la danza mexicana más popular, la danza de “moros y cristianos” al 

igual que sones como “la botella”, y huapangos. Todos ellos bailados en la celebración del 

Santo patrono, carnavales, Semana Santa o bien fiestas patrias.  

 

Dado que las acciones llevadas acabo en un grupo social pueden presentarse en otra es 

fácil entender que el tipo de movimientos usados se presenten en varias regiones, de tal 

forma que  existan ejecuciones similares entre diferentes danzas folklóricas. 

 
1.4.1.3 Danzas populares 

 

Las danzas populares son la expresión de una colectividad que ha encontrado en el baile 

una forma de integrarse e interactuar con otras personas. Comunica a los demás y 

establece una relación de entendimiento por medio del movimiento. 

 

La danza popular entendida como vía y representación de la organización de una 

sociedad deja ver la capacidad interactiva que conlleva el fortalecimiento de las relaciones 

amistosas y de familia, así como, la posible solución de problemas o su simple 

asimilación.  

 

Este baile crea una relación de identidad con el otro, en el sentido que  a través del 

intercambio en el baile se transmite la cultura, se comparten actitudes y valores. Por ser 

producto de la participación colectiva y cultural es un medio de comunicación que 

adquiere una significación más allá de la representación tácita de la realidad, para 

convertirse en acto simbólico del “ser” individual y colectivo: forma la identidad.  

 
1.4.1.4 Danzas populares urbanas 

 

A diferencia de los bailes folklóricos, los populares urbanos surgidos de la clase 

subalterna, tienden a presentar más posibilidades de desarrollo y evolución. De acuerdo 

con Dallal:  
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“Las danzas populares urbanas son aquellas que, nacidas en el seno de las ciudades, 

han surgido a partir de los impulsos colectivos de sectores sociales oriundos de la urbe o 

“aclimatados” a los sistemas de vida urbanos. Tal vez por razones de participación y 

reproducción de actitudes, ritmos y rutinas, en las esferas citadinas se generan con mayor 

facilidad “ideas dancísticas” originales, más complejas y más cargadas de ingenio y 

formas, incluso más complicadas, más complejas”.29  

 

Las danzas populares urbanas se realizan en espacios específicos y bajo condiciones 

adecuadas; para que la obra dancística se lleve acabo, existen instalaciones como los 

salones de baile, las academias o los teatros. Los barrios céntricos  presentan los bailes 

de calle “Tíbiris”, y en los salones “Los Angeles” y el “Californa Dancing Club” se baila 

danzón, Chachachá o salsa. Danzas que se han trasladado a los hogares mexicanos y se 

bailan en XV años, bodas y bautizos.  

 

En estos espacios se encuentran los creadores de dichos bailes, quienes proporcionan al 

público su obra para ser reproducida, imitada y mejorada, agregando o cambiando ciertos 

elementos de su expresión. 

 

Aunque no surge como producto de una comunidad, sino gracias al ingenio de ciertos 

intérpretes talentosos que después habrán de ser imitados, es posible distinguir las 

actitudes y comportamientos de diferentes grupos, por medio de movimientos y formas de 

baile específicas que difícilmente se podrían confundir con la de otro sector.  

 

Las danzas populares urbanas han servido como fuente de apoyo para la creación de 

obras artísticas de diverso tipo y estrato social. Es así que se han entremezclado con los 

bailes de la clase alta, la cual en busca de nuevos estilos ha introducido en sus obras 

movimientos y expresiones propias del pueblo.  

 

 
 
 
 

                                                 
29 Ibid.,  p. 67-68. 
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1.4.1.5 Danza clásica 

 

Sobre la danza clásica Dallal dice que es “la modalidad europea surgida y asentada de 

manera codificada durante el siglo XVII”.30 Establece una amplia relación con las danzas 

populares de la época, así como en los espectáculos de actores y comediantes y 

malabaristas de países como España, Turquía, América y África.  

 

La danza como una obra codificada, es decir, interpretada bajo ciertos códigos y 

parámetros de acción sólo es posible a través de la intervención de los profesionales, de 

coreógrafos, maestros, que como ya se mencionó, fueron los encargados de establecer el 

vínculo entre las clases populares y la burguesía. Llevaron la danza popular a esta última 

pero rediseñada.  

 

Se crea una corriente que busca satisfacer la necesidad de la nobleza pero que requiere 

de técnica y de disciplina. De un corpus de entrenamiento, esfuerzo, del cual surgen 

espectáculos por toda Europa con un repertorio que se fue ampliando y como es natural 

surgieron mezclas y variaciones.  Las bailarinas ejecutaron obras que habrían de referirse 

a princesas o aves a lugares lejanos y extremos. 

 

La danza clásica, entonces se convirtió en centro de atracción de las culturas, que vieron 

en esta corriente el medio de entrenamiento más importante para sus bailarines, es así 

que surgen grandes artistas. Aún hoy sigue siendo base de danzas contemporáneas y 

para muchos es la forma dancística más pura.  

 

1.4.1.6 Danza moderna 

 

La danza moderna surgida a finales del siglo XIX aparece como una necesidad de los 

artistas por oponerse o rebelarse ante los cánones establecidos por la corriente clásica. 

Es la búsqueda de nuevos parámetros que fueran acordes con la cultura y los 

convencionalismos de la época.  

 

En este proceso surgen bailarines y coreógrafos innovadores como la bailarina 

estadounidense Isadora Duncan (1878-1927) quien  revoluciona la danza al hacerla más 

                                                 
30 Ibid,  p. 73 
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libre e inspirada en la naturaleza del cuerpo humano, que concordaba con las formas de 

pensamiento de la época; con la liberación femenina  y la evolución de la sociedad por su 

industrialización; y la búsqueda de movimientos más eficaces y libres.  

 

La técnica de la danza moderna se aleja por completo de la clásica, deja fluir los 

movimientos corporales y permite ver que el ser humano es capaz de expresar y en él 

contiene una fuerte cantidad de energía por explotar. Se abre el espectro de posibilidades 

hacia la sociedad y hacia sus temas al no sólo realizar movimientos literales. 

 

1.4.1.7 Danza contemporánea 

 

Al igual que ocurrió con la danza clásica, la danza moderna también evolucionó a la par 

de las exigencias de una sociedad que vivía avances tecnológicos y científicos. Para la 

década de los sesenta la cultura del cuerpo y la concepción de nuevas formas bailables 

populares y teatrales dieron vida a la danza contemporánea.  

 

Con ideas como la des- significación de los movimientos, es decir, no determinar el orden 

de las secuencias, retomar las escenas de la vida cotidiana para llevarlas a la danzas. O 

bien, salir de los espacios cerrados para hacer de la danza algo público, del cual todos 

podían ser participantes.  

 

Para algunos miembros de esta tendencia no cuenta con una técnica específica lo cual 

dificulta su ubicación histórica y racional. Sin embargo, es notable la influencia de una 

cultura más libre y abierta respecto al cuerpo que permite la exploración del mismo en 

diversas direcciones.  
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1.5 Baile popular como forma de comunicación  
 

1.5.1 Cultura popular 

 

En el apartado anterior se ha hecho mención al concepto de “danza popular”, la cual 

hasta ahora se ha entendido como una expresión propia del “pueblo” o de las “clases 

subalternas”, no obstante, esta concepción es completamente ambigua y no permite 

vislumbrar las características de la misma.  

 

Se requiere delimitar por lo me en términos generales la noción que se tiene de la cultura 

popular producto de una estratificación social en la que cada grupo cuenta con una 

manera de representar su realidad a partir de las expresiones culturales.  

 

Para Amparo Sevilla “La cultura como expresión simbólica del sistema social manifiesta 

las relaciones de fuerza o poder entre las diversas clases sociales; [...]”31 Se trata pues, 

de acuerdo con Pierre-Alain de “hábitos, prácticas  y creencias que dan identidad (es) a 

los grupos”.32 Estos sistemas culturales están permeados por relaciones de poder, pero 

también de procesos productivos, género, edad, religión, educación e incluso de   sentido 

de pertenencia hacia un barrio.   

 

Puede hablarse de acuerdo con estudiosos como Adolfo Colombres de la presencia de 

una cultura de élite, y una cultura popular, así como una de masas. La primera estará por 

naturaleza en oposición a la segunda y es en cierta medida gracias a la cultura de las 

clases subalternas que la dominante encontrará su justificación. En tanto, la de masas se 

encargará de la popularización e industrialización de los productos con el objetivo de 

homogeneizar los gustos de la población.  

 

Lo anterior  remonta a la diferenciación en el baile y música en América latina. Existía una 

separación étnica y social; por un lado, la música europea para la élite y los blancos, en 

tanto, se encontraba la hecha para las clases bajas de negros y otra más para los 

mestizos quienes desarrollaron con más acción la tradición musical.   

 
                                                 
31 Amparo Sevilla, Danza, cultura y clases sociales, México, INBA, 1990, p. 21. 
32 Baud, Pierre-Alain, Una danza tan ansiada: la danza en México como experiencia de comunicación y 
poder, México, UAM, Unidad Xochimilco, 1992,  p. 17. 
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El concepto “pueblo” puede entenderse como “[...] todo el sector mayoritario de la 

sociedad, que carece de medios de producción o los posee en cantidad insuficiente, y es 

explotado en consecuencia en forma directa o indirecta, y discriminado en la distribución 

de los recursos”.33 

 

La cultura de las clases subalternas es creada en respuesta a sus propias necesidades 

con el afán de satisfacerlas, con escasez de recursos y consumida por el mismo sector.  

Estas características  llevan a pensar en varias culturas populares cada una con sus 

particularidades. Provenientes del campo o la ciudad, está última adopta elementos 

rurales que se diluyen en la vida urbana gracias a los procesos migratorios.  

 

La expresión de las clases subalternas siendo opuesta a la postura hegemónica no es 

contraparte, sino pieza del sistema, de manera que justifica al dominante, ambas formas 

de vida y representación de la realidad influyen una a la otra.  A través de los medios de 

comunicación  puede convertirse en un momento determinado en vía ideal para difundir 

los “valores cosmopolitas” propios de los centros de producción.  

 

El texto Cultura popular y cultura de masas retoma el término “circulación”, para explicar 

que  “la cultura popular opera una captura simbólica (imaginaria) sobre el letrado, para de 

esa forma irrumpir en la cultura oficial y, por otro lado, las jerarquías, los valores, los ritos, 

etcétera, de la cultura oficial entran, mediante el mecanismo de la inversión y la 

ridiculización grotesca, en la cultura popular”.34 

 

Ejemplo de ello es el sincretismo cultural y religioso entre españoles y esclavos negros 

durante la Colonia. Las creencias religiosas de los Yoruba se mantuvieron vivas pese a su 

represión gracias a que compenetraron a sus dioses, Orishas, con Santos Católicos. De 

esta manera no sólo se conservó una tradición, sino que desembocó en la creación de la 

religión llamada Santería todavía practicada y reconocida en canciones de salsa con 

temas referentes al dios Chango. 

 

Las culturas populares se han analizado como tradición local; o bien, como lo masivo 

producto de la industrialización y masificación de los simbolismos. El uso de ambos 
                                                 
33 Adolfo Colombres, Sobre la cultura y el arte popular, Argentina, Ediciones del Sol, 1987, p.178. 
34 Ana María Zubieta, et al, Cultura  popular y cultura de masas: conceptos, recorridos y polémicas, Buenos 
Aires, Piados, 2004, p. 29 

Neevia docConverter 5.1



 35

conceptos permite reflexionar acerca de la interacción entre cultura y capitalismo, en la 

actual interdependencia entre los pueblos no sólo en lo económico también en lo cultural.  

 

Se debe entender que “en la globalización convergen procesos económicos, financieros, 

comunicacionales y migratorios que acentúan la interdependencia entre distintas clases 

sociales, de muchas sociedades, y generan mayor interconexión supranacional que en 

cualquier época anterior. […] Si bien bajo la globalización las sociedades son 

parcialmente homogeneizadas estos procesos trabajan articulando las diferencias 

preexistentes y engendrando otras”.35  

 

Las culturas populares no desaparecen, pero tampoco pueden seguir siendo las mismas, 

por tanto, los contrastes continúan sólo que ahora reformulados por la globalización. Las 

culturas populares globalizadas funden y entremezclan objetos simbólicos de diferentes 

naciones logrando trascender las fronteras. Reintegración de elementos a nivel 

transnacional que logran un fuerte arraigo a nivel local.  

 

Este fenómeno ha sido denominado por varios autores como la “cultura de masas”  o bien  

“para las masas”, y  remite al uso de popular como “popularidad”. Ha causado serios 

cambios en las formas de vida y de representación social, por supuesto, de consumo.  

 

Para Adolfo Colombres la diferencia entre la cultura popular y la de masas radica en que 

esta última es producto del capitalismo, busca el enajenamiento de la sociedad o los 

“dominados”. Tiene como principal objetivo el empobrecimiento de la creación popular, la 

pérdida del arraigo y la masificación para conseguir un mercado cada vez más 

homogeneizado sin capacidad organizativa 

 

La “cultura de masas”, desde esta perspectiva, es una fuerza industrial que responde al 

poder económico más que a las reales necesidades del pueblo. Es una industria de la 

“popularidad” para las mayorías con productos a “bajo costo” pero en grandes cantidades 

para ser popularizados. En este sentido, se neutraliza o disimula la estratificación social. 

 

Un caso de este aprovechamiento se presenta en la 'moda latina' donde se alternan la 

música pop con la tradición latina para formar música rentable y artificial, que está 
                                                 
35 Néstor García Canclini, Culturas populares en el capitalismo, México, Grijalbo, 2002, p. 25-26.  
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generando una industria de consumo importante con ritmos como 'tecno cumbia', 

'reggaetón', 'tecno merengue', derivando en el creciente interés por discotecas y locales 

de "música salsa", con una demanda de clases de baile sin precedente.  

 

Según Néstor García Canclini “ […] bajo la lógica globalizadora, aquello que se juzga 

“popular” deja de tener relación estricta con un territorio […] lo popular no consiste en lo 

que el pueblo es o tiene en un espacio determinado, sino lo que le resulta accesible, le 

gusta, merece su adhesión o usa con frecuencia.  Dada la tendencia a expandir los 

mercados, lo que se produce en un país debe interesar a los habitantes de otros”.36 

 

En la “desterritorialización” de las culturas populares no se trata más de regiones sino de 

gustos y tendencias que dependerán de la edad, el sexo o la época, como ocurre con la 

cultura afroamericana que ahora parece ser desplazada por lo latino.  

 

García Canclini recurre a cuatro conceptos para explicar el desarrollo capitalista: la 

apropiación, subordinación, “resemantización” y exclusión de diversos aspectos de las 

culturas populares, su integración al capitalismo se efectúa cuando las clases dominantes 

“desestructuran” las culturas étnicas para reorganizarlas y la recomponen subordinándola 

a los parámetros transnacionales.  

 

Claro ejemplo es la producción musical y audiovisual que en la actualidad presenta la 

música popular con sus diseños y expresividad en la estilización de lo cotidiano, así la 

música indígena mexicana se convierte en sello nacional o la proveniente de cualquier 

zona del caribe se denomina “tropical”.  

 

“Apropiación” que en términos generales se define “como hacer propio lo ajeno, lo que no 

se tiene. Pero siempre se lo hace desde y a partir de lo que se posee, de lo que se 

sabe”.37Es decir, que lo apropiado sufre cambios en su transición y a él se agregan 

elementos de la nueva cultura, pero se conservan ciertas características originales y 

transforman otros. 

 

                                                 
36 Ibid., p. 34. 
37 Ana María Zubieta, et al, op. cit., p. 45-46. 
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El texto antes citado, Cultura popular y cultura de masas, refiere el proceso de 

“transculturación”, lo cual implicaría que sin eliminar el conflicto, la cultura popular 

evidencia valores antes ocultos de la tradición, y es posible de esta manera, que el sector 

dominante motive la creación o reafirmación de las culturas populares. Confirmando su 

relación dialéctica. 

 

El denominado latin jazz sirve para ejemplificar dicha transculturación. Producido por el 

vínculo entre Nuevo Orleans y Cuba, se remonta a mediados del siglo XIX. La música 

cubana se entremezcló con las grandes bandas norteamericanas. Por su parte, las big 

bands integraron a sus creaciones la percusión mientras que los latinos adoptaron la 

estructura orquestal e instrumentos musicales como el piano.  

 

García Canclini identifica algunos factores por los que  la modernización no elimina la 

cultura popular: 

 

a) La imposibilidad de incorporar a toda la población a la producción industrial urbana;  

b) La necesidad del mercado de incluir las estructuras y los bienes simbólicos 

tradicionales en los circuitos masivos de comunicación, para alcanzar aun las capas 

populares me integradas a la modernidad;  

c) El interés de los sistemas políticos por tomar en cuenta el folclor a fin de fortalecer su 

hegemonía y su legitimidad, como referencias históricas de la creatividad nacional;  

d) La continuidad en la producción cultural de los sectores populares”.38  

 

En este contexto es que puede entenderse con mayor claridad la masificación cultural o 

“popularidad” a modo de procesos de apropiación, en donde las mayorías con sus 

prácticas cotidianas y de consumo, es decir, de uso de ciertos productos culturales han 

logrado adoptarlos. 

 

Las culturas populares permanecen no como supervivencias del pasado, por el contrario 

son procesos de una subalternidad y exclusión en la globalización, aun cuando no se 

tiene como finalidad la homologación sí existen desigualdades en la producción e 

intercambios simbólicos.   

 

                                                 
38 Néstor, García Canclini, op. cit., p. 32-33. 
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De acuerdo con García Canclini son “resultado de una apropiación desigual del capital 

cultural, una elaboración propia de sus condiciones de vida y una interacción conflictiva 

con los sectores hegemónicos”. 39 Son acción. Basadas en las relaciones sociales, no en 

su origen y sí en su uso. De tal forma, el pueblo se mantiene aislado de la producción, 

pero se le incluye en el consumo de muchos productos culturales a fin de elevar las 

ventas.  

 

En este sentido, el movimiento salsero es muestra clara de una cultura por uso y 

costumbre. Nacida de la cultura Nuyorquina, la migración cubana y de otros 

latinoamericanos hacia Estado Unidos, se está generando una música con tradición pero 

desterritorializada y que continúa vigente debido a su difusión mundial y al constante 

intercambio cultural entre los barrios latinos y negros  asegurando de esta forma la 

relevancia de la salsa. 

 

La comprensión de las relaciones entre producciones locales y la industria cultural, así 

como los efectos del proceso globalizador y los avances tecnológicos permiten hacer una 

redefinición de las culturas populares e  intentar cambios frente a lo que el desarrollo 

globalizado está generando, tomando en consideración que la modernización, no 

necesariamente excluye la tradición ni las identidades étnicas. 

 

Es posible una “refuncionalización” de la modernidad y sus valores. Los denominados 

consumidores tienen la facultad de dar un uso alternativo a la producción hecha por el 

sistema en su propio beneficio. El pueblo deja de ser un ente pasivo para adquirir la 

capacidad de crear cambios en el sistema a partir de sus vivencias.  

 

De acuerdo con Martín Barbero“[...] la sensibilidad popular puede establecer mediaciones 

y transformar sus representaciones, ya que el consumo cultural no es un consumo pasivo, 

sino una apropiación activa que muchas veces escapa del control social”.40  

 

En este juego los medios de comunicación no pueden ser más los enemigos a vencer, 

sino los aliados. Lo que importa es qué clase de “mediaciones” se establezcan entre 

                                                 
39 Néstor  García Canclini, op. cit., p. 91. 
40 Ana María Zubieta, et al, op. cit., p. 229. 
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ambas partes. Una opción es la asimilación selectiva de la cultura globalizada desde el 

reconocimiento de la propia identidad.  

 

Gilberto Giménez  indica que “la ‘globalización’ ha generado también en todas partes, a 

escala mundial, su antídoto y su anticuerpo: la tendencia a la ‘retribalización’, como diría 

Maffessoli, o más bien la ‘reetnización’, como diría yo […]”41pues  las identidades sociales 

se están reactivando.  

 

Siguiendo con el ejemplo de la salsa, ésta se encuentra ahora como parte de la música 

latina estableciendo comunidades de balie y musicales como la colombiana y la cubana. 

Sin embargo, esta tendencia ha trascendido fronteras y se ubica en el plano internacional 

con su uso por ciudadanos británicos, japoneses o franceses. Desde el boom del mambo 

y del chachachá se desarrolló toda una industria de la enseñanza con el fin de satisfacer 

la pretensión de dominio de las pistas de baile en todos los salones. 

 

La cultura popular se ha abierto puertas, en ámbitos como la música, la pintura o  el baile; 

aun cuando en la actualidad estos espacios son en ocasiones minorizados frente a lo 

impuesto desde arriba. En este mismo contexto, la llamada “industria cultural” se ha 

encargado de “resemantizar” la expresión popular y venderla ahora degradada, 

desvirtuando su sentido original y devolviéndola  a la sociedad ahora alterada. 

 

Es importante siempre recordar que las mayorías tienen la facultad de independencia y 

libertad, son capaces de crear sus propias instituciones y hacer uso de las oficiales para 

sus propios objetivos, tal es el caso del uso y consumo de los medios. La popularidad de 

cualquier fenómeno se define por su utilización y no por su proceder.  

 

1.5.2 Baile popular 

 

Hecho ya el análisis sobre lo “popular” corresponde ahora describir con mayor detalle el 

tema del baile popular, las divisiones que de él hay y su historia en nuestro país.  

 

                                                 
41 Gilberto Giménez , Modernización e identidades sociales, México, UNAM: Instituto de investigaciones 
sociales, 1994, p. 181 
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Las danzas populares son producto de la resignificación de formas y modelos impuestos 

por la clase dominante, así como de su recreación a partir de las tradiciones de un pueblo.  

Constituye nuevas maneras, códigos y técnicas que sean identificados y se identifiquen 

con la mayoría.  

 

En México la actividad dancística demuestra una fuerte tradición enraizada en “[…] los 

grupos étnico de los que ha surgido. En primer lugar, la supervivencia de motivos 

prehispánicos; en segundo, la influencia española ejercida a partir de la Conquista, 

penetrada a su vez por elementos árabes, africano y europeos; en tercero, los elementos 

culturales de los pueblos africanos cuyos representantes llegaron durante la colonización 

española, principalmente a las zonas costeras del sur del país; por último, en forma 

secundaria, las influencias de países antillanos y sudamericanos […]”.42  

 

Dicha tradición está marcada por los sucesos históricos y políticos del país, asimismo, por 

sus condiciones y diferencias sociales. Hecho característico de otras naciones 

latinoamericanas como Cuba, pero que aquí parecen acentuarse.  

 

Ya desde la época precolombina el pueblo mexicano muestra un especial interés por la 

música y el baile, el cual está motivado por los actos rituales de adoración a sus dioses. 

Eran parte del culto con sentido mágico y religioso.  

 

Para 1521 con la Conquista estos elementos son eliminados abrupta o gradualmente. Sin 

embargo, los indígenas “no abandonaron sus antiguas creencias y costumbres tan 

fácilmente y éstas se fueron infiltrando en las que iban siendo introducidas, dando lugar a 

una sui generis forma de expresión que manteniendo las raíces indígenas, dejaba ver las 

influencias de las nuevas ideas y conceptos artísticos, filosóficos y morales”.43 

 

El sincretismo en la música y danza representó la oportunidad para los evangelizadores 

de educar a los indígenas y de transmitir sus costumbres, en tanto los conquistados 

unieron las nuevas costumbres con su vieja tradición. Al final se hizo el mestizaje bajo el 

mismo concepto de “ritualización”.  

 

                                                 
42 Electra Momprade, Historia general del arte mexicano, México, Hermes, 1976, p. 23. 
43 Ibid., p. 39. 
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El virreinato permitió a criollos y mestizos adoptar estilos culturales y dancísticos de 

España, a las que adaptaron nuevos elementos y los recrearon de acuerdo a las 

condiciones del Nuevo Mundo. 

 

La utilización de la marimba por los veracruzanos es ejemplo del mestizaje, así como la 

adaptación del son español, que terminó por convertirse en un reto a la evangelización y 

el control, derivando en formas mestizas regionales de tipo popular, conocidas bajo el 

término genérico de “sonecitos del país” como el jarabe, el huapango y la jarana, que 

serían censurados y condenados. 

  

En el siglo XVII los esclavos africanos y de las Antillas trajeron a las calles y oratorios su 

tradición musical y de baile. A los sones y jarabes ya consolidados se agregaron varios 

elementos afroantillanos, creando danzas como los sones, danzones y rumbas. 

 

De acuerdo con Vicente T. Mendoza en Panorama de la música tradicional de México la 

influencia vino de Cuba y se introdujo por las costas de Yucatán, Veracruz, Tamaulipas, 

Tabasco y Campeche.  

 

Los bailes se realizaban en casas, calles, pulquerías, escuelas de baile, teatros, e incluso 

iglesias. Ello deja ver el inevitable sincretismo cultural, que para el siglo XVIII se había 

instaurado, así como la interacción entre las prácticas populares y las de la élite.  

 

En este siglo los jarabes terminaron de tomar forma, entre ellos el tapatío, en especial la 

parte bailable que tuvo un fuerte desarrollo desde este momento y hasta el primer tercio 

del siglo XIX. 

 

El jarabe enraizado en boleros, seguidillas, fandangos españoles, el ritmo autóctono y 

afroantillano, incluía el cortejo de la pareja en la introducción, para seguir con los primeros 

pasos de baile, más adelante se agregó el zapateado y un descanso para recobrar 

energía y seguir con el baile y galanteo.  

 

Estas danzas fueron satanizadas y denunciadas ante la Santa Inquisición por aquellos 

conservadores de las buenas costumbres debido al “libre movimiento de las caderas, el 

acercamiento erótico de los cuerpos, además de la fuerte sátira anticlerical y la crítica 
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política que se hacía mediante los versos que se cantaban simultáneamente a la 

ejecución de los bailes […]”.44  

 

La Independencia trae consigo  la liberación del baile popular; los jarabes se convirtieron 

en parte de la identidad nacional, en especial el jaliciense. Para esta etapa es posible la 

identificación de grupos y de sus particularidades por medio de la cultura. “Por lo demás, 

se busca acabar con la significación de la danza proveniente de España y surgen las re-

creadas danzas populares de la época de la emancipación […]”.45 

 

El siglo XIX representa la vida independiente del país con cambios y evoluciones en el 

ámbito político y social. “En los escenarios capitalinos se combinaban espectáculos 

teatrales y dancísticos teniendo buen cuidado empresarios y organizadores en ofrecer al 

‘apreciable público’ aquellos ritmos y modalidades más de su gusto, toda vez que la gente 

quiere ver en el escenario lo que ella misma, en la algarabía del salón y de la fiesta, 

desempeñaría con denuedo y placer.”46 

 

Los géneros europeos de la música y la danza son parte del cambio, de tal suerte, se 

crean gran cantidad de canciones y bailes durante los dos últimos decenios del XIX. Entre 

ellos la tonadilla se agrega al repertorio popular mexicano.  

 

A la llegada de Maximiliano se promovieron compañías y artistas que eran del gusto de la 

clase alta. Las influencias francesas y europeas, ya existentes, se fortalecieron más aún 

en los tiempos de la intervención francesa. En este sentido, pueblo y músicos se 

apoderaron de sus estilos musicales, creando valses, polkas, mazurcas, schottischs, 

redovas. 

 

En la Republica Restaurada el teatro se moderniza, en él concurren artistas y se realizan 

diferentes espectáculos, como el café cantante o el cancán. Eran eventos de canto y baile 

que en cierta medida sacudieron la moral de la sociedad y contrastaban con las fiestas de 

la aristocracia en los grandes salones o casonas, todavía con cierta influencia Europea.  

 

                                                 
44 Amparo Sevilla, op. cit., p. 110-111. 
45 Alberto Dallal, El “dancing” mexicano, op. cit., p. 67. 
46 Ibid.,  p. 71. 
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La burguesía porfirina reincorporó el baile de salón reviviendo así las costumbres de la 

alta sociedad y la cultura europea, en particular la francesa. Como proceso de 

readaptación requirió la imitación y el aprendizaje de técnicas; trajo como consecuencia, 

la perspectiva de “folklore”  al ver las creaciones populares como tradiciones limitadas.  

 

A finales del siglo XIX “se hacen evidentes los esfuerzos (hasta entonces ignorados) de la 

pequeña burguesía urbana por imponer sus modalidades musicales y dancísticas”.47 El 

Porfiriato aporta ciertas tradiciones arraigadas y mexicanizadas respecto a las 

expresiones artísticas instauradas desde la burguesía, pero sin limitar los espectáculos 

populares o buscar europeizarlos.  

 

En este contexto de contrastes “A la par que surge el decano de los compositores de 

música y canción románticas, Miguel Lerdo de Tejada, surgen para la vida metropolitana, 

ahora “adecentados”, los ritmos que anteriormente daban dolores de cabeza a las 

autoridades virreinales, rumbas, jarabes gatunos, coplas, escapularios, bailes mulatos y 

muchos otros comenzaron a hacer acto de presencia vía la incorporación prolífica y 

numerosa de huapangos, habanera, canciones románticas”.48 

 

Así se llega a 1920 tiempo en el que se crea Salón México y toma auge el danzón “la 

clase media pretende des-prejuiciarse, des-hacerse de una cierta carga religiosa, salir del 

estadio anterior. Ciertos ritmos apetecidos dentro de un espacio de límites concretos, 

inmediatos”.49  

 

A partir de estos momentos el dancing como lo denomina Alberto Dallal se incrementa. Se 

trata de una masificación y popularización de lo que antes fue censurado; ahora es 

comercializado y difundido a una clase media en crecimiento y expansión. Es un grupo 

consumista y en busca de su propio lugar de identificación.   

 

Citando a Dallal: “La aparición de establecimientos de ‘diversión’ para el campesino recién 

llegado a la ciudad. El proletario, el lumpen, y el representante de la baja clase media, se 

hace evidente. El dancing, el cabaret, el teatro de revista, el prostíbulo con música, la 

película con acompañamiento proliferan en base  a la ‘nobleza consumista’ de estos seres 
                                                 
47 Ibid., p. 74. 
48 Ibid., p. 79. 
49 Ibid., p.93. 
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extraordinariamente curiosos y ávidos. Los empresarios saben que aquellos que me 

tienen cuando tienen poco se deshacen de ello. Saben que son seres gastalones y que 

resultan consumistas por hábito, contraste y desesperación”.50 

 

Junto a los salones de baile surgen medios como la radio o las compañías grabadoras y 

en 1950 la televisión, que dan cabida a una clase necesitada de espacios de recreación y 

de lugares donde pueda ser escuchada y reconocida como una fuerza. Donde su voz y 

sus gustos pudieran ser vistos, reconocidos. 

 

1.5.3 Clasificación del baile popular 

 

El esbozo hecho deja claro que en México confluyen una amplia gama de danzas todas 

ellas posiblemente denominadas como ‘populares’ debido a su uso y origen, no obstante 

se requiere de una clasificación que ayude a reconocer sus diferencias y delimitar nuestro 

objetivo.  

 

Frente a ello se propone una clasificación que aunque sencilla podrá ayudar en esta 

tarea:  

 
 

1.5.3.1 Danzas rituales/ ceremoniales 

 

Las danzas rituales o ceremoniales se pueden entender como aquellas realizadas por la 

población indígena quien ve en ellas un vínculo con sus dioses con el afán de obtener 

algún beneficio. Son autóctonas, pues se basa en requerimientos ancestrales, con un 

hondo sentido mágico religioso estas danzas son plegarias vitales para entrar en contacto 

con el ser superior y brindarle su respeto.  

 

                                                 
50 Ibid., p.99. 
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En algunas ocasiones son transformaciones de los rituales primitivos. Para ello se valen 

de plumas, ofrendas, sonajas, calaveras, flores, música, tambores; todo con significado 

social y religioso. Así encontramos danzas relacionadas con: 

 

• El culto cosmogónico y solar, como el baile ya reconocido de los voladores de 

papantla o “palo volador” 

• Ceremonias petitorias o agrícolas 

• El antiguo culto al dios del fuego como la danza de los viejitos 

• Carácter totémico, como El venado 

• La de Moros y Cristianos que en su momento fue evangelizadora 

• La religión cristiana 

• Aquellas que representan la vida cotidiana 

 

Las danzas populares mestizas o folklóricas se hayan en correspondencia directa con las 

festividades en las comunidades a lo largo del año, algunas muy particulares y otras que 

se han generalizado por todo el territorio nacional.  

 

Durante el año se llevan acabo diversas celebraciones a las que corresponderán 

diferentes bailes, todos ellos con un doble sentido: “devoción y diversión” de acuerdo con 

Electra Momprade en Historia general del arte mexicano.  

 

Los Santos Reyes, la Candelaria, el 5 de mayo, la Batalla de Puebla, Semana Santa, 

carnavales, virgen de Guadalupe, posadas, fiestas patrias  y el festejo a todos los santos 

patronos en las iglesias, representan la fiesta popular que se deriva “de la fusión de dos 

grandes tradiciones, la de las altas culturas mesoamericanas y la de España”.51 

 

1.5.3.2 Danzas populares-mestizas/folklóricas 

 

El baile mestizo bien puede denominarse regional, esto por la cualidad de ser interpretado 

variadamente de acuerdo a la zona del país. Tiene por principal objetivo la diversión y 

entretenimiento de los pobladores en el contexto de la fiesta popular y la verbena, con 

frecuencia es ejecutado por parejas de bailarines o grupos de mujeres.  

 
                                                 
51 Electra Momprade, op. cit., p. 51. 
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En este ambiente, el participante se despoja de su actitud cotidiana para empaparse de 

una postura temporal festiva que le permite desinhibirse, y en el caso de ejecutar alguna 

danza, adoptar el rol que le ha tocado representar.  

 

Encontramos bailes como:  

 

• Polkas, redovas y schottischs en la región norte del país 

• El jarabe, el baile más popular en México 

• Sones 

• Huapangos, en Veracruz, Tamaulipas y San Luis Potosí 

• La Jarana de Yucatán 

 

Como se ha podido observar “La supervivencia de las danzas rituales indígenas y negras 

en México resulta un importante indicador de la fuerza y el vigor básicos que asiste a las 

expresiones originales. Por su parte, los sectores medios mexicanos han insistido en 

producir sus propias expresiones populares de música y danza, y, como ha ocurrido con 

otros géneros artísticos, coexisten con las manifestaciones tradicionales desde hace 

mucho tiempo”.52 

 

1.5.3.3 Danzas populares urbanas 

 

En los sectores urbanizados se ha gestado una forma de baile alejada de la costumbre y 

la pasividad, son bailes populares que poco tienen que ver con lo religioso o 

cosmogónico. En ellos se centra la presente investigación. 

 

 Los bailarines “des-simbolizan” su cuerpo, buscan la libertad corporal y del espíritu más 

que la representación de hechos naturales y míticos.  

 

El mexicano de clase media, es el principal creador de este baile que no es refinado y que 

en cierta medida, guarda distancia con otros ritmos por cuestiones de moral, tal es el caso 

de la música cubana o el tango que se distinguen por una mayor cercanía física.  

 

                                                 
52 Alberto Dallal, El “dancing” mexicano,  op. cit., p.81. 
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Este baile  es auto representación de un grupo social. El participante se encuentra así 

mismo, su vida cotidiana, sus acciones, pero también deja ver sus actitudes y 

pensamientos a través de él.  

 

Existe una “capacidad de disfraz, de simbolización e incluso de huida de la realidad (que) 

establece sus universos más creativos-y por ende sus propios códigos- tanto en los 

mejores momentos de la acción dancística como en el ‘calo’ de las barriadas”.53 

 

En los salones de baile, “tinglados”, calles, bodas, quince años, se lleva acabo una 

expresión dancística de un grupo social, el cual busca esparcimiento, interacción con el 

otro y autoreconocimiento. El ‘baile de sociedad, de pareja o de salón’ es el protagonista 

de esta historia.  

 

Permite la relación con el otro, la comunicación por medio del cuerpo, ya que es necesario 

el establecimiento de códigos específicos que antes han sido mencionados.  

 

Con ritmos como:  

Latinos  

• Salsa 

• Merengue 

• Chachachá 

• Bolero 

• Mambo 

• Cumbia 

• Rumba 

America 

• Fox Trot 

• Swing 

• Rock’n roll 

 

 

                                                 
53 Ibid., p.85. 
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Los ritmos latinos principalmente se han convertido en fuente de inspiración para el 

mexicano común, que en los salones de baile o donde encuentre espacio ejerce sus 

habilidades y da rienda suelta a su creatividad y expresión.  

 

1.5.4 Baile popularizado 

 

Ya definida el área de investigación, en este caso, el baile popular urbano es importante 

recalcar que el trabajo se enfoca específicamente a los géneros afroantillanos debido a su 

relevancia en México, a su uso, costumbre y desarrollo. Es por ello necesario hacer un 

breve análisis respecto a su fuerza e impacto en la población así como su popularidad.  

 

La música afroantillana tiene como principal función el baile, ha tenido gran auge entre la 

población de clase media urbana, quien lo ha bailado y difundido a lo largo de los años. 

Se origina en el caribe, a partir de la mezcla entre españoles y negros ambos aportando 

sus danzas, ritos e instrumentos musicales.  

 

En la actualidad, se encuentran géneros y ritmos diversos de acuerdo a la región. Ellos 

sólo se mencionarán en este apartado y se hará una explicación más detallada en el 

capítulo siguiente. En República Dominicana está el Merengue y la Bachata, en  Puerto 

Rico la Bomba y la Plena. Jamaica baila Reggae, Venezuela la Gaita Zuliana y Colombia 

la Cumbia y el Vallenato. Cuba, por su parte, ha sido el encargado de crear ritmos como 

el Son, la Rumba, el Bolero, el Danzón, la Guaracha, la Guajira, el Mambo, el Chachachá 

o el Guaguancó.  

 

Para México, el baile afroantillano es parte de su cultura y forma de vida. Estos ritmos han 

crecido a la par de la sociedad urbana que en el baile popular encuentra un espacio de 

diversión y esparcimiento así como de identificación.  

 

Sin embargo, este es un movimiento social que se ha ido gestando durante varias 

décadas. Desde los años veinte el baile popular urbano se lleva acabo en las calles, 

salones de baile, tinglados, cabarets, y por supuesto, en los hogares de las familias 

mexicanas.  
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La difusión y popularización de la música se ha hecho a través de medios como las casas 

editoras o las disqueras, por otro lado está la industria cinematográfica, la radio y en su 

momento la televisión. Asimismo, existe la divulgación que se da en la vida diaria, entre 

las personas que con su uso y costumbre se van apoderando de los espacios y los hacen 

suyos, dándoles una ambientación determinada.  

 

Un baile salido de lugares donde el alcohol, cigarro y baile al ritmo de la orquesta, así 

como ficheras eran (son) parte básica de la ambientación, o bien, en las carpas donde se 

dejaba ver el espectáculo de las vedettes. Este ambiente se traslada hasta las calles con 

las familias que buscan reproducir el contexto a fin de extenderlo más allá del género 

masculino al tiempo que alejan al hombre de esos “lugares de perdición”.  

 

La gente baila una música antes prohibida, sin prejuicios de clase, sobre todo en sus 

inicios, adoptando actitudes y comportamientos distintos que comienzan a popularizarse, 

lo cual la industria apropia como un modelo para reproducir y fomentar. 

 

Las rumbas, zambas, congas, tangos, merengues, milongas, chachachá, ritmos 

reconocidos como el dancing  del barrio se realizan por el simple hecho de bailar, pero en 

ese juego se puede también buscar el poder o una relación amorosa.  

 

Siguiendo el término utilizado por Dallal “El dancing ha quedado asentado en un sistema 

de vida: los códigos surgieron muchas veces sin venir a cuento, porque sí nadie se ocupó 

de establecer una política cultural que incluyera la acción de moverse al son de un ritmo 

guapachoso o melancólico, alrededor de un espacio que guste, con un sentido que 

reconozca las enormes capacidades de invención, creación, recreación de un sector 

supuestamente des-culturizado o enajenado o sometido”.54 

 

En el siguiente capítulo se expondrá de manera clara  la evolución de este baile a través 

de la historia, su permanencia como expresión primero popular y ahora popularizada 

producto de la influencia mediática que por un lado ha significado la oportunidad de 

expansión  pero también un peligro.   

 

                                                 
54 Ibid., p.  118. 
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En el intercambio y préstamo cultural, la industria transforma en buena medida el producto 

original convirtiéndolo en mercancía, generando, en un punto determinado, una 

“devolución a esos mismo pueblos de su propia imagen cultural deformada, mediante la 

cual no sólo se les conmina a la pérdida de su propia identidad sino además se les hace 

pagar los altos precios de productos elaborados”.55 

 

Como se verá a continuación, quizá no exista una pérdida de la identidad como menciona 

María Teresa Linares en América Latina en su Música, pero el hecho es que “masificar” 

una cultura popular, es decir, popularizar los gustos del pueblo y hacerlo extensivos para 

una masa provoca la súper demanda de estos productos “populares” y, por ende, su 

degradación en consumibles de moda.    

  

También es cierto que el mercantilismo es una posibilidad de conservar y transmitir sus 

características gracias a los diferentes medios tecnológicos y de difusión.  Todo depende 

de la receptividad por parte de las colectividades en una dinámica social y política 

cambiante no sólo a nivel nacional y sino global, en la cual  las interacciones y sus actores 

parecen estar en constante movimiento.  

 

 

 

 

 

 

 

 

 

 

 

 

 

 

 

                                                 
55 María Teresa Linares, “La materia prima de la creación musical.”, en Isabel Aretz, América Latina en su 
música, México,  4ª ed,, siglo veintiuno, 1984, p.80. 
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2 Histórico 
  
2.1 Contexto cultural 
 
2.1.1 Época colonial 

 

En el siglo XV y XVI en América existían culturas rudimentarias y otras más complejas 

como el caso de México y Perú. Dichas civilizaciones hicieron aportes importantísimos 

para América Latina; su arquitectura, escultura, conocimientos astronómicos y tradiciones 

religiosas, así como el lenguaje; son legados vigentes en la vida cotidiana de los 

latinoamericanos.  

 

Ambos imperios, el azteca e inca, son de los que a la fecha se tiene mayor conocimiento y 

herencias. Tal es el caso de los ritos religiosos como el sacrificio, el ayuno o el consumo 

de hierbas para pronosticar el porvenir de las personas. De igual forma, alimentos como el 

chocolate, el chile y el maíz, y la desnudez en estas poblaciones, que causó gran 

asombró entre los hispa. 

 

Los conquistadores encontraron un territorio vasto no sólo en extensión sino en 

tradiciones y costumbres, las cuales no fueron fáciles de erradicar y en algunos casos no 

se logró hacerlo. Por el contrario, se llevó acabo un sincretismo cultural y religioso 

principalmente español e indígena, sin olvidar por supuesto, la influencia africana. 

 

Pedro Henríquez Ureña indica que “Al establecerse los españoles y los portugueses en 

América, trajeron consigo la cultura europea: religión, organización social, sistema 

jurídico, artes, ciencias, agricultura, crianza de animales domésticos, industrias, comercio, 

vestimenta, diversiones, costumbres en general. Trataron de  transmitir esta cultura a los 

indígenas, en mayor o menor medida pero el empeño no pudo cumplirse de modo 

sistemático […]”.1 

 

El mestizaje latinoamericano es resultado de la emigración europea, en su mayoría 

españoles, y africanos, plasmado en las actividades de la vida cotidiana y las 

                                                 
1 Pedro Henriquez Ureña, Historia de la cultura en la América hispánica, México, Fondo de Cultura 
Económica, 1994, p. 29. 
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características físicas de la población. Este proceso migratorio no es arbitrario y mucho 

menos libre, responde a una serie de políticas de la corona española que habrían de 

determinar el tipo de personas y grupos que arribaron al Nuevo Mundo.  

 

Con el arribo de los españoles llegó la población africana  a América. Richard Konetzke 

indica que “Los españoles de buen tono cuando viajaban a ultramar llevaban consigo a 

sus esclavos, de cuyos servicios no querían desprenderse. De este modo llegaron a 

América, inmediatamente después de 1492, los primeros africanos”.2 

 

La demanda de negros aumentó en tanto eran buenos y rentables en las labores más 

pesadas como la extracción de oro. Los africanos demostraron, frente al indio, su 

superioridad física, y capacidad de resistencia ante el trabajo duro en las plantaciones de 

azúcar e ingenios.  

 

En las zonas cálidas fue más propicio el desarrollo de esta población e incluso llegó a 

sustituir a los indígenas, en tanto, en las zonas montañosas la vida de los africanos se 

redujo de manera considerable.  

 

La coexistencia de indios, europeos y africanos fue un proceso social que trajo como 

resultado el mestizaje, base de la población latinoamericana. “[…] las diferencias 

antropológicas no constituyeron un obstáculo para la cohabitación entre personas de las 

razas europea- mediterránea y americana precolombina. No tuvo lugar una repulsión 

racial, en lo relativo al sexo, cuando el hombre ibérico entró en contacto con la población 

india”.3 

 

Contrario a la atracción física, hubo marcadas diferencias entre las costumbres, 

perspectivas y formas de vida tradicionales de cada cultura. El nacionalismo español y su 

visión de vencedores y conquistadores se impusieron frente a los indígenas quienes se 

convirtieron en los siervos. La superioridad española creo una amplia brecha con la 

población indígena y aunque no tenían problema en  mezclar su sangre con la del indio no 

los consideraban como iguales. 

 

                                                 
2 Richard Konetzke, América latina II. la época colonial, México, siglo veintiuno, 2000, 28ª ed., pp. 65-66. 
3 Ibid., p. 76. 
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En este contexto se estableció la vida familiar en América. Los españoles mantuvieron 

relación con las mujeres indias, sin embargo, pocas veces se casaron con éstas debido a 

que se consideraba vergonzoso. De esta manera, la gran parte de los mestizos provenía 

de relaciones extramaritales.  

 

De acuerdo con Richard Konetzke “El estado y la Iglesia combatieron, como franca 

inmoralidad, el mestizaje sin trabas  de españoles y portugueses con indias a las que se 

vinculaban libre y ocasionalmente, pero esa mezcla de sangre debía convertirse en un 

hecho trascendente para el desarrollo de la población en América Latina. […] la 

abundancia de niños mestizos pudo compensar parcialmente la merma de la población 

indígena”.4 

 

De igual modo resultó la mezcla entre blancos y negros, sólo que en este caso las 

relaciones eran temporales e irregulares. Procedían principalmente de la clase baja 

europea, los casamiento eran rarísimos pues la mujer negra era la servidumbre. Así 

surgen los mulatos quienes son más despreciados que los mestizos.  

 

A diferencia del eminente fracaso que ambas instituciones, Iglesia y Estado, tuvieron  en 

términos de relaciones personales y sociales sí lograron tener una fuerte influencia en el 

ámbito cultural y educativo de la población.  

 

Educación y cultura 

 

La religión jugó un papel primordial en el dominio de los pueblos, a través de la erección 

de templos y de la educación de los indígenas efectuada en estos espacios. La 

enseñanza en las ciudades también era independiente y se destinaba a indígenas e hijos 

de españoles, se enfocaba principalmente a la religiosidad y a ciertos oficios europeos. 

 

Algunos colegios alcanzaron el grado de universidad, y para “1551, la corona de España 

decidió fundar universidades en las capitales de los dos virreinatos entonces existentes: 

una en México, otra en Lima; se inauguraron en 1553”.5 

 

                                                 
4 Ibid., p. 81. 
5 Pedro Henriquez Ureña, op. cit., p. 36. 
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Contaban con las materias de medicina, teología, derecho y artes aunque no siempre se 

logró tener las cuatro facultades. Además en la última etapa de la Colonia se 

establecieron instituciones educativas como la Escuela de Minería en México o la 

Academia de Bellas Artes.  

 

Los europeos se ven obligados a modificar sus conceptos, asimismo, se genera un fuerte 

interés por el estudio de la ciencia europea e investigaciones propias. La gente educada 

adoptó una afición por la lectura que a veces compensaba la carencia de universidades.  

 

En apoyo a esta afición se encontraron los primeros periódicos del siglo XVII producto de 

la imprenta. También crece el interés por escribir. Hijos de europeos o descendientes de 

indios y mestizos se convierten en escritores, tal es el caso del mestizo Inca Garcilaso de 

la Vega o de la poetisa mexicana Sor Juana Inés de la Cruz escritora de temas amorosos, 

religiosos y de defensa de la mujer. 

 

El teatro europeo halla espacio en América que recrea obras y realiza otras de autores 

locales. “La música y la danza europeas, a poco de trasplantadas, producen formas 

nuevas: canciones y bailes como la gayumba, el zambajalo, la chacona, que fueron 

adoptadas luego en Europa. Durante los siglos XVI y XVII se cultivaron las formas 

polifónicas de la música, especialmente en la iglesia […]”.6 

 

Las artes plásticas tuvieron gran auge en la época colonial, gracias a artistas procedentes 

no sólo de España sino de Francia, Italia y Flandes, quienes se encargaron de la 

enseñanza de técnicas europeas que después fueron adaptadas por los artistas 

americanos. En la arquitectura se crean estilos originales, como el ultrabarroco o  

churrigueresco salido de la corriente barroca.  

 

Los datos antes mencionados son evidencia de la trasplantación hacia América del 

“cristianismo y la cultura antigua, que constituyeron los fundamentos esenciales de la vida 

colonial en formación. […]”.”7 Esta tradición colonial pervive en la comunidad 

latinoamericana, dado que fue posible la liberación del dominio europeo más no de sus 

costumbres fuertemente enraizadas en este continente.  

                                                 
6 Ibid., p. 47. 
7 Richard Konetzke, op. cit., p. 321. 
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En este sentido cabe mencionar que el proceso de transculturación parece seguir vigente 

a través de los modelos económicos y el desarrollo industrial que las grandes naciones 

dominantes pretenden instituir en América Latina, con el fin de continuar interviniendo en 

la dinámica política, económica y social de estos pueblos.  

 

2.1.2 Independencia a fines siglo XIX 

 

El proceso de independencia gestado durante varios años estuvo fuertemente ligado al 

pensamiento de la soberanía del pueblo y su representatividad, la igualdad de los 

habitantes vistos como ciudadanos. Fue influenciado por tres sucesos de gran 

importancia: la independencia de Estados Unidos, la Revolución francesa y la invasión 

napoleónica a España y Portugal.  

 

Las influencias externas motivaron a los latinoamericanos quienes peleaban contra el 

sistema colonial para obtener su independencia y buscaban sustituirlo por un nuevo orden 

político, económico, educativo  y sociocultural a fin de beneficiar a toda la población.  

 

Se promueve enseñar al pueblo a leer y escribir, aunque esta iniciativa es difícil de 

ejecutar dadas las condiciones de lucha política y militar del momento. Por ello, la prensa 

se convierte en principal vehículo de difusión cultural y de expresión libertaria, los 

periódicos se incrementan.  

 

Las acciones fueron emprendidas en su mayoría por hombres con estudios universitarios, 

y pese al poco desarrollo de las artes fue evidente la abundancia de literatura política y 

social. “Las primeras novelas escritas y publicadas en la América hispánica son de 

entonces: las cuatro de Fernández de Lizardi; El Periquillo Sarniento, la primera y la más 

conocida […]”.8 

 

Tanto la poesía como el teatro también se enfocaron a temas patrióticos y de libertad, 

enalteciendo el triunfo de la revolución. La poesía fue hecha por poetas populares, de 

igual forma por cultos que utilizaron lenguaje popular.  

 

                                                 
8 Ibid., p. 63. 
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El resultado de la independencia  fue el anarquismo y el despotismo en los pueblos de 

lengua española, donde no se logró mantener la unidad de las naciones recién fundadas. 

En esta situación “[…] los hombres de pensamiento que alcanzaban posiciones de 

influencia en los gobiernos o en los congresos llevaron acabo extraordinaria tarea de 

transformación social”.9 

 

Se comenzó por establecer normas, legislar y promulgar constituciones, influidas por 

países como España y Estados Unidos y por la constitución de México de 1824; 

posteriormente éstas se nutrieron con aportaciones locales; siempre orientadas a la 

libertad e igualdad de los individuos ante la ley en toda América, suprimiendo los 

privilegios y títulos de nobleza.  

 

Por otra parte, se restó poder a la iglesia al instituir la libertad de culto, y crear el registro 

civil y con ello el matrimonio civil entre otras cosas. Asimismo, se instituyó la educación 

laica, la cual además se reformó en favor de una actualización científica y de contenido.  

 

Esta necesidad de innovación culminó en dos grandes movimientos políticos: el de la 

Reforma en México y el de la Organización en la Argentina. El primero como una lucha 

entre liberales y conservadores, y el segundo un movimiento mayoritariamente ligado a la 

búsqueda del bienestar social.  

 

2.1.3 Vida independiente 

 

A diferencia de la época colonial, la vida independiente en América después de la batalla, 

estuvo predominantemente influida por la Europa industrializada. La élite criolla promovió 

esta cultura, la cual se difundió  con mayor rapidez gracias a los medios de comunicación 

que en ese momento se desarrollaban. Una forma de vida en la que la iglesia pierde un 

terreno que los laicos ganan.  

 

La europeización de la vida latinoamericana trajo consigo también el desprecio y sentido 

de inferioridad hacia las razas negras e indias. Se buscaba la asimilación de lo europeo 

en todos lo ámbitos y se criticaba la inadaptabilidad de estos sectores a las nuevas 

estructuras de trabajo asalariado y libre empresa, por lo que eran rechazados.  

                                                 
9 Ibid., p. 68. 
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El indio sin educación y la escasez de escuelas eran una muestra del poco interés que se 

tenía  en este grupo. El indígena no encontró  más opción que vivir en la explotación o 

aislarse en las montañas y selvas. Adoptando una actitud pasiva y sólo en ciertos casos 

de rebelión.  

 

Gustavo Beyhaut y Hélé Beyhaut mencionan en el texto América latina. III. De la 

independencia a la segunda guerra mundial: “[…] el proceso de aculturación no culminará 

en una total ‘occidentalización’, pero tampoco en el mantenimiento de resistencias 

culturales suficientes para que las culturas doblegadas fueran lo bastante impermeables a 

una progresiva asimilación posterior […]”.10 

 

América se centro en Francia e Inglaterra, del primero tomaron su forma de vida y del 

segundo sus adelantos técnicos. Los medios de transportación como el barco de vapor 

favorecían el traslado de Europa a América de novedades científicas y artísticas, así 

como de moda. “El adelanto científico o la tentación del lujo irán contribuyendo a exagerar 

las virtudes de su origen”.11 

 

Europa se convirtió en señal de civilización y avance generando la imitación de modelos 

que no se adecuaron a las regiones y sus particularidades. Las familias acomodadas 

mantenían un estilo de vida basado en el lujo y la posición, al igual que la llamada “vida 

social”. Se construyeron mansiones con diversos estilos todas ellas exuberantes para 

resaltar el poder adquisitivo.  

 

Periódicos y revistas crecen, por fin encuentran una periodicidad antes inexistente. La 

literatura alcanzó gran auge e incluso se desarrollaron las casas editoriales, 

principalmente en México; enfocada a la vida política y social, hecho notable en el 

periodismo y la poesía. Por otra parte, los historiadores se interesaron en las causas de 

los acontecimientos del momento.  

 

A partir de 1850 las naciones de América comienzan a instaurar sus formas de 

organización y pese a ciertas discrepancias civiles es posible observar la formación de 
                                                 
10 Gustavo Beyhaut, Hélé Beyhaut, América latina. III. De la independencia a la segunda guerra mundial, 
México, siglo XXI, 2000, 8ª ed, p. 105. 
11 Ibid., p. 113. 
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gobiernos estables, por lo menos en apariencia. Todo esto apoyado por el desarrollo 

económico que se da a nivel mundial y para 1880 se hace evidente la prosperidad.  

 

La arquitectura y pintura reaparecen, no así la escultura. La música es cultivada, se 

establecen orquestas sinfónicas y hay gran cantidad de compositores de música religiosa, 

sinfonías y canciones. “La música popular del campo y la música vulgar de las ciudades 

florecen como en los siglos anteriores. Su creación superior es la danza habanera, que 

nació en Cuba, como transformación criolla de la contredanse francesa”.12 

 

Citando nuevamente a Gustavo Beyhaut y Hélé Beyhaut, “La integración cultural fue más 

acelerada en los sectores populares urbanos, donde hay mayor espontaneidad y menores 

prejuicios. El tango del Río de la Plata puede ser considerado como uno de los más 

característicos aportes creativos de esa sociedad aluvial urbana […] De mera expresión 

musical, pasó a recoger en sus letras una concepción entera del vivir colectivo que difería 

de la que pregonaba la sociedad oficial”.13 

 

Con lo anterior, se demuestra que a la par de una europeización de élite poco creativa y 

más bien imitadora, se gesta un proceso contracultural que aunque lento implicará 

cambios importantes en la vida social. Se marca un ámbito popular urbano capaz de 

asimilar elementos foráneos y  realizar cambios; por otro lado, la subsistencia del entorno 

rural con el arraigo de sus tradiciones.  

 

2.1.4 Primera mitad del Siglo XX 

 

Esta etapa se marcó por que “La tendencia general opera contra los antiguos pluralismos 

de sociedades campesinas mantenidas fuera de la economía monetaria y hacia su 

progresiva integración en sociedades nacionales donde las diferencias sociales dependen 

cada vez me de los orígenes étnico-culturales (supervivencia de un sistema de castas) y 

cada vez más de la actividad económica o del grado de riqueza que se haya alcanzado 

(sistema de clases)”.14 

 

                                                 
12 Ibid.,  p. 109. 
13 Ibid.,  p.120. 
14 Ibid.,  p. 205. 
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Se lleva acabo una integración social favorecida por los medios de transporte y de 

comunicación disponibles, como el ferrocarril o la creación de caminos, que además de 

trasladar mercancías permitían la movilidad de personas. La mano de obra se desplaza a 

diferentes zonas rurales, más aun a los centros urbanos donde los más pobres ven una 

oportunidad.  

 

Los campesinos se instalan en los conocidos cinturones urbanos llevando consigo 

tradiciones, costumbres y pobreza. Con ello se agrega a la urbanidad la familia 

campesina. Este éxodo es producto de factores como la baja productividad del campo 

latinoamericano, al igual que el poco desarrollo industrial que impide enfrentar los 

problemas, y finalmente la desvalorización de la tierra y las malas condiciones de vida de 

los trabajadores.  

 

A partir de 1920 se incrementó significativamente la población urbana, “[…] por el auge de 

las economías de exportación, que dejaban saldos suficientes de riqueza para distribuir. 

Una intensa actividad comercial y el crecimiento de las funciones estatales, creaban 

fuentes de trabajo. En la ciudad también era posible asegurar la educación de los hijos y 

obtener el ansiado ascenso social aunque fuera en la segunda generación”.15 

 

Esta explosión demográfica provocó el subempleo, en el caso de la mujer la prostitución o 

el servicio doméstico mal remunerado; y el alza en los servicios públicos y terrenos. En 

estas condiciones los contrastes sociales son claros. Los sectores altos cuentan con el 

lujo y las ventajas de los mejores servicios, tiendas exclusivas entre otras cosas; mientras 

al margen de la ciudad, se asienta la población rural con su miseria en llamados “ciudades 

perdidas” o bien vecindades, conservando sus formas culturales.  

 

Los centros urbanos, a partir de entonces, se conformaron de diversos grupos étnicos y 

culturales que contribuyeron en la creación de una sociedad moderna con una visión 

distinta, sin prejuicios y tendiente a la fusión. 

 

Cambian las formas de consumo. “la expansión del mercado interno guarda una relación 

dialéctica con la aparición de nuevos grupos sociales que lo fomentan y, a su vez, 

                                                 
15 Ibid., p. 211. 
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encuentran en él más posibilidades ocupacionales”.16Así por ejemplo, México sigue una 

corriente indigenista mientras que en el Caribe florece la cultura negra y sus formas 

folklóricas alcanzan el ámbito internacional.  

 

Este periodo de renovación implicó la fundación de más universidades y centros de 

investigación, así como revistas enfocadas a temas científicos de derecho e historia.  La 

enseñanza es experimental. 

 

La literatura continúa dejando un legado importantísimo en la prosa y la poesía con 

escritores como Rubén Darío. El teatro por su parte que a principios del siglo XX es 

realizado junto a compañías europeas decae posteriormente y se encuentra sólo en los 

sainetes y zarzuelas breves de México y Cuba. 

 

Alrededor de 1920  países como México y Perú tiende a reivindicar al indio a través de la 

pintura especialmente en México con artistas como Diego Rivera, Clemente Orozco y 

Alfaro Sequeiros. Por otro lado, la reaparición de dictaduras en países como Argentina. Es 

así que aumenta la población con nuevas instituciones y un ambiente cultural también 

distinto.  

 

A su vez la música se enfrenta a los recursos tecnológicos de la época y el uso de 

materiales típicos. Mientras era relativamente sencillo conocer y estudiar las nuevas 

tecnologías; no lo era decidir el futuro de la tradición, ya sea para hacer transcripciones de 

los modelos tradicionales o bien tomarlos como base para nuevas creaciones.   

 

Las expresiones musicales del pueblo “nunca han dejado de producir formas nuevas de 

canción y de danza en la América hispánica. En el presente siglo, Europa y los Estados 

Unidos han descubierto y adoptado, como danzas, la maxime y el samba del Brasil, el 

tango de la Argentina y el Uruguay, y el son, la rumba y la conga de Cuba, el pasillo de 

Colombia”.17 

 

 

 

                                                 
16Ibid., p. 230. 
17 Pedro Henriquez Ureña, op. cit., p. 143. 
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2.2 Raíces de la Música y Baile en América Latina 
 

La música en México y América Latina es producto, como ya se ha mencionado grosso 

modo, del mestizaje entre la cultura indígena, europea, en especial los colonizadores 

españoles y después los franceses, así como de la influencia negra.  

 

La música de los latinoamericanos es creada a partir de las relaciones sociales, es en sí 

misma una actividad social que permite la expresión de situaciones generales que se 

extienden a diferentes personas y entonces se particularizan.  

 

2.2.1 El pájaro chogüí: Lo indígena 

 

Daniel Devoto en el apartado “Expresiones musicales: sus relaciones y alcance en las 

clases sociales” del texto América Latina en su Música indica que la actividad musical de 

la etapa precolombina se centra en el imperio mexicano dominado por aztecas, mayas, 

mixtecas, zapotecas, otomíes, tarahumaras; y en Perú el señorío inca.  

 

Ambas regiones dejaron un legado que al día de hoy no ha desaparecido. Según Ana 

María Locatelli de Pérgamo “Incas y aztecas poseían un curioso y nutrido repertorio 

organológico: címbalos, tambor de hendidura, vasos de percusión y frotación, maracas 

naturales y de terracota, cascabeles (naturales, de terracota o de metal), raspadores de 

hueso animal o fémur humano), flautas de diversos tipos y tambores variados”.18 

 

La mayoría de estos instrumentos están vigentes en la tradición de los pueblos 

latinoamericanos y dan a la música un toque peculiar. El tambor (teponaztli para los 

aztecas), por ejemplo, es utilizado en México, Perú, las Antillas, Panamá y Colombia. 

Asimismo, las flautas de diferentes tamaños y materiales son de gran importancia en el 

altiplano sudamericano.  

 

La función de la música indígena y sus instrumentos está más bien ligada a los ritos 

ceremoniales y mágicos, con la intención de establecer un vínculo con los dioses para 

                                                 
18 Ana María Locatelli de Pérgamo, “Raíces culturales” en Isabel Aretz, América Latina en su música, 
México, 4ª edición, Siglo veintiuno, 1984, p. 38. 
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hacer peticiones u ofrecimientos, igualmente en las batallas, y por supuesto, en los ritos 

funerarios.  

 

De este fenómeno se derivaron una serie de danzas con diversos temas y sentidos como: 

los de carácter ritual o de hazañas guerreras, los de exhibición y recreación, así como los 

eróticos llamados “deshonestos”.  

 

Amparo Sevilla en Danza, cultura y clases sociales menciona que los indígenas “hacían 

una diferencia entre las expresiones coreográficas hechas ‘para solemnizar las fiestas de 

sus demonios que por dioses honraban, con los cuales pensaban que hacían gran 

servicio’ llamadas Maceualiztli y las que se realizaban ‘como regocijo y solaz propio’, 

conocidas como Netotiliztli”.19 

 

El conjunto de bailes y cantos ejecutados por diversión entorno a la fiesta y ceremonia 

fueron denominados por los  españoles como “areitos” término proveniente de la lengua 

arawak de las Antillas.   

 

La estructura de las danzas precolombinas varía según la temática y el tipo de 

participantes. Así algunas eran interpretadas en círculo, mientras que otras se hacían en 

líneas de hombres y mujeres. En algunas de ellas participaban sólo señores o guerreros, 

mientras que otras eran específicas para mujeres jóvenes solteras o prostitutas.  

 

Los participantes debían guardar respeto y disciplina a esta práctica, en la cual se 

presentaban diferentes personajes con vestimentas correspondientes al tema; haciendo 

uso de joyas, plumas, máscaras, flores y piedras preciosas se representaban águilas, 

tigres, monos, perros, cazadores y soldados. La participación ascendía a tres o cuatro mil 

personas, pero con la Conquista el número fue disminuyendo. 

 

Como puede verse ha sido pieza fundamental de la dinámica socio-cultural y religiosa del 

pueblo indígena lo cual se ratifica con su permanencia junto a las nuevas expresiones 

dancísticas y musicales de moda, pues encuentra cabida en el folklore latinoamericano a 

través de las fiestas tradicionales como navidad, muertos, santos patronos, donde se 

evidencia la fusión con la cultura española. 

                                                 
19 Amparo Sevilla, op. cit., p. 102. 
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2.2.2 Al estilo europeo 

 

A la vida indígena se integró el componente hispánico que por mucho buscó la similitud 

con la vida de España. Se fijó por objetivo la Conquista de sus habitantes y no sólo de su 

territorio a través de la religión católica. De esta manera, la música religiosa o profana fue 

instrumento de manipulación.   

 

Ejemplo de esta actitud es la introducción de la danza de “Moros y Cristianos” “[…] la cual 

había arraigado profundamente en España durante la reconquista del territorio ocupado 

por los moros, que en la Conquista y evangelización del Nuevo mundo significaba el 

reconocimiento de la superioridad del imperio español y de la religión que lo sostenía”.20 

 

De ella surgieron otras danzas como las de conquista, santiagos y concheros a las que se 

fueron integrando elementos locales; las prácticas indígenas no desaparecieron y se trató 

de adaptarlas al a vida cristiana, de manera que ambas estuvieron en convivencia.   

 

En refuerzo del proceso de evangelización y dominio, la implementación de un nuevo 

idioma el español o portugués trae como consecuencia los refranes y narraciones así 

como las formas cantadas. 

 

Los instrumentos españoles fueron insertándose en América latina de forma gradual, de 

manera que los indígenas se apropiaron de ellos y de la música española, sobreviviente 

en la tradición latinoamericana.  

 

La guitarra española forma parte del folklore desde México hasta Chile y Argentina, la 

adoptó el indígena y el negro, así como el criollo y la aristocracia del Nuevo Mundo. 

“También la versificación de los cantos populares americanos procede de España y 

Portugal: romances, villancicos, alabados, cantos infantiles, cantos navideños, pregones, 

tonadillas y un inmenso repertorio de coplas se  muestran como grandes conservadores 

de una extensa corriente poética luso-hispánica”.21 

 

                                                 
20 Ibid.., p. 108. 
21 Ana María Locatelli de Pérgamo, op. cit., p. 44. 
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A la par de la música religiosa se halla la profana. En ese sentido, música y baile europeo 

llegaron a América desde la segunda mitad del setecientos para insertarse en las 

costumbres nativas. “[…] se realizaban bailes cortesanos de moda en Europa 

(contradanzas, gallardas, mazurcas, valses, etc.) y bailes populares españoles 

(fandangos, jotas, seguidillas, etcétera)”.22 

 

La contradanza ejecutada en  la época colonial tuvo gran auge en América y Europa, 

“primero  vino de España y aquí se le insertó una célula rítmica de origen africano, conga, 

lograda por el quehacer musical de los negros y mulatos criollos nacidos en Cuba; y 

después llegó el aporte franco-haitiano, tras una sedimentación de más de medio siglo en 

tierra cubana”.23 

 

En América, tal como ocurría en España, la contradanza se bailaba al estilo francés entre 

las capas altas de la sociedad. Dicho baile de origen inglés alcanzó pleno auge en el siglo 

XVIII, con los años pasó del salón cortesano hasta las clases populares y campesinos.  

 

Queda claro que “el proceso de acriollamiento se realizó lentamente –como toda 

transformación que implique una asimilación cultural-, por medio de las ejecuciones de los 

negros y mulatos criollos que ejercían el quehacer musical popular”.24 De ello se 

desprendería para 1800 el danzón en la ciudad de Matanzas.  

 

A finales de este mismo siglo llegan a Cuba los primero colonos franceses  con sus 

servidores africanos y criollos provenientes de la Hispaniola, isla actualmente dividida 

entre Haití y la República Dominicana. Contaban con sus propias fiestas y bailes, de esta 

manera, las orquestas cubanas de aquel momento “se vieron obligadas, por la presencia 

de los franceses a ‘introducir en su particular costumbre de contradanzas y valses 

cantados, la Gavotte, el Passepiede y el minuet’.”25 

 

                                                 
22 Amparo Sevilla, op. cit., p. 110. 
23 Zoila Lapique, “Aportes franco-haitia ala contradanza cubana: mitos y realidades” en: Radamés Giro, 
Panorama de la música popular cubana, La habana, Cuba, Letras Cubanas, 1998, p. 137. 
24 Ibid., p. 146. 
25 Ibid., p. 144. 
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Cabe mencionar que para algunos autores este género fue traído a Cuba por los franco-

haitianos.  No obstante, lo que es claro es que en Cuba ya existían antecedentes de la 

contradanza antes del arribo de los inmigrantes franceses  a la isla.  

 

En este punto ya es posible percibir que poco a poco comenzaba a gestarse una cultura 

nueva con sus propias expresiones culturales y formas de interacción basadas en nuevos 

códigos. Esta transculturación daría como resultado una música mestiza. 

 

2.2.3 Tun Tun suena el tambor: Influencia africana 

 

La contribución africana en América se integra al sincretismo entre indios y españoles.  

“Inmediatamente después de llegados los europeos, se inicia un mestizaje racial y cultural 

que se complicará al llegar a América los esclavos africanos, que tampoco integraban un 

núcleo unitario, pues pertenecían a culturas tan variadas como las sudanesa, 

dahomeyana, guineo-sudanesa islamizada y bantú, con sus correspondientes y 

numerosas subdivisiones”.26 

 
Con el arribo al Nuevo Mundo hacia el siglo XVI, de yorubas y efik de Nigeria, los arará y 

ewefón de Dahomey al igual que las bantúes del Congo, se trasladaron sus tradiciones y 

religiones. Hecho del que Cuba fue el primer influido y que cambiaría radicalmente sus 

formas musicales.  

 

La relevancia de la iglesia católica en las decisiones políticas y sociales del nuevo mundo 

parece haber afectado la evolución de las expresiones culturales. ”Cuando Bartolomé de 

las Casas recomendó la importación de esclavos africanos, después que el arduo trabajo 

en las minas de oro hubiera diezmado a los indios arawak de las Antillas Mayores, sin 

querer puso las bases para la creación de la música «latina»”.27  

 

Los esclavos negros buscaron reproducir sus ritmos y danzas con los medios que este 

nuevo territorio les proveía. Continuaron con sus cantos y creaciones musicales en un 

                                                 
26 Ana María Locatelli de Pérgamo, op. cit., p. 36. 
27 Ed Morales, La música latina desde la bossa nova hasta la salsa [ en línea], 25 pp., Barcelona, Dirección 
URL: 
www.robinbook.com/exitos/Cap.1%20%EL%20RITMO%20LLEVA%20EN%LA%20SANGRE%20%20Rit
mo%20Latino.pdf [consulta: 16 de mayo de 2007] 
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entorno de menosprecio e indiferencia por parte de los colonizadores, quienes 

irónicamente les proporcionaron los primeros elementos para la expresión de su cultura.  
 
La antes citada Ana María Locatelli de Pérgamo menciona que “Tanto en las plantaciones 

como en las minas o en otros trabajos colectivos o individuales, el esclavo africano alegró 

siempre su trabajo con canciones que solía acompañar con fuertes respiraciones y gritos. 

Estos cantos de trabajo solían ser de tipo responsorial, tipo de canto frecuente en la 

música africana y también en los cantos religiosos o de esparcimiento afroamericanos”.28 

 

Los esclavos yoruba, en América, combinaron con cierta indumentaria del catolicismo su 

sistema religioso que incluía rituales de baile y tambores, creando lo que ahora se conoce 

como santería. Asimismo, sentaron las bases de la clave afrocubana cuya estructura 

básica de dos barras se consolidó en Cuba.  

 

La tribu bantú transformó la música y baile religioso en profano, de lo cual surgieron 

términos como conga, bongó y mambo, y lo que después se conocería como rumba. 

Estos ritmos serían unidos a la clave yoruba que daría como resultado la música 

afrocubana.  

 

Así pues se crean las rumbas, “reuniones populares en los que los juerguistas ejecutan 

bailes derivados de los rituales de la santería que no se deben confundir con la rumba, 

una música de estilo latino popular en Norteamérica y Europa a principios del siglo XX”.29  

 

Estas reuniones surgidas de los carnavales a finales del siglo XIX, se encontraron en La 

Habana y Matanzas en el siguiente siglo. Mantienen una relación con el toque religioso 

pero no son tan formales, es más una fiesta donde se usa el tambor y los bailes de 

fertilidad bantúes. Son bailes con estilos específicos como el guagancó, el yambú y la 

columbia. 

 

La rumba columbia tiene un ritmo que después aparecería en el mambo, con movimientos 

agresivos similares a la capoeira o breakdance; por otro lado, el guaguancó  bailado en un 

inicio en pareja haciendo un ritual de cortejo y apareamiento  conocido como el vacunao, 

                                                 
28 Ana María Locatelli de Pérgamo, op. cit., p. 49. 
29 Ed Morales, op. cit. 
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desprende la forma más conocida de rumba. Finalmente, el yambú es una historia que 

conlleva la representación de ciertos personajes. 

 

Se observa en el repertorio de instrumentos musicales de América Latina cucharitas o 

jicaritas de la música cubana, campanitas, triángulos, matracas, maracas de cestería o 

metal, raspadores, la marimba o marímbula, así como los tambores.  

 

La marimba construida por los esclavos negros en tierra americana tiene como base el 

xilófono africano; el tambor, usado en ritos religiosos de origen africano sirve como 

compañía a las danzas rituales. “[…] el tambor es esencia de sus ritmos, y en muchos 

casos de sus liturgias. Sin la música no hay ceremonias negras, ceremonias religiosas. El 

cristiano se casa, o se bautiza, o se entierra sin música y no pierde su grado la 

ceremonia. Para el negro sería imposible”.30 

 
Este instrumento se encontraba en las diferentes tribus africanas, yoruba o lucumí, en los 

ritos bantúes: quimbisia, malombe y briyumba de donde surge la conga. Asimismo, en la 

cultura dahomeyana se encuentran los tambores arará.  

 

Los tambores dan ritmo y permiten desarrollar la expresión del cuerpo y el baile, el cual 

forma parte del ritual y las ceremonias espirituales. El ritmo conduce a la danza como 

forma simbólica de una colectividad.  

 

En Latinoamérica los países donde se encuentran mayores persistencia de la cultura 

africana son “Cuba, Haití, Brasil, Colombia y Venezuela, y en ellos pueden hallarse las 

tres características más visibles (y audibles) del fenómeno afroamericano: instrumentos 

musicales, sonotipos rítmico-melódicos y elementos expresivos”.31 

 
Latinoamérica convivió con las creencias afroides mantenidas por los negros en cualquier 

momento incluyendo la salida de los templos. Su música y danzas no fueron prohibidos, 

pero las calificaron de bestiales y eróticas.   

 

                                                 
30 Luis Antonio Escobar, La música negra, [en línea], Colombia, Dirección 
URL:www.musicalafrolatino.com/indexmarcos.htm [consulta: 3 de septiembre de 2007] 
31 Ana María Locatelli de Pérgamo, op. cit., p. 47. 
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El baile era motivado por los criollos quienes comenzaron a ver en él una fuente de 

entretenimiento. En dicha expresión “se volcaban danzas españolas, francesas y 

mestizas, para dar origen a los giros y ritmos nuevos, que acabarían por dar un carácter 

peculiar a la música […]”.32 En las casas de baile los participantes eran mulatas, negros e 

incluso algunos criollos que asistían por diversión.  

 

La población negra encontró en la música y el baile una forma de vida que le permitía 

ascender en la escala social como músicos. Pese a su desvalorización la música negra ha 

inspirado a diversos ritmos populares. 

Gracias a la expresión musical africana ha surgido una música determinada por la 

geografía y las condiciones socioeconómicas y culturales de cada región. Así nace el Jazz 

y el Blues, al igual que el Tango, la Rumba, la Salsa o el Reggae, todos los ritmos con 

raíz en la tradición  negra, se han convertido en icono de América latina frente al mundo 

como una cultura de fiesta, diversión y ambiente tropical.  

2.2.4 Mi Alma Latina: Mestizaje 
 

Ángel G. Quintero Rivera en  ¡“salsa”, sabor y control! Sociología de la música “tropical” 

menciona que “En los primeros tres siglos de formación de las sociedades del Caribe 

hispano, en la ruralía, frente a la plaza fuerte citadina que representaba la España del 

colonialismo, fueron gradualmente encontrándose y conviviendo personas cuyas culturas 

se encontraban amenazadas, y era precisamente frente a esa amenaza que se daba la 

huida que posibilitaba el encuentro”.33  

 

La cultura latinoamericana y del caribe se fundamenta en una criollización de sus 

expresiones y en la oposición al modelo dominante en el cual surgía. Con ansías de 

liberación manifestadas particularmente en la música.  

 

Latinoamericana ha desarrollado géneros como: “la cueca, el gato, el carnavalito, la 

samba, el galerón, la cumbia, el huayco, el son, el calipso, el merengue, el tamborito, el 

huapango -citando estos géneros para una primera referencia-, responderán a algunos 

                                                 
32 Alejo Carpentier, La música en cuba, México, 4ª reimpresión, Fondo de Cultura Económica, 1993, p. 138 
33 Angel G. Quintero Rivera,  ¡”“salsa””, sabor y control!Sociología de la música “tropical”, México, siglo 
XXI editores, 1998, p. 216. 
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elementos nacionales de Chile, Argentina, Brasil, Venezuela, Colombia, Perú, Cuba, 

Jamaica, República dominicana, Panamá y México”.34 

 

Una “música  popular con raíz tradicional” como la llama Luis Felipe Ramón y Rivera en el 

capítulo “El artista popular” del texto América en su música, responde “[…] al carácter y 

sentimiento de nuestros pueblos, y aunque tengan a veces notables parecidos-cuecas, 

marineras, pasillos, valses, sones-, algo las diferencia íntimamente y las distingue con 

sello nacional”.35  

 

Los países latinoamericanos han aportado bailes y música nacidos del folklore al que se 

le han hecho modificaciones y adaptaciones novedosas. América desarrolla las formas 

europeas y sólo en ciertos casos como el carnaval y el huayno se adaptan a las 

indígenas. Sólo hasta principios del siglo XX se deja ver la influencia norteamericana.  

 

En este sentido, la música afrocubana ha jugado un papel preponderante en el desarrollo 

de los géneros latinos, en los años veinte y treinta la música afrocubana dominó el campo 

de la música latina y permitió la difusión de otros ritmos como el merengue, la samba o la 

cumbia.  
 

Esencia del Guaguancó: Aporte cubano 
 

Como puerto y escala de los navegantes, Cuba tuvo relevancia en el 

comercio del siglo XVI al XX. Desde “[…] su relativamente breve 

mezcla entre los indios arawak indígenas y los primeros colonos 

españoles, pasando por el influjo de los negros libres y esclavos 

franceses y haitia, a finales del siglo XVIII, Cuba fue una encrucijada 

cultural importante”.36 

 

En un entorno urbano se desarrollan las contradanzas, habaneras, guajiras, claves, 

boleros, guarachas, danzones, sones, rumbas, hasta el mambo y chachachá. Por tanto, 

de acuerdo con Argeliers León en “Notas para un panorama de la música popular” del 

                                                 
34 María Teresa Linares, op. cit.,  p. 74. 
35 Luis Felipe Ramón y Rivera, “ El artista popular” en Isabel Aretz, América Latina en su música, México, 4ª 
edición, Siglo XXI, 1984, p. 146. 
36 Ed Morales, op. cit. 
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texto Panorama de la música popular cubana es posible hablar de una música popular 

cubana. 

 

Las características de la isla permiten la evolución continua de la música latina que sería 

autoridad para el resto del continente. Mediante el puerto veracruzano la contradanza de 

Cuba penetró la tradición musical de México desde el siglo XIX y alcanzaría la mitad del 

siglo XX con el mambo.  

 

Los cubanos lograron hacer una mezcla de instrumentos europeos como la guitarra, la 

mandolina y el laúd con los tambores yoruba, de ello surgieron la clave, el timbal, las 

congas y el bongó. En el siglo XIX se integrarían instrumentos de cuerda, flautas y piano 

europeos y estadounidenses. 

 

A estas contribuciones se agrega la migración franco-haitiana al final del siglo XVIII. 

Negros esclavos y franceses trajeron consigo sus manifestaciones híbridas de música 

africana y europea propias. 

 

De estas corrientes y sus interacciones nacen ciertas formas estilísticas que “[…] se 

combinan y recombinan, se mezclan con elementos ajenos, se asocian a elementos 

cultistas ingenuamente trasladados de otras músicas y dan lugar a los géneros folclóricos 

que asoman en los medios urbanos”.37  

 

La guaracha cuyos orígenes se remontan al siglo XVIII tiene sus orígenes en la tradición 

bufa. En tanto, la contradanza europea alcanza su popularidad en el mismo siglo, como 

ya se ha mencionado es traída de España y después retocada por los franceses de Haití.  

 

Las “orquestas típicas” cubanas tocaban la contradanza haciendo una mezcla cultural 

africana y europea, utilizando instrumentos de cuerda y metal, piano, violines y flauta al 

igual que percusiones propias del son. De ello resultó un ritmo más acelerado con un baile 

principalmente en pareja denominado contradanza habanera o simplemente habanera. 

 

                                                 
37 Argeliers León, “Notas para un panorama de la música popular”, en Radamés Giro, Panorama de la música 
popular cubana, La Habana, Cuba, Letras cubanas, 1998, p. 34. 
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La exportación de la habanera permitió la creación del tango argentino. Por otro lado, su 

llegada a Nuevo Orleans  “influyó de manera decisiva en el desarrollo de la naciente 

música norteamericana conocida como jazz, que a su vez regresó a La Habana, con sus 

elementos de fraseo y orquestación, para ejercer una nueva influencia en la música 

latina”.38 

 

A final del ochocientos en Matanzas, bailarines y músicos desarrollaron una corriente 

menos rígida de la contradanza y con mayor improvisación que dio como resultado el 

danzón. 

 

Para el siglo XX en La Habana había una proliferación de orquestas tocando danzón “una 

música de baile invocada a menudo como contrapunto cubano a la creciente popularidad 

entre la burguesía de bailes norteamericanos como el fox trot. El danzón, en la actualidad, 

es algo más que un baile arcaico, que todavía se ejecuta en Veracruz (México) y en las 

Filipinas, y que está relacionado con la danza de Puerto Rico”.39 

 

A la par de estos bailes de salón se fue gestando el carnaval 

caribeño creado por africanos, como una versión propia de 

las procesiones cristianas. “[…] un nuevo tipo de música 

callejera, que al final se convirtió en la base de la música 

afrocubana […] La rumba —el nombre puede significar 

literalmente «forma un camino» o, en sentido figurado, 

«vamos para allá»— procedía de la cultura africana super-

viviente”.40 

 

En el siglo XIX se materializó  y sofisticó el son que después se popularizaría en otro sitio. 

“Cantable y bailable, de ascendencia hispánica y africana, nacido, o surgido, de un 

ambiente campesino al cual no llegó ninguna otra influencia, ni cultista no elaborada en 

otros medios”.41 

 

                                                 
38 Ed Morales, op. cit. 
39 Ibid. 
40 Ibid. 
41 Argeliers León,op. cit., p. 41. 
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Para el siglo XX el son salió del  ambiente rural y se instaló en la vida urbana donde tuvo 

fue acogida por los emigrantes campesinos. Su popularidad desplazó al danzón y 

facilitaba el movimiento al bailar a diferencia de la rumba, pues incluía el estilo europeo 

tanto en el baile como en la melodía. Ha sufrido transformaciones como la integración del 

montuno enraizado en la cultura africana.  

 

De este ritmo surgieron el bolero cubano y la guaracha son, ambos con mayor vigencia 

entre el pueblo que los anteriores. Las orquestas tocaron boleros bailables con ritmos más 

lentos y cadenciosos a diferencia de la trova de la que también tuvo influencia. Igualmente 

tocaron guarachas, ahora adaptadas al formato del son, en ella sobresalían las flautas, 

violines y piano; un ritmo rápido para lucir los mejores pasos.  

 

En este mismo siglo “Con el aumento de los estudios de grabación en La Habana, 

además de la oportunidad proporcionada por las compañías discográficas 

estadounidenses, […] la música cubana, así como la propia ciudad de La Habana, 

empezaron a atraer la atención del mundo entero. La orquesta de Piñeiro, que grabó 

numerosos éxitos como «Échale salsita», fue uno de los primeros septetos que obtuvo un 

éxito internacional”.42 

 

En este recorrido se llega al mambo y el chachachá, tras ellos “irrumpirían otros géneros 

que incorporaban, esquematizándolos también, estilos o maneras de hacer que se 

tomaban de cantos de comparsas de Santiago de Cuba, de reelaboraciones de algunas 

prácticas ya acostumbradas de la percusión cubana o de algunas músicas del Caribe, o 

se enriquecía la percusión con duplicaciones y se le incorporaban nuevos pasos y figuras 

coreográficas al baile”.43 

 

Ineludible es el hecho de que Cuba es la punta de lanza de la música latino- afroantillana,  

de donde han surgido ritmos y géneros musicales que hasta la fecha inspiran nuevas 

formas como la “salsa” de la cual se hablará más adelante. Asimismo, fuerte influencia de 

países latinos como  México.  

 

 

                                                 
42 Ed Morales, op. cit. 
43 Argeliers León, op. cit., p. 42. 
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Danzón del corazón: A la mexicana 

 

En el capítulo anterior se ha hablado básicamente de la influencia europea y sus 

recreaciones a partir de la cultura indígena y africana, sin embargo, para inicios del siglo 

XX existe en México una fuerte injerencia de la música y baile proveniente de las Antillas 

que es parte importante en la formación de los géneros populares urbanos.  

 

De Cuba llega el danzón, para entregarse como diversión a las clases bajas. Introducido 

en Veracruz este baile cobró fuerza en la ciudad de México durante los años veinte; 

aunque  “[…] se sabe que el danzón llegó a la península de Yucatán a fines del siglo 

pasado y existen pruebas de que entre 1895 y 1905 era frecuente su ejecución en todo 

tipo de bailes y celebraciones. Lo mismo podría decirse de la aparición de la guaracha de 

origen cubano y que también fue popular en Mérida desde el ochocientos”.44  

 

Al igual que Cuba, México desarrolla orquestas de música “tropical” con fuerte arraigo 

popular por sesenta años.  Así surgen danzoneras como la del cubano Consejo Valiente 

“Acerina” quien contribuyó a la nacionalización del danzón debido a su estancia en México 

y a su relación con músicos cubanos y mexicanos.  

 

Para  1920 surgen las sonoras entre ellas la Matancera y se funda el Salón México. Una 

etapa donde “en el danzón y otras modalidades bailables la clase media pretende des-

prejuiciarse, des-hacerse de una cierta carga religiosa, salir del estadio anterior. Ciertos 

ritmos apetecidos dentro de un espacio de límites concretos, inmediatos”.45  

 

La radio estuvo encargada de dar difusión a la música afroantillana. Como ejemplo la 

estación del Buen Tono, actualmente XEB, fue la primera en incluir en su programación 

música caribeña contribuyendo al auge del danzón y los sones, el cual se extiende hasta 

los años treinta, asimismo, promueve a músicos como Rafael Hernández “el jibarito” o 

Miguelito Valdés. 

 
                                                 
44 Yolanda Moreno Rivas, Historia de la música popular mexicana., México, Editorial Patria, 1979, pp. 236-
237. 
45 Alberto Dallal, El “dancing” mexicano, op. cit., p. 93.  
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En 1948 llega el mambo de Pérez Prado que “[…] El mambo causó sensación; la orquesta 

de Pérez Prado fue muy pronto solicitada en todos los clubes nocturnos, Pérez Prado y su 

mambo garantizaban una taquilla exitosa en los teatros de revista y en el cine”.46  

 

Junto a él La  Venus Tropical, Son Clave de Oro, Trío la Habana, Bola de Nieve, Myrtha 

Silva, “Toña la Negra” y la orquesta de “El caballero Antillano”, Arturo Núñez eran 

escuchados a través de “La voz de la América Latina desde México”.  

 

Durante estos años diferentes frecuencias se encargaron de ofrecer música afrocaribeña 

como la XEQ, XEFT, la W. “derivado de la especialización de la radio en nuestro país, 

nacen estaciones como Radio Al ‘La catedral de la música tropical’, en 1500 de am, Radio 

Voz ‘ La reyna de la música tropical’ en el 1560 de am, Radio onda en el 1530 am de 

NMR comunicaciones, La Tropi Q en el 92.9 fm y más recientemente la XEPH, Sabrosita 

en el 590 am, todas en el Distrito Federal”. 47 

 

La tendencia hacia los ritmos afroantillanos decayó y las orquestas se inclinaron por tocar 

todo tipo de ritmos y géneros. No obstante, en los años sesenta se dio un nuevo aire con 

el movimiento denominado “la rumba es cultura”.  

 

En este periodo surgieron nuevas orquestas y otras recobraron popularidad. “La sonora 

Veracruz, La Sonora Santanera[…], así como ‘Lobo y Mélon’, sentarían las bases para el 

desarrollo de la salsa en nuestro país, un progreso que también fue resultado del boom 

neoyorkino {…} Pancho Cataneo, Pépe Arévalo, La Liberad, La Justicia y Recuerdos del 

Son, comenzaban a darle vida y a demostrar junto con Froylan López Narváez, que la 

salsa tenía sentido”.48  

 

Lo anterior, demuestra que la música latino-afroantillana se arraigó en México desde hace 

décadas y pese a sus caídas, continúa siendo pieza clave de su cultura popular, y 

popularizada a través de los medios masivos de comunicación, en particular la radio. 

                                                 
46 Yolanda Moreno Rivas, op. cit., pp. 241-242.  
47Juan Carlos, Gutierrez Monrroy, La Internet como ejercicio de comunicación masiva y el crecimiento de 
America”“salsa””.com en México entre 2002 y 2006. estudio de caso, Licenciado en Ciencias de la 
comunicación. Universidad Nacional Autónoma de México, Facultad de Ciencias Políticas y Sociales,  
México Distrito Federal,  p.  37 
48Ibidem, p. 30-31 

Neevia docConverter 5.1



75 
 

Aunque muchas  regida por la ley de la oferta y la demanda ha brindado un espacio para 

estos géneros poco valorados.  

 

El otro caribe: Música de Latinoamérica 

 

Aunque el siglo veinte dio luz a los géneros cubanos y éstos adquirieron gran fuerza a 

nivel internacional como en el caso de México, no fue lo único que se produjo 

musicalmente en Latinoamérica.  

 

Surge el merengue y la bachata de República Dominicana, de Puerto Rico salió la bomba 

y la plena, Colombia acuño el vallenato y la cumbia, Jamaica el Reggae,  en Panamá se 

establece el tamborito, y en Venezuela la gaita zuliana, Argentina aportó el tango y Brasil 

la samba. A continuación se hará mención a los más reconocidos internacionalmente, y 

que han enraizado en México.  

 

En primer lugar se encuentra la cumbia, con fuerte presencia de la tradición indígena, que 

comparte espacio con las contribuciones africanas y europeas; a diferencia de la cultura 

cubana, puertorriqueña o dominicana.  

 

De acuerdo con Manuel Castelló en Los bailes de pareja “El nombre proviene de Cumbé, 

danza popular de la zona Bata, en la antigua Guinea Española. Es un baile básicamente 

negro, que se desarrollo en Colombia, en las provincias de Cartagena, Barranquilla y 

Santa Marta”.49 País donde sufrió modificaciones debido a la integración de instrumentos 

indígenas como la gaita.  

 

Es un género que se remonta a inicios del siglo XIX, se interpreta con instrumentos típicos 

como el rabel (violín rústico), la tambora y otros autóctonos; su ritmo se basa en la 

ejecución del tambor costeño. En un principio, su coreografía se basaba en una serie de 

parejas sueltas que portaban velas o antorchas encendidas como ofrenda a sus 

compañeros. 

 

                                                 
49 Manuel Castelló, Los bailes de pareja, Barcelona, Cuerno de la abundancia, 1997, p. 163. 
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Los siglos XIX y XX significaron cambios en la cumbia producidos por la integración de 

nuevas técnicas e instrumentos, así como por otras influencias latinas, volviéndola más 

rápida. Las orquestas se influyeron por los ritmos norteamericanos. 

 

Hoy en día, es un género muy popular en países como Venezuela, Panamá y Perú; y es  

una importante influencia para la música pop tropical contemporánea hecha en Miami. En 

la zona norte de México y Texas la cumbia se ha infiltrado para formar la música tejana, 

que no es más que una variante de este género conocido como el baile nacional de 

Colombia.  

 

A la cumbia se agrega el merengue proveniente de República Dominicana, isla que 

adoptó los ritmos cuba,  aunque también contó con su creación producto de la religión 

yoruba menos influida por la tradición española.  

 

Nacido de los ritmos africanos la Calenda y la Chicha, fue en un inicio como otros ritmos 

una vía para la seducción y el cortejo. Siendo un baile antiguo con pocas 

transformaciones a lo largo del tiempo, se utiliza  el guayano y la tambora de dos parches. 

 

Sería interpretado a comienzo del XIX con guitarras; el acordeón se adoptó después para 

convertirse en característico del género junto con el saxofón y bajo. Bailado con rapidez, 

movimientos de cadera y giros sobre sí mismo.  

 

Pese a la actitud de menosprecio por la raíz africana y a la satanización de este baile 

como un “mal nacional”, sirvió como herramienta contra la melancolía y depresión. Se 

instituyó en la República Dominicana como música nativa, a fin de obtener la identidad 

nacional frente a América Latina y alejada de Europa o Estados Unidos.  

 

El merengue salió por primera vez de su lugar de origen hacia Estados Unidos, a partir de 

la primera ocupación norteamericana de la isla en 1916. Para los setenta con un público 

me conservador el intérprete Wilfrido Vargas comienza a abrir el camino del merengue 

hacia los países de habla hispana; en los ochenta alcanza la popularidad en Europa 

gracias a Juan Luis Guerra. 
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En 1990 este ritmo se diversifica en sus composiciones y trabajo orquestal. 

Convirtiéndose en uno de los bailes más populares relacionado directamente con  la 

sensualidad, pasión y erotismo.  

 

Entre el público joven el reggae jamaiquino ha tenido buena aceptación. Este ritmo 

aparece en la década  de los sesenta. Los músicos utilizan el argot y el lenguaje ofensivo 

para reivindicar su origen popular y denunciar las malas condiciones de vida. Su máximo 

exponente Bob Marley, predica la llamada "ideología Rasta" y el rechazo de los valores 

"decadentes de Occidente" así como la adopción del pelo largo y el consumo de 

marihuana.   

Otros géneros con menor popularidad en México, pero no por ello poco relevantes, son el 

tango y la samba, (este último no perteneciente a la cultura hispánica). El primero, de 

influencias cubanas, fue introducido y popularizado en Latinoamérica y Europa a 

principios del siglo XX. Considerado al principio como indecente por su origen en la zona 

portuaria de la ciudad de Buenos Aires. Es una danza caracterizada por su elegancia.  

Por otro lado, la samba baile y música popular brasileña se popularizó debido al carnaval 

de Río de Janeiro. También llamada batucada, se acompaña de percusiones y cantos, 

originalmente realizados como  danza de fecundidad. En su versión de baile de salón la 

samba se parece ligeramente a la rumba. 

2.3 Se formó la rumba: Música afroantillana y de Latinoamérica 

La historia compleja de la música y baile latinoamericano, como ha podido observarse a 

través del anterior esbozo, se basa en las relaciones de dominio y subordinación, de 

resistencia y lucha por una identidad propia, así como por procesos migratorios, dando 

por resultado una mezcla de formas culturales y perspectivas reflejadas en las 

expresiones sonoras y dancísticas que se convertirán en formas de comunicación.  

 

Estas formas mestizas de géneros y ritmos latinoamericanos y del Caribe ejecutados de 

manera regional, vieron su expansión y reconocimiento como expresión musical de un 

continente gracias a la mecanización, producción y difusión en serie en la industria 

sonora. Práctica contrapuesta a la visión latina, pero al final utilizada como herramienta de 

difusión cultural.    
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La música “tropical”, como en general es denominada, surge en medio de importantes 

transformaciones sociales y económicas que darían pie a una sociedad con perspectivas 

de vida e intereses diferentes, donde la masificación de productos y el consumo serían ( y 

son) características de un mundo occidental.   

 

Se trata pues del “Momento en que la música deja de ser una forma de comunicación 

directa, para convertirse también en una comunicación mediatizada, es  tremendamente 

importante para el estudio de la relación entre lo comunitario, lo nacional y lo 

transnacional. […] las manifestaciones más dramáticas de la intimidad se van a expresar, 

en ese momento, a través del primer tipo de música que podemos llamar, con toda 

propiedad, latinoamericana y no meramente de la o cual región o país […]”.50 

 

 Proveniente de las Antillas- Cuba, la República Dominicana y Puerto Rico- en México, 

Veracruz y el Distrito Federal, Panamá, Colombia, Venezuela, por supuesto Nueva York 

con los emigrantes latinos. Esta música es producto de los márgenes mulatos de la 

modernidad “occidental” como lo denomina Ángel Quintero en “salsa”, sabor y control a 

partir de los cuales se establecen formas de expresión, creatividad y de libertad.  

 

Una expresión sonora que será necesario definir con mayor exactitud a fin de ubicar en 

tiempo y espacio su origen y desarrollo. Se debe tomar en consideración varios elementos 

que permitan elaborar un concepto lo más apropiado posible para esta diversidad de 

ritmos y géneros latinos.  

 

Podría hablarse de una música afroantillana, por su origen africano y la “criollización” que 

de ella se ha hecho en el Caribe. Sin embargo, se requiere considerar que en su 

formación no sólo se nota la intervención de Cuba, República Dominicana y Puerto Rico, 

por el contrario, aparecen otros países latinos que a través de la migración e intercambio 

intercultural han fortalecido y reforzado dicha expresión.  

 

Es una fusión de ritmos y géneros musicales, que se extiende más allá del caribe y es 

nutrida día con día de diversas fuentes. Por lo anterior, es más pertinente hablar de una 

“música latino-afroantillana”, de manera que se abarque no sólo la creación de las Antillas 

sino también el aporte cultural del resto de Latinoamérica.  

                                                 
50 Angel G. Quintero, op. cit.,  p. 20. 
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Es una vía de interacción con el mundo circundante, nace del simbolismo social 

latinoamericano. Su ejecución y propagación mediante el baile intenta difundir las ideas 

de liberación y cambio, en tanto se mantiene la tradición en la memoria de un pueblo.  

 

Un movimiento contracultural que pretende desde la marginación de los sectores 

populares subalternos cambiar el rumbo de la música occidental con base en sus 

vivencias y en la manera particular de organización del tiempo y espacio. Entre estas 

expresiones se encuentra el jazz y rock, la música de brasil y el caribe, esta última 

ejecutada desde la perspectiva latina y denominada por el otro como “tropical”.  

 

Son expresiones libertarias, surgidas de la hibridación en América, así como de los 

constantes desplazamientos territoriales. Son éstas las encargadas de hacer frente a las 

influencias occidentales desde y a partir de la marginación.   

 

La música mulata, a pesar de su contraposición con la sistematización occidental ha 

encontrado en el capitalismo una forma de desarrollo. A partir de esto es posible entender 

que tanto la expresividad como las prácticas musicales se vinculen a la reproducción 

masiva de la misma.  

 

Como indica Ángel Quintero “En éstas, el mercado no sólo ha influido sobre la producción 

de sonoridades, como en el caso de las músicas conformadas previamente, sino ha sido 

uno de sus elementos constitutivos y fundamentales. La relación entre su producción, 

circulación y consumo resulta analíticamente inseparable de los significados sociales que 

expresan”.51 

 

En este sentido, la “salsa” punta de lanza de  la música latina y afroantillana es un 

“movimiento musical” que desde la década de los sesenta en Nueva York ha cobrado 

gran fuerza y se ha enraizado popularmente entre diferentes zonas del caribe y 

Latinoamérica, gracias a la mecanización de los procesos y a su difusión masiva. 

 

Proveniente de la tradición sonora de las Antillas es más una combinación de sonidos, 

ritmos y géneros que una forma específica; citando de nuevo a Ángel Quintero, es “una 

                                                 
51 Ibid., p. 76. 

Neevia docConverter 5.1



80 
 

forma de hacer música” a través de la cual los jóvenes migrantes latinos expresan la 

libertad y la espontaneidad.  

 

Identifica timbres y ritmos con ciertas tradiciones y culturas. De manera, que en la música 

sale a la luz las identidades socioculturales, las cuales de acuerdo con Quintero son  

“manifestaciones concretas de sociabilidad”, por tanto, de comunicación. “Entre otras 

formas, manifestamos lo que somos (incluyendo los que hemos sido y seremos): 

componiendo, tocando, tarareando, cantando y bailando”.52 

 

A continuación se hace un análisis de esta corriente musical y dancística a fin de  

comprender los alcances de la música latino afroantillana frente a la modernidad.  

 
2.3.1 Salsaludando a mi gente: La “salsa” 

 
El estudio de la “salsa” como movimiento musical afroantillano y de Latinoamérica, 

comprendido así a partir de sus objetivos e influencia, proporciona datos sobre los 

productores, consumidores y contexto donde se genera; muestra la identidad colectiva 

latina, la cual ha penetrado en los sectores populares, en medio de la globalización e 

industria cultural, recreando maneras del pasado actualizadas y llevadas al mundo 

contemporáneo.  

 

A través de la “salsa” se expresan diferentes tiempos y espacios, 

lugares y tradiciones; sin duda, una fusión de géneros mestizos 

producto de los márgenes de la modernidad. Música basada en la 

migración de los latinos y por tanto, en su hermandad primero entre co-

nacionales y después como unidad cultural latinoamericana.  

 

Nacida en un entorno de transformaciones económicas a partir de  la década de los  

sesenta está conformada por “tradiciones expresivas de diversos países del Caribe, como 

movimiento surgió en Nueva York; o mejor dicho, en la constante intercomunicación entre 

esta ciudad y las sociedades caribeñas. Surgió vinculada a un intenso proceso migratorio 

                                                 
52 Ibid., p. 85. 
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en un momento histórico donde la migración a las metrópolis era (como aún es) elemento 

fundamental de la realidad social del Caribe […]”.53   

 

De tal forma, desde 1920 y hasta 1950 se establecen en dicha ciudad los músicos 

cubanos Antonio Machín, Mario Bauza, Arsenio Rodríguez, Chano Pozo, Arturo Chico 

O'Farril; los puertorriqueños Pedro Flores, Daniel Santos, Tito Rodríguez, José Curbelo y 

los catalanes Xavier Cugat y Enric Madriguera. 
 
Para 1930 los estadounidenses aprendían a bailar lo que se denominó “la rumba y 

conga”, junto con grupos sociales de distintas nacionalidades instalados en Estados 

Unidos, lo bailaron tomados por la cintura en fila india y dando una patada en el cuarto 

tiempo; invadiendo los salones de baile.  

 

Xavier Cugat y su orquesta interpretaron ritmos destinados al 

público anglosajón, dando impulso a esta música a través del 

apoyo a diversos cantantes logrando su comercialización en 

Norteamérica, especialmente de la música  cubana. Abrió la 

posibilidad de desarrollo de la música latina.  

 
Hacia fines de los treinta con la decadencia de los Big Bands America y el swing se inicia 

la incursión de los ritmos latinos con el jazz de lo cual surgiría el cubop  y de ahí el latin 

jazz que hoy conocemos. 

 

La orquesta de Machito y sus Afrocubans junto con su director  Mario Bauzá, cubano con 

experiencia en bandas de jazz, dan inicio a este proceso al que se uniría Luciano "Chano” 

Pozo  al mezclar los ritmos cuba con el jazz. 

  

En 1950 bandas como la de Tito Puente y Tito Rodríguez crearon un sonido basado en  la 

creación de estos intérpretes y sus ritmos, al igual que las Big Bands americanas, pero 

con el sabor del ritmo y la percusión cubana. Junto a ellos  Benny Moré e Ismael Rivera, 

todos serían influyentes de los ritmos latinos.  

 

                                                 
53 Ibid., p 97. 
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Simultáneamente, desde Puerto Rico se consolida El Combo de Rafael Cortijo con la voz 

de Ismael Rivera interesados en la Bomba y Plena puertorriqueños más enraizados en el 

pueblo e incorporando no sólo ritmos cuba. También se desarrolla el mambo y el 

chachachá. Dámaso Pérez Prado será su auténtico creador y quien le dará impulso 

internacional con su orquesta formada en México en 1950.  
 

Hacia 1954, el Chachachá, una suerte de mambo más lento  causa excitación en Estados 

Unidos. Los músicos inspirados en el movimiento de los pies de los bailarines dan nombre 

a este ritmo que se extiende por todo el mundo.  

 

Por otro lado, con la migración se traslada la tradición del barrio boricua. Los 

puertorriqueños buscan reivindicar su cultura y territorialidad ahora lejana a través de la 

lucha social y de la música; pues ante la marginación y  discriminación social se exacerba 

el sentido de orgullo de pertenencia entre los latinos.  

 

Los procesos migratorios representan para los caribeños “nuevos disloques en las formas 

de experimentar el espacio y el tiempo, que se añadieron a una larga acumulación de 

experiencias históricas en torno a estos desplazamientos territoriales. Por otro lado, para 

el mundo metropolitano, significaron la emergencia, paralelamente, de nuevos parámetros 

sobre los cuales se basarían las distinciones sociales, y nuevas concepciones de la 

otredad”.54  

 

En los años sesenta con el exilio cubano los músicos volvieron su mirada a los ritmos 

puertorriqueños y afroamericanos. El boogaloo llega con su spanglish a los jóvenes 

puertorriqueños, pues refleja la realidad de sus barrios.  

 

Se formaron orquestas que contribuyeron al desarrollo de una música afroantillana y de 

Latinoamérica. A pesar de ello, la minoría de jóvenes migrantes o hijos de migrantes de 

los sesenta  “vuelven a cuestionar su marginalidad y reivindican sus derechos de plena 

ciudadanía. Esta toma de conciencia política y cultural lleva a los latinos neoyorquinos a 

volverse hacia un estilo de vida más auténtico y más próximo a sus raíces”.55 

                                                 
54 Ibid., pp. 158-159. 
55 Isabelle Leymarie, La música latinoamericana: ritmos y danzas de un continente, Barcelona, Ediciones 
B,1997,  p. 83. 
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Esta nueva forma de hacer música: “salsa”, permite recobrar la 

identidad y orgullo latino con  puertorriqueños como Ray Barreto, 

Charlie y Eddie Palmieri, Willie Colón y una larga lista de 

nuyoricans, el dominicano Johny Pacheco; los cuba Tito Puente, 

Machito y Celia Cruz también se unieron a esta corriente; nacen 

estrellas como Cheo Feliciano, Ismael Miranda, Richie Ray, 

Bobby Cruz, Pete Rodríguez, Héctor Lavoe, Raphy Leavitt y  el 

panameño Rubén Blades.  

 

La disquera Fania extiende esta música a nivel internacional, fundada por Johny Pacheco 

y el abogado judío Jerry Masucci, esta compañía logró contratar a caso todos los 

exponentes como  Larry Harlow, Bobby Valentín, Ismael Miranda, Justo Betancurt, Ray 

Barreto; más tarde, Willie Colón y Héctor Pérez mejor conocido como Héctor Lavoe. 

 

De la cumbia y el vallenato, la guajira, la rumba, la samba, el calypso, la bomba, la plena  

y el tamborito, surge la ““salsa””, término acuñado como alusión al elemento gastronómico 

de la comida latina, al que se le incluye marcadamente el género del son y el tumbao; por 

otro lado, géneros como el merengue o la habanera. Integra diversamente elementos 

característicos de cada región, formando “varias salsas” y no un solo formato.  

 

Como movimiento libre desafía la concepción de cultura nacional para buscar una 

dimensión continental, convirtiendo un espacio y tiempo común para todos basado en la 

heterogeneidad de costumbres y enfoques. La “salsa” es el lenguaje que une a la 

población afrolatina.  

 

El  “movimiento salsero” se inserta en un panorama de “modernidad y progreso” basado 

en el consumismo, ello surgido de la hegemonía lograda por Estados Unidos después de 

la Segunda Guerra mundial. Sus protagonistas no adoptaron el modelo cultural impuesto, 

por el contrario, prefirieron regresar a los orígenes y ensalzar la tierra de la que salieron, 

rindiendo homenaje a su pasado.  

Asimismo, los temas e instrumentos son un reclamo permanente a la sociedad donde 

viven y donde aspiran tener un mejor futuro. Abordan problemáticas amorosas, delictivas, 
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de drogas, todo en el contexto de la vida del barrio en las grandes ciudades 

Norteamericanas, en especial Nueva York. Ejemplo de ello 'Pedro Navaja', de Rubén 

Blades y canciones de Willie Colón como 'El malo', 'Asalto navideño', 'La conspiración', 

'Tiempo pa'matar' o 'Lo mato'.  

La región del subdesarrollo se vuelve “[…] centro de irradiación fundamental de una visión 

diferente precisamente centrada en la importancia de unas formas de identidad-sociales y 

personales- de tipo cultural cimentadas sobre una distinta manera de concebir y 

experimentar el espacio y el tiempo”.56 

 

Gracias al sistema y su producción en serie esta nueva forma de hacer música latina se 

abre paso. De hecho se dice que el concepto de ““salsa”” surge de la comercialización y 

eliminación de las portadas de discos el género de cada canción, impulsado por la 

disquera La Fania records, de la cual surgió La fania all Stars, con  grandes exponentes. 

  

Transgrediendo los límites o fronteras entre cada género, se fusionan y se establece una 

identidad “latinocaribeña” como la denomina Ángel Quintero, fuera del lugar de origen con 

el que se identifican por su pasado y presente.  

 

Como movimiento sociocultural ha mostrado ser una fuerza de expresión y sentimiento de 

las diferencias y similitudes latinocaribeñas, la  conformación  de su identidad cultural a 

partir de procesos históricos y la búsqueda de un futuro libre.   

 

Refleja en la letra de sus canciones, en la libre combinación de ritmos, la improvisación 

instrumental conocida como “descargas” y del canto conocido como “soneo”, su libertad 

de expresión y espontaneidad, así como capacidad de comunicación. 

 

La cultura ha sido para el caribe y Latinoamérica una vía para la libertad. Los valores, la 

convivencia y comunicación son componentes para la acción social, en este caso, 

simbolizada por la música y el baile latino-afroantillano, particularmente la “salsa”.  

También es importante mencionar que la música latino-afroantillana ha sido desvirtuada. 

“Toda la industria de la música, desde el más pequeño bar hasta las grandes disqueras 

                                                 
56 Angel G. Quintero, op. cit., p 153. 

Neevia docConverter 5.1



85 
 

trasnacionales, parecen estar interesados en que no sean los músicos los que decidan 

que debe tocarse y que grado de calidad debe tener. […] se le exige que toque los éxitos 

que se escuchan en la radio, reprimiendo de tajo cualquier oportunidad que tuviera el 

músico de tocar su propio material”.57  

La llamada “salsa erótica” es ejemplo de ello. Como fenómeno comercial se ha instaurado 

a fin de responder a las exigencias de un público con nuevos intereses. A partir del boom  

del merengue y la balada, la salsa tradicional de la que hasta ahora se había hablado, 

pierde lugar en la escena del mercado bailable y por tanto de las producciones musicales.  

Esto ha repercutido en la manera de hacer y consumir la música latino-afroantillana, 

primero en Nueva York y después, de rebote, en muchas partes de Latinoamérica. Con 

poca improvisación y centrada en la composición de temas románticos,  la salsa erótica 

es promovida por las transnacionales de la difusión masiva.  

La industria musical se ha encargado de cultivar la idea de que si se incluyen percusiones 

entonces tiene que ser 'salsa'. Aunque sigue habiendo grandes intérpretes, es cierto 

también que mucho se ha convertido en pop latino y otras derivaciones musicales; en 

respuesta a condiciones sociales específicas, comerciales y del propio público quien se 

une a la exigencia de pedir sólo lo que ha escuchado a través de los medios.  

2.3.1.1 La salsa vive: Masificación 

El término de “salsa” es cambiante y parece adaptarse a la dinámica de un mundo 

globalizado y en constante interacción. Como se ha visto es símbolo de nacionalidad, 

creencia política, pero sobre todo, de una identidad cultural y fraternidad entre todos los 

latinoamericanos. Sin embargo, su aceptación e inclusión en las costumbres de otras 

regiones se hace cada vez más evidente, dándole una nueva definición a fin de adaptarla 

a sus necesidades y creencias.  

En su internacionalización “Constantemente aparecen definiciones nuevas, se unen a 

otras, y son reabsorbidas en un proceso continuo. Hoy salsa es un término que 

                                                 
57 Rafael Figueroa Hernández, Cumbias borrascosas: un modelo de análisis sociológico (para armar), 
Licenciado en sociología, México D.F., Universidad Nacional Autónoma de México,  Facultad de Ciencias 
Políticas y Sociales, 2001, p. 96. 
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fundamentalmente se define a sí mismo, lo que tiene una repercusión importante en el 

concepto de propiedad”.58  

 

Es evidente su “perfeccionamiento en la forma de bailarla, las fusiones con otros ritmos el 

surgimiento de nuevos músicos y cantantes, sumado al desarrollo tecnológico, han 

permitido que la salsa, al igual que otras corrientes musicales, evolucione y siga 

vigente.[…] desde hace varios años, se han agregado en la pista, pasos y movimientos 

atléticos que antes no existían, como la llamada salsa en línea”.59 

Ha dejado de pertenecer a un solo grupo o región para establecerse en diferentes partes 

del mundo, por tanto, es posible que todos podamos acceder a ella pero no mostrar como 

sus auténticos creadores o propietarios.  

 

En México, con importantes antecedentes en la producción de música del caribe,  la 

“salsa” también ha encontrado un lugar preponderante. Básicamente apoyada por la clase 

media y alta, se inició como un movimiento cultural que al día de hoy pertenece al pueblo 

y da de comer a un buen número de músicos mexicanos.  

 

En este sentido, el movimiento salsero trajo la oportunidad de percibir la música 

afroantillana como algo más que expresión sonora para lugares de mala muerte. 

Asimismo, ha tenido que enfrentarse al género de banda y su baile la Quebradita, que los 

medios masivos han patrocinado por completo. 

 

Aunque existe un grupo de intérpretes dedicados a la reproducción e imitación de éxitos 

extranjeros también existen alternativas musicales que pretenden crear estilos propios. Si 

bien la industria musical prefiere la ejecución de “éxitos” la decisión final sobre el rumbo 

que la música latino-afroantillana tomará depende del público, productores y difusores así 

como de los empresarios de salones de baile dedicados a la organización de eventos.  

 

                                                 
58 Loo Yeo, Curso: “Músicas populares en la globalización” [en línea], Chile, Universidad de Chile, 
Departamento de Pregrado, Dirección URL: 
http://www.plataforma.uchile.cl/fg/semestre2/_2003/musica/modulo3/clase3/doc/salsa.doc, [consulta: 20 de 
junio de 2007] 
59 Juan Carlos, Gutierrez Monrroy, op. cit., p. 32 
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2.3.1.2 Salsatón: De la salsa al reggaetón 

Hoy por hoy, los ritmos y música latina son producto de la evolución y fusión de diferentes 

géneros musicales del caribe, mezcla que viene ocurriendo desde hace décadas; sólo que 

a este hecho se ha agregado el elemento de la tecnología. Por ejemplo de la percusión se 

han tomado elementos básicos y se sustituyen por instrumentos electrónicos o samplers.  

Desde hace veinte años “ […] los sintetizadores y otros instrumentos electrónicos invaden 

América del sur. Este despliegue de high tech da lugar, por un efecto bumerang, a un 

retorno a las raíces africanas, amerindias o europeas. Se dibuja también un ecumenismo 

musical que revela un deseo de entendimiento entre los pueblos de las américas y una 

fraternidad que derriba las barreras artificiales erigidas por la colonización”60  

 

Surge el zouk desde  las Antillas francesas; el dancehall, dub y ragga, nacidos a partir del 

reggae, creados con la utilización de sintetizadores y el sampling (técnica de recuperación 

de fragmentos de otras canciones) y se nutren del hip hop americano.  

 

El rap latino similar al dub arraiga en toda América latina y el Caribe: puertorriqueños en 

Estados Unidos, colombianos, brasileños, haitianos y cubanos. Por otro lado, la creación 

del songo por los cubanos “Van Van” inspirados en la música yoruba; y la bachata 

producida desde los sesenta, pero en los noventa popularizada con Juan Luis Guerra y 

actualmente convertida en techno-bachata gracias a la incorporación de sintetizadores.  

 

En años recientes se ha desarrollado el pop latino producto del auge mundial de los 

ritmos latinos. En esta escena han aparecido “artistas” con una  calidad musical incierta, 

haciendo uso de coreografías  y campañas publicitarias atractivas para alcanzar el éxito. 

 

Ejemplo de ello es Gloria Estefan o Ricky Martin quienes realizan música pop y disco que 

después se retoca con elementos cubanos o puertorriqueños, aporte de extraordinarios 

músicos, para ofrecer al público temas con influencias latinas muy bien grabados, pero 

artificiales y que desvirtúan la verdadera música latino-afroantillana.  

Estos nuevos ritmos “están haciendo que comience a aumentar el número de discotecas y 

locales de "música salsa", con una demanda de clases de baile sin precedente. El 
                                                 
60 Isabelle Leymarie, op. cit., p. 87. 
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atractivo de estos ritmos tan bailables hace que estos locales se llenen de gente 

dispuesta a divertirse, después de haber recibido una docena de clases de baile”.61  

Si bien muchos intérpretes de “salsa”, han resultado en este tipo de composiciones, aún 

hoy se pueden encontrar agrupaciones y soneros que siguen cultivando y promoviendo 

está expresión musical, frente al auge comercial se repliegan  a sus tradiciones. Entre 

ellos podemos nombrar a: Wayne Gorbea, Los Soneros del Barrio, Jimmy Bosch, Spanish 

Harlem Orchestra, Cano Estremera, Hermán Olivera o El Conjunto Libre. 

Como hasta ahora se ha podido constatar la música afroantillana y de América Latina ha 

surgido de la mezcla de tres culturas, creando así nuevos géneros y ritmos musicales que 

a la fecha continúan en constante evolución, conviviendo con la modernidad y tomando 

elementos de ésta para enriquecer la tradición y en otras ocasiones distorsionarla.  

Lo mismo ocurre con su baile, el cual salió de las calles para instaurarse en los salones y 

posicionarse en las discoteques y “antros”. Como se verá en el siguiente capítulo también 

los espacios en que se realiza han sufrido transformaciones conforme a la evolución de la 

sociedad latinoamericana, su cultura y formas de interacción, asimismo de otros 

continentes. 

 

 

 

 

 

 

 

 

                                                 
61 Loo Yeo,  op. cit 
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3. Homenaje a los bailadores: Salones de baile 
 

3.1 Es un gran día en el barrio: Historia de los salones de baile 
 

Hasta ahora se ha hablado del concepto de baile o danza como práctica social y 

expresión corporal que abre la puerta a una comunicación alternativa, mediante el 

reconocimiento del otro y de uno mismo en su cuerpo. Asimismo, se ha  hecho mención a 

la tradición dancística y musical en Latinoamérica, la cual da muestras del mestizaje 

latino, las luchas de clase y, por supuesto,  del sentido de pertenencia a un grupo.  

 

Sin embargo, esta expresión cultural sólo es posible en un tiempo y espacio determinado, 

los cuales han permitido la ejecución de los diferentes géneros, y por tanto, de la 

interrelación cultural.  Se trata del baile de salón que, como ya ha sido abordado en el 

primer capítulo, proviene de la época renacentista y que en Latinoamérica inicia como una 

actividad de élite.  

 

El desarrollo y evolución del baile de salón en la ciudad de México se vincula con el 

avance de la sociedad y sus modos de producción. La explosión demográfica y los 

crecientes problemas urbanos son el contexto para la convergencia de diversas culturas 

regionales, diferentes corrientes artísticas, la concentración del capital, de igual forma, la 

destrucción y recreación de identidades colectivas. 

 

A pesar de esta variedad el Distrito Federal ofrece cada vez menos espacios para el 

entretenimiento, el encuentro y la comunicación colectiva. Los sectores marginados 

además de carecer de recursos económicos, le faltan áreas para la creación popular.  

 

Por el contrario, se desarrollan lugares para las masas con ofertas culturales y artísticas 

que dificultan la interacción en comunidad. Los modos de convivencia se han modificado 

a lo largo del tiempo y en la actualidad es usual que ya ni siquiera se conozca el nombre 

de los vecinos o las actividades que realizan. 

 

En estas condiciones se abre una posibilidad de socialización y esparcimiento en medio 

de las desigualdades y la carencia de espacio públicos. Los salones y el baile en ellos 
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efectuado representan el pretexto perfecto para reunirse y conversar mediante el cuerpo. 

Son el refugio de un sector de la población que se conoce al menos de vista.  

 

El aparecimiento de lugares a los que la gente puede asistir, básicamente, por el gusto de 

bailar surgen de la secularización e internacionalización de la cultura, que a su vez 

responde a una modernidad que trae consigo una urbanidad distinta. 

 

Este proceso de modernización también ha hecho evolucionar la vida nocturna de los 

citadinos al ofrecer nuevas ofertas recreativas y transformar otras para satisfacer las 

necesidades del público. 

 

Así, se ha llegado a lo que Marc Augé denomina “sobremodernidad”, una figura del 

exceso del mundo contemporáneo, en la que se muestran tres características: la 

superabundancia de acontecimientos, la superabundancia espacial y la individualización 

de las referencias.   

 

La inercia de superabundancia e individualidad generan un estado de incomunicación que 

se supera en lugares como los salones de baile. Son muestra de los “lugares 

antropológicos” reconocidos por Augé como dotados de sentido para quien los vive, 

debido a su capacidad “identificatoria”, “relacional” e “histórica”, aspectos que serán 

explicados a continuación.  

 

Para comprobar su cualidad “histórica” baste con hacer mención al origen de los salones 

de baile, al tiempo que se entiende la esencia de la danza popular en el Distrito Federal, 

su evolución y legado, así como el movimiento actual. Conocer el contexto 

socioeconómico del mexicano durante el siglo XX, y el papel de estos recintos en nuevo 

siglo marcado por los procesos de globalización. 

 

Durante la Colonia, la clase alta bailó en las mansiones, mientras el pueblo lo hizo en las 

plazas, fiestas o pulquerías. No es sino hasta finales del siglo XIX cuando se establecen 

en la ciudad de México espacios para realizar el baile popular urbano o dancing. Éste 

alcanza su popularización en la historia moderna. 
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Los patios de vecindad fueron centro importante del baile popular. Entre tendederos, 

lavaderos, macetas y baños comunes para las familias se llevaban a cabo bautizos, XV 

años, posadas y bodas. Los habitantes y bailadores de las vecindades fueron conocidos 

como “quintopatieros”.  

 

Estos personajes segregados por la sociedad bailaron en “espacios físicos y emocionales 

que todos los sábados eran limpiados de tendederos y todos los objetos molestos que 

evitaran el tradicional y sabroso chancleteo del Danzón, la rumba, la guaracha y el 

acrobático bugui-bugui […]”.1  

 

Aunque los clases populares acostumbraban realizar sus danzas en las calles o 

vecindades. Para inicios del siglo XX comenzaron a asistir a los salones que fueron 

instalados en edificios de la ciudad, y después se dedicarían espacios exclusivos para la 

práctica de los bailes de pareja. 

 

Así surgieron Los “Tívolis”, pertenecientes a empresarios franceses, creados no sólo para 

la élite sino para la creciente clase media y baja. Armando Jiménez escribe en  Sitios de 

rompe y rasga “[…] la aristocracia iba a raspar suelas al ‘Tívoli del Elíseo’, en Puente  de 

Alvarado y Ramón Guzmán (hoy Insurgentes Centro), y también al Jockey Club, en la 

casa de los azulejos. La gente poco me linajuda tenía su ‘Casino Nacional’ en Madero y 

Motolinia, y la clase media baja, otros ‘Tívolis’ en los contornos de la ciudad”.2  

 

Dos décadas después aparecen las Quintas, casas de campo ubicadas en los márgenes 

de la ciudad, para el bailoteo del sector más pobre de la población. En la “Quinta Corona” 

o la “Quinta la Granja” por seis centavos se podía bailar, tomar atole y comer tamales.  

 

Su origen europeo después se enriquecería con la influencia norteamericana, de manera 

que surgen locales denominados Dancing Club, los cuales adoptan el estilo de los 

salones en Estados Unidos. Con ello se instala el fenómeno neoyorquino y el proveniente 

del caribe. Ambos en correlación para crear un estilo propio de los citadinos 

mayoritariamente de origen rural.  

                                                 
1 Jesús, Flores y Escalante, Salón México: historia documental y gráfica del danzón, México, Asociación 
Mexicana de Estudios Fonográficos, 1993, p. 69.  
2 Armando Jiménez, Sitios de rompe y rasga en la ciudad de México: salones de baile, cabarets, billares, 
teatros, México, Océano, 1998, p.16.  
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Los salones de baile brindaron un espacio social separado de actos rituales y religiosos, 

donde la gente acude por el simple placer de moverse con libertad. Son lugares públicos 

para una actividad íntima de disfrute corporal.  

 

En estos recintos se desarrollan las danzas del pueblo, en medio de la industrialización, la 

producción en masa y productos “artísticos” elaborados para ser entregados a un público 

cada vez me interesado en la creatividad colectiva y popular.  

 

Flores y Escalante menciona que “orquestas, bailadores (algunos malos, otros regulares y 

muy pocos campeones) y salones los hubo en la ciudad de México a granel de 1917 

hasta 1962; desde aquel famoso y sórdido ‘Vaporcito’ en la calzada de la Viga hasta el 

Salón México, existieron en la capirucho mas de sesenta lugares donde bailar al estilo de 

salón, o bien de ‘raspadito’ en los cabaretuchos de mala muerte de Moneda, San Lázaro, 

Bolívar, Izazaga y la colonia Doctores”.3  

 

El legendario “Salón México”, el “Salón Colonia”, “Los Ángeles” o el “California Dancing 

Club” son creados para satisfacer la necesidad de esparcimiento y diversión de una 

población obrera, y sobreviven ante la modernización por ser un espacio para la 

comunicación, el encuentro, la formación y reproducción de identidades populares 

urbanas. 

 

El “Salón México” también conocido como “El Marro” se funda el 20 de Abril de 1920, “[…] 

cuando nuestro país comenzaba a disfrutar la paz y las reivindicaciones sociales 

proporcionadas por la Revolufia; el danzón empezaba a popularizarse y a dar batalla a 

otros ritmos en boga: el jazz y el charleston”.4  

 

Ubicado en lo que ahora es Eje Central, tenía una fachada tan fea como el gran ambiente 

que ahí se vivía. Sus asistentes fueron testigos de la presentación de orquestas famosas 

en aquel momento; los clientes iban esencialmente a “mover el bote”, a presumir los 

mejores pasos, conquistar o bien sólo a ver el bailongo. 

 

                                                 
3 Jesús, Flores y Escalante, op.cit., p. 78. 
4 Armando Jiménez, op. cit., p. 19.  
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Los bailadores eran costureras, albañiles, carpinteros, obreros, amas de casa, 

trabajadoras domésticas, mecánicos, choferes, comerciantes y prostitutas. Pero también 

asistían extranjeros, turistas, deportistas, actores y artistas, pues el salón era célebre por 

su ambientación.  

 

Esta gente se dividía entre las tres piezas del salón cada quien identificaba el lugar al que 

pertenecía sin que de forma explícita se le hiciera saber. El nombre de éstas era “la 

mantequilla”, “la manteca” y “el sebo”.  

 

 “El Marro” cerró sus puertas en 1962 y se construyó en su lugar una central eléctrica. Sin 

embargo, su influencia y popularidad fue tal que sirvió para establecer protocolos de baile 

en el danzón que son tradición entre los sectores de veteranos que aún mantienen viva 

esta práctica.  

 

Este salón junto con el “Unión” y “Azteca” abrieron la puerta para establecimientos 

similares, ejemplo de ello es “El Colonia” fundado en 1923 en la colonia Obrera, habitada 

por los jornaleros, de igual manera en él se establecieron tradiciones, y aunque en un 

principio era sucio logró convertirse en un espacio decente al estilo del folklore cubano.  

 

Conocido también como “Cocol” es el salón más antiguo en la ciudad pues sus 

contemporáneos han desaparecido. “Durante dieciocho años, de 1939 a 1957, tuvo auge 

el negocio, con llenos continuos de dos mil parejas en cada sesión. Fue la época en que 

más suelas de zapato se gastaron, no sólo en este salón, sino en todos los del Defe […]”,5 

se bailó además de danzón, swing, boggie boggie,  guaracha, mambo, chachachá y rock 

and roll.  

  

El desvanecimiento de un gran número de estos lugares de 1957 a 1963 se debió a que 

“la ciudad empezó a crecer considerablemente, pero no así el empleo, aumentando con 

ello la inseguridad en las calles; a ello se unió el inicio de la construcción de grandes 

obras viales que destrozaron parte de la vida social de los antiguos barrios y 

simultáneamente se empezó a dar el consumo masivo de la televisión, lo cual provocó 

que la gente optara por quedarse más tiempo en su casa”.6  

                                                 
5 Ibid.,  p. 27. 
6 Amparo Sevilla, “Aquí se siente uno como en su casa: los salones 
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La causa preponderante fue el regente Ernesto Peralta Uruchurtu, aludido por varios 

autores, como represor y moralista. Su apodo fue “el regente de hierro” pues prohibió 

besarse en las calles, los desnudos teatrales y redujo los horarios de cantinas, cabaretes 

y salones de baile, en otros casos los cerró.     

 

El menosprecio por estos espacios trajo el incremento en el control y restricción del 

estado. De esta manera, se establece un reglamento oficial  en 1944 basado en normas 

morales y de relaciones  sociales, siendo el manejo del cuerpo un factor primordial.  

 

A la estigmatización negativa de estos espacios como lugares de perdición se agrega la 

llegada del rock’n roll y la implantación de recintos para su difusión. Asimismo, se haya los 

contrastes de clase reflejados en los sitios de esparcimiento entre un sector y otro, sin 

tomar en consideración las distinciones de género, y por supuesto, la crítica que se hacía 

de estos bailes como algo vulgar e indecente.  

 

Para la década de los ochenta resurge el interés por los salones de baile. La presencia de 

orquestas como la de Pepe Arévalo y sus mulatos, La Libertad y Welfo y su conjunto la 

Gloria representan la corriente salsera que reivindicó la música afroantillana en nuestro 

país después del boom cumbianchero.  

 

Su público es muestra de un sector de la población que como un movimiento de 

resistencia se niega a abandonar sus formas culturales, y por tanto, el conocimiento y 

reconocimiento que tiene de sí mismo, tal es el caso de los ancianos que continúan 

asistiendo al “Colonia” para revivir viejas épocas.   

 

Pese a las dificultades y obstáculos antes mencionados los tres salones de baile perviven 

gracias a la tradición frente a la modernidad. Su permanencia depende no sólo de 

continuar con una práctica histórica sino de su reproducción y recreación.  

 

 “Quien no conoce los Ángeles no conoce México”, con este lema se inaugura  El 29 de 

julio de 1937 “los Ángeles”, instalado en lo que fuera la bodega de una maderería. Se 

                                                                                                                                                     
de baile popular de la ciudad de México” [en línea], México,  ALTERIDADES, 1996, Dirección URL: 
www.uam-antropología.info/alteridades/alt11-3sevilla.pdf  6 (11): p. 36. [consulta: 24 de enero de 2007] 
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cobraba unos cuantos centavos la entrada y durante la década de los cuarenta llegó a 

costar cinco pesos los domingos para los hombres, pues las mujeres entraban gratis. En 

1987, hombres  y mujeres pagaban por entrar aunque la cuota de las damas era menor.  

 

A diferencia del “Colonia”, a “los Ángeles”  había que ir bien vestido. “los varones con 

corbata y las Evas con medias, de lo contrario no les permitían el acceso. Pero como a 

principios de los cincuenta los hombres empezaron a gastar camisas sport y guayaberas, 

y a fines de esa década se difundió el uso de pantalones entre mujeres, ya en 1960 se 

dejó pasas al salón a los devotos de San Goloteo sin las anteriores formalidades en el 

vestir”.7 

 

A los asistentes principalmente de las colonias aledañas como la Morelos, Tepito, la 

Guerrero y por supuesto Tlatelolco se  les ofrece variedad para todos los gustos. Se 

dedica el martes para el danzón, el jueves es de salsa y el domingo se destina para los 

géneros de moda, como ejemplo está la reciente presentación de reggaetoneros.  

 

A este recinto además de una clase popular mayoritaria, ha asistido la gente de dinero o 

famosos entre ellos boxeadores, actores y políticos. Ambas clases distribuidas en el 

espacio por su condición social; al presente esa división se da a nivel del baile.  

 

 “Los Ángeles” es testigo de presentaciones de orquestas extranjeras como El gran 

Combo de Puerto Rico, La dimensión latina de Oscar de León, Rubén Blades o la India de 

Oriente. En lo nacional Arturo Núñez, y el mexicanizado Dámaso Pérez Prado.  

 

Por último “El California Dancing Club”. Es el más joven inaugurado el 11 de abril de 

1954, se instaló sobre las ruinas del cine Bretaña ubicado en la concurrida calzada de 

Tlalpan.  

 

Debido a la afluencia de personas este lugar fue ampliado y se divide en dos salones, el 

antiguo es el más pequeño. Ambos cuentan con mesas y sillas para descansar y tomar 

agua o refresco, sin olvidar la actividad primordial, el baile.  

 

                                                 
7 Armando Jiménez, op. cit., p. 32.  
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El recuento hecho demuestra que los salones de baile son históricos pues contienen las 

características necesarias para  reconocer a una colectividad en este espacio. Son 

“lugares de la memoria”, donde las personas refuerzan sus antecedentes, edificaciones y 

decoración forman parte del entorno y marcan el vínculo y la diferencia entre presente y 

pasado.  

 

En lugares como los salones de baile se socializa y reivindica la historia. Éstos fueron y 

son testigos del progreso social, la vida festiva de la capital y de la evolución en la música 

latino-afroantillana, desde el tradicional danzón pasando por el mambo hasta la salsa, 

ésta última relacionada directamente con la transición de una creación local y regional a 

una nueva forma de hacer música bailada de forma distinta y en sitios diferentes. 

 

Su capacidad “relacional” queda expuesta, en el contexto del recuerdo, al permitir el 

contacto con otros seres, ya sea en las mesas, baños, barra, con la mirada o en la pista 

de baile. “El lugar antropológico es al mismos tiempo principio de sentido para aquellos 

que lo habitan […] donde los itinerarios individuales se cruzan y mezclan, donde se 

intercambian palabras y se olvida por un instante la soledad”.8  

 

Como hasta ahora se ha podido observar su actividad dista mucho de la dinámica en los 

actuales espacios de divertimento. Un público numeroso se reúne para disfrutar de la 

música y danzar en amplias áreas con pocas mesas, los participes sólo van a bailar, en 

horarios vespertinos sin consumo de alcohol.  

 

Las desigualdades muestran que  los recintos están al margen de los procesos de 

modernización urbana. Aun cuando fungían como difusores de los bailes de moda, el 

avance tecnológico y la masificación en la industria cultural durante los años cincuenta les 

restan fuerza en la vida social de la ciudad.    

 

En ciertos casos más allá de extinguirse la vida del baile de salón ha evolucionado. 

Aunque se han generado un sin número de espacios alejados de la tradición del bailongo, 

también existen algunos salones que en buena medida mantienen elementos 

tradicionales, y que a la vez parecen satisfacer las necesidades de los consumidores. 

 

                                                 
8 Marc Augé, Los no lugares. Espacios del anonimato,  España, Gedisa, 2000, p. 58 y 72 
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Los cambios en las ofertas recreativas consisten en un reajuste impuesto por la 

globalización cultural, a través del predominio  de los medios masivos de comunicación, 

de la privatización de los espacios públicos, y por supuesto, de la lógica del capital 

económico como eje central del consumo cultural.  

 

Amparo Sevilla indica que “Junto al imperio establecido por las cadenas televisivas, se 

vive un auge de los espacios abiertos o lo suficientemente amplios para albergar a las 

multitudes que se congregan para realzar solos, o en pareja, otro tipo de movimientos 

que, sin dejar de ser productos comerciales, permiten distintas formas de expresión 

corporal y apelan a diversas corrientes culturales que se están generando como parte del 

proceso de globalización”. 9 

 

En la era global se han popularizado recintos con objetivos diversos para diferentes 

públicos. Donde la gente puede bailar sola, en grupo o con personas del mismo sexo sin 

inhibiciones; igualmente experimentar o ser espectador de situaciones inimaginables, sin 

olvidar aquellos lugares en los cuales la finalidad es la explotación del cuerpo table dance. 

 

Así, coexisten diferentes giros como los salones para fiestas con orquestas o música 

grabada, salones con música grabada, bares y restaurante-bar con pista para bailar con 

orquestas, y cabarets o centros nocturnos que incluyen algún espectáculo, y orquestas 

para bailar. Todos estos lugares venden bebidas alcohólicas. Las distinciones hacen que 

el mercado para los salones de baile sea cada vez más restringido. 

 

Tomando en consideración el esbozo histórico hecho sobre los salones de baile, así como 

su supervivencia se ha decidido basar el estudio en los salones “Tarará” y “Paraíso 

Tropical”, ambos son signo de una nueva orientación musical y dancística ligada a las 

transformaciones en la música afroantillana y de Latinoamérica. En este sentido, la 

comunicación efectuada también se modifica.  

 

Hoy en día los salones de baile existentes en la ciudad son reflejo de una nueva corriente 

musical: la salsa, de la que se ha hablado con anterioridad. El movimiento salsero 

desarrollado en Norteamérica pretende establecer otra expresión cultural retomando las 

tradiciones musicales latinas.  

                                                 
9 Amparo Sevilla, op. cit.,p. 38 
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Representan una oportunidad para la comunicación directa y colectiva, igual que lo hizo y 

han hecho sus antecesores, frente a un contexto de saturación de información y nuevas 

tecnologías que dificultan o restan poder a las interacciones personales.  

 

Son sitios que mantienen viva la tradición en la era posmoderna y la globalización. Han 

sido adoptados por “salseros” quienes en su mayoría bailan bajo los patrones 

establecidos por las academias de baile dedicadas a impartir  la denominada “salsa en 

línea”, organizaciones instituidas a nivel mundial, las cuales danzan con patrones 

comunes pero imprimiendo un estilo propio. 

 

Estos recintos son una de las puertas para  la conservación de las dinámicas grupales. 

Citando a Marc Augé “[…] la organización del espacio y la constitución de lugares son, en 

el interior de un mismo grupo social, una de las apuestas y una de las modalidades de las 

prácticas colectivas e individuales”. 10  

 

El auge de las escuelas de baile a nivel mundial refuerza  la expansión de la música 

latina, por tanto, es muestra de la “desterritorialización” generada por la posmodernidad. 

Pero no debe ser visto como una amenaza para la tradición, más bien como la 

oportunidad de que las jóvenes generaciones sean la salvaguarda de los ritmos 

latinoamericanos y sus espacios de expresión, a fin de prolongar su existencia. 

 

El análisis de estos y otros cambios conducen la investigación hacia datos vigentes que 

permitan establecer diferencias entre el pasado y el actual contexto global, en lo relativo al 

ambiente que se vive en estos lugares, sus participantes y las preferencias musicales, es 

decir, a la cultura popular (izada). 

 

3.2 La isla “Tarará”: un “Paraíso Tropical” 
 

El primero apartado de este capítulo se ha destinado a describir las características del 

baile de salón, y su importancia a través de los años para los habitantes de esta capital. 

Ahora es tiempo de ejemplificar y comprobar en el campo de acción lo propuesto. 

 

                                                 
10 Marc Augé, op. cit., p. 57 
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Se ha hecho un estudio sobre los salones “Paraíso Tropical” y “Tarará”, los cuales tienen 

popularidad entre los bailadores de ritmos latino-afroantilla, en especial la salsa. Se 

analizó el tipo de comunicación establecida, la utilización de instrumentos comunicativos e 

identifcatorios, y en las siguientes páginas serán expuestos.  

 

Es un trabajo empírico que ha tomado como referencia para la explicación de los 

procesos comunicativos la estructura teórica propuesta por Manuel Martín Serrano así 

como el estudio del lenguaje no verbal hecho por Mark L. Knapp.  

 

La investigación pretende explicar por qué, cómo y cuándo ocurre el fenómeno, asimismo,  

ordenar el conocimiento sobre éste, mediante la prueba experimental de las proposiciones 

teóricas, la cual si bien basada en una metodología más flexible y con tendencias 

subjetivas pretende validar el marco teórico a la vez que se respalda en él.  

 

El análisis comparativo entre ambos recintos está basado en la estructura propuesta por 

Martín Serrano, quien se ocupa de los actores de la comunicación, las sustancias 

expresivas, el trabajo expresivo, es decir, las señales  relevantes para el receptor; el 

espacio, los instrumentos biológicos y tecnológicos para la comunicación; finalmente, las 

representaciones comunicativas que forman mensajes socioculturales.  

 

La interpretación de las distintas expresiones, movimientos corporales y el contexto  se 

apoya en las investigaciones de Mark L. Knapp en el texto La comunicación no verbal. El 

cuerpo y el entorno, el libro El sublenguaje del cuerpo de Julius Fast, y en proposiciones 

sobre la imagen.  

 

Con ello se busca obtener la información suficiente para entender el lenguaje e 

interacción en la danza popular urbana y su capacidad para crear identidades.  

 
3.2.1 Temporalidad y espacio para la comunicación  

 

A continuación se describe las características físicas de los salones “Paraíso Tropical” y 

“Tarará” a fin de esclarecer el tipo de entorno y sus instrumentos tecnológicos, así como 

los posibles efectos que produce en los asistentes.  
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“Paraíso Tropical” 

 

El salón ubicado en Izazaga 52 antes llamado “Las Tablas”  inició actividades con el 

nombre “Paraíso Tropical” hace once años, y tiene seis tocando salsa con la llegada de 

Andrés Rosales promotor de este género y de las clases de baile.  

 

Abre sus puertas de viernes a domingo con horarios y públicos distintos. Tanto viernes 

como domingo hay música viva y el número de clientes es por mucho mayor que el del 

sábado- día consignado para la investigación-. 

 

El horario sabatino se dedica a la salsa y otros géneros afroantillanos con la formación de 

un club de baile que imparte clases los jueves y sábados, éste último con un horario de 5 

a 7:30 de la tarde aproximadamente, y un costo de treinta pesos. Después, si así lo 

deciden los participantes, pueden quedarse a la “salsoteca” por el mismo precio, la 

entrada después de las ocho de la noche es de cuarenta pesos.  

 

El lugar es amplio y dedica una extensa área para la 

pista de baile, ésta se ubica al centro del salón, lo cual  

marca la importancia que tiene dentro del recinto. Con 

azulejo blanco y negro similar a una tabla de ajedrez, le 

da un cierto aire de elegancia aun cuando el lugar no se 

distingue por ser glamoroso.  

 

En la periferia de la pista se encuentra la zona de mesas y sillas delimitado por un 

barandal de hierro, dejando libres sólo ciertas áreas para acceder a la pista, lo que la 

coloca como punto central del salón. Está área cuenta con piso de cemento donde hay 

pequeñas mesas redondas con bancos o sillas de plástico.  

 

El barandal tiene varias columnas del mismo material que sirven de sostén al techo de 

lámina y a la vez son ornamento del lugar, pues han sido pintadas y decoradas con 

plantas artificiales.  
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Cabe decir que el acomodo y distribución de las mesas responde en buena medida a la 

concentración de los diferentes grupos formados. Pues en muchas ocasiones los 

asistentes se encargan de organizar estos elementos de acuerdo a sus intereses. 

 

El salón tiene una barra ubicada a la entrada del lado derecho. Ahí se vende agua, 

refresco y bebidas alcohólicas. Está forrada de madera, al igual que otras zonas clave del 

lugar como el escenario, la entrada y los baños. Es iluminada por tragaluces que reflejan 

tonos naranja y morado. La atiende un empleado y en ocasiones el dueño.  

 

Se hace uso de los espejos tanto en el pasillo de 

acceso como en las paredes del salón En la 

entrada se encuentra el guardarropa con venta de 

algunas golosinas, en especial chicles, y es ahí 

donde se cobra la entrada.  

 

Del lado derecho del escenario se ubica la cabina de sonido donde el DJ pone la música. 

Un espacio pequeño y más bajo que el resto del salón. Cuenta con un equipo de audio e 

iluminación austero y algunos carteles sobre sonidos o conciertos. Cosa curiosa es el 

letrero que indica el costo de las peticiones. 

 

En una estructura instalada en el techo se hallan luces de colores acorde al ambiente 

nocturno. También cuenta con lámparas sobre las columnas de los muros tipo candil y 

otras más “modernas” la mayoría de las cuales alumbran en el horario de clases y hasta 

las nueve, después acompañan a las luces de colores que marcan el inicio de la 

“salsoteca”.  

 

El espacio destinado al escenario se compone de una 

pequeña tarima y en la parte trasera el logotipo del salón, 

compuesto por una palmera que divide el nombre del mismo. 

La austeridad del lugar se refuerza con las pilas de sillas y 

mesas colocadas en una esquina, las cuales obstruyen la 

salida de emergencia.  
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La sección de sanitarios se encuentra entrando de lado izquierdo. Letreros luminosos 

rojos con letras blancas diferencian los baños de hombres y mujeres, en éste último está 

la “señora del baño” quien vende papel, adornos para el cabello, proporciona gel, cepillo y 

jabón para manos.  

 

A este contexto se agregan los cuadros en las paredes como parte de la decoración, con 

imágenes de botellas, mujeres solas o en grupo, de un bailador y hasta un chango 

leyendo el periódico en el baño.  

 

“Tarará”  

 

El concepto de este salón, ubicado en el número 39 de Madero y Motolinía en la planta 

alta,  surge con cuatro socios quienes tuvieron la idea de traer música afroantillana para la 

comunidad cubana, de hecho su nombre se debe a una isla de este país. Abrió sus 

puertas en 1999, pero su público objetivo no asistió.  

 

El viernes es día de salsa e inicia con clases de 

baile para seguir con la fiesta a partir de las nueve, 

aunque la mayor parte de las personas arriban un 

par de horas después. A la entrada del edificio 

está una mesa donde se cobra el cover, 

acompañada de cartelones y avisos sobre eventos 

posteriores. 

 

El acceso al salón es por elevador o escaleras. Entrando del lado derecho se ubica la 

barra alumbrada con luces fluorescentes, además la adorna una estructura lumia color 

verde en forma de árbol. Hay otra más del lado izquierdo frente a la pista pero no se usa. 

Al entrar del lado izquierdo está el guardarropa y la encargada del lugar vende algunos 

dulces, en especial chicles y charritos.  

  

Es un salón amplio en forma de escuadra sin una pista preestablecida, sólo hay un 

pequeño lugar con duela gastada frente al escenario. No obstante, se ha dejado libre gran 

parte del salón para bailar e incluso se hace entre las mesas.  
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Cuenta con varias columnas usadas para recargarse y descansar un poco, también para 

colocar las pertenencias. Cabe mencionar que en las paredes está impreso el nombre del 

salón, así como en los baños que cuentan con espejos grandes. 

 

El escenario tiene iluminación fluorescente en 

el cual se lee el nombre del sitio e imágenes 

alusivas al reggae y la bandera de jamaica. A 

lado de éste se encuentra  otra área para bailar 

donde además se ubica uno de los DJ’s, el 

locutor Alejandro Zuarth  y su sonido mister 

Zuarth al rescate de la salsa haciendo “salsa y 

algo más”.  

 

El salón está iluminado por luces rojas. La parte central es ocupada por otro DJ “oficial 

salsero”, la cual puede ser observada desde un pequeño pasillo en la parte superior, en 

ocasiones utilizado para el traslado de los artistas del camerino al escenario. Está 

decorado con carteles de eventos o cantantes y con una tela con estampado de cebra.  

 

A la entrada, frente al elevador y escaleras se reserva un espacio que ha sido adoptado 

para el baile de los “mejores” y es el principal paso a la zona destinada al baile.  

 

En este recinto es necesario consumir una botella de alguna 

bebida alcohólica si se quiere tener mesa, por esta razón la 

mayoría de los asistentes permanecen de pie. El ambiente 

inicia a partir de las  11:00 de la noche.  

 

La descripción física de los salones marca en primera 

instancia diferencias espaciales que influyen en las dinámicas 

establecidas por los usuarios. A partir de ello es fácil entender 

que el ambiente, los actores y sus relaciones son distintos.  

 

De acuerdo con Knapp “Una vez hemos percibido nuestro medio de una cierta manera. 

Podemos incorporar nuestras percepciones a la elaboración de los mensajes que 

enviamos. Y una vez enviado el mensaje, las percepciones que la otra persona tiene del 
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entorno se habrán alterado a su vez. Así, recibimos la influencia de nuestro medio y al 

mismo tiempo influimos en él”.11   

 

El entorno en ambos salones determinará en mayor o menor medida el tipo de 

comunicación e interacciones establecidas por los individuos. Los colores, sonidos, 

iluminación, diseño arquitectónico y los objetos intervienen en las relaciones humanas. De 

tal forma, hay lugares que incitan a tener una actitud y comportamiento más relajado y 

libre en un ambiente informal, mientras que otros motivan 

a la tensión.  

 

A partir de la descripción hecha podemos decir que el 

contexto del salón “Paraíso Tropical” es de mayor calidez 

que el “Tarará” por la distribución de los objetos y los 

materiales utilizados para la decoración.  

 

Según Knapp “El entorno que  hace sentir calor psicológico  estimula a permanecer en él,  

hace sentir relajados y cómodos. Puede consistir en cierta combinación del color de las 

cortinas o las paredes, el revestimiento de madera de la pared, las alfombras, la textura 

de los muebles, la suavidad de las sillas, la insonorización, etc”.12  

  

Como ejemplo de ello se haya la decoración de madera en la barra, escenario o baños, 

asimismo las sillas si bien son de plástico permiten al asistente sentarse en una postura 

más relajada, sin poses.  

 

Las paredes color verde del “Paraíso Tropical” y la 

iluminación de las lámparas en tonos amarillos crean 

un ambiente placentero de calma y felicidad, en tanto 

las luces rojas del “Tarará” son signo de excitación, 

seguido del naranja y el amarillo, en menor medida el 

azul y el verde. Luces brillantes, o los lugares oscuros 

provocan una interacción menor y menos íntima.  

 

                                                 
11 Mark L. Knapp, La comunicación no verbal. El cuerpo y el entorno. México, Paidós, 1995, p. 83 
12 Ibidem, p. 84 

Neevia docConverter 5.1



105 
 

Del mismo modo, los sonidos influyen en las personas su actitud y conductas, ésta genera 

un sentido de bienestar y exaltación. “Generalmente, cuanto más placentera es la música, 

más probable es que se produzcan conductas de ‘aproximación’ antes que de evitación. 

El efecto de la música lenta, simple, suave y familiar consiste en bajar los niveles de 

excitación, pero con mantenimiento del pacer, esto es, en estimular un sentimiento de 

despreocupación y satisfacción”.13  

 

Los objetos y su disposición contribuyen a la estructura del acto comunicativo, por ello es 

entendible que se manipulen, con el objetivo de conseguir determinadas respuestas. La 

comunicación pude inhibirse o facilitarse gracias a la disposición del inmobiliario, a su uso 

y, por supuesto, a la posición que ocupe cada una de las personas involucradas en la 

interacción.  

 

La proximidad física establecida por la utilización de objetos móviles como mesas y sillas, 

el contacto físico en el baile o al compartir la pista y la barra, permite obtener mayor 

información de la persona, generando atracción, y viceversa.  

 

Se puede concluir que ambos salones brindan un ambiente de alegría, bienestar felicidad 

y placer, pero cada uno con sus particularidades. El “Paraíso Tropical” se percibe como 

un lugar más informal, cálido y familiar mientras que el “Tarará” parece ser más excitante.  

 

Por otro lado, son espacios cerrados que fomentan un sentido de privacidad. “Es probable 

que cuando la privacidad sea mayor acortemos las distancias conversacionales y se den 

más mensajes personales especialmente construidos y adaptados a la otra persona que 

mensajes para ‘la gente en general’”.14  

 

A lo anterior se agrega la percepción que se tiene de la otra persona como parte del 

medio. Su presencia provoca cambios en otros, tales como prestar más atención a la 

apariencia o motivar la comunicación. Aspectos que en el siguiente apartado se abordan.  

 

 

 

                                                 
13 Ibidem., p. 95 
14 Ibidem., p. 85 
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3.2.2 Nadie baila como yo: Comportamientos 

 

La utilización del espacio se vincula a los comportamientos de los actores de la 

comunicación, (Ego y Alter15)  así como las materias biológicas y tecnológicas de que se 

vale para la interacción. En el caso de los salones de baile este sistema puede 

entenderse como el ambiente creado por sus integrantes, del cual se hace a continuación 

una breve descripción.    

 

En ambos lugares el concepto de tocar salsa es iniciado por locutores con años de 

experiencia en la difusión de éste movimiento, mientras que las academias o clubes de 

baile hacen lo propio al impartir clases, las cuales se efectúan por niveles de 

adiestramiento (básico, intermedio y avanzado). 

 

Al finalizar la lección es posible quedarse a bailar, sin embargo la mayoría de los 

aprendices se va y mientras avanza la noche arriba el público trasnochador. 

 

Aunque en general el ambiente de estos lugares es similar, existen algunas diferencias. El 

“Paraíso Tropical” se reconoce como un lugar familiar y así se autodenomina. En tanto, 

“Tarará” se identifica más con la fiesta, el ligue y el romance, parece haber mayor 

confidencialidad y complicidad para las parejitas.   

 

La rutina establecida se rompe con los eventos especiales. Se festeja los aniversarios de 

algunas academias o clubes de baile, se hacen exhibiciones, presentaciones de cantantes 

u orquestas. En el “Paraíso Tropical” los asistentes celebran cumpleaños y se reúnen en 

días festivos como día de la Candelaria o el aniversario del lugar, se decora acorde a las 

diferentes festividades del año dando un aire de fiesta y motiva a la celebración.  

 
La labor de difusión de la música latino-afrontillana a través de los DJ’s y de la práctica del 

baile por se refuerza con la venta de discos y videos, ya sea por instructores de baile o 

DJ’s, con lo cual además se convierte en un centro de intercambio de opiniones y gustos 

sobre música. 

  

                                                 
15 Recordemos que Marín Serrano denomina así a los actores de la comunicación, y de esta manera han sido 
explicados en el primer capítulo. 
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Los bailadores tienen preferencias musicales. Hay quienes consideran mejor la música 

del “Paraíso Tropical” que la del “Tarará” por ser culta como la llama Andrés Rosales  y 

me comercial. Sin embargo, algunos de ellos asisten a los dos sitios.  

 

Los clientes identifican el salón “Paraíso” como un lugar más tranquilo al que se puede ir 

solo o acompañado, incluso los DJ’s acuden en compañía de su madre. En el “Tarará” 

según Adolfo Flores de 34 años “puedes practicar y bailar con personas que bailan 

mejor”, para Daniel Mejía el ambiente de este salón es más juvenil. 

 

Daniela Salazar administradora del “Tarará” durante ocho años menciona que la 

diferencia entre el “Tarará” y otros salones es su ambiente, pues éste es “familiar, buena 

onda y más de cuates”. De igual forma, para Fidel González capitán de meseros del 

“Paraíso” desde hace 11 años este es un lugar sin broncas y familiar.  

 

Es notoria la existencia de una red social que se 

informa entre sí de los diversos acontecimientos 

dentro de la comunidad, y que en ciertos casos crea 

lazos amistosos al compartir el gusto por el baile y la 

música latino- afroantillana.  

 

Para Mario Bermúdez estudiante de ingeniería el “Paraíso” es un lugar que ha 

representado  la oportunidad de hacer bue amigos que trascienden la vida del salón, lo 

cual queda claro con las celebraciones de cumpleaños, las cuales en este recinto son 

habituales. 

 

De acuerdo con Daniela Salazar se ha tachado al “Tarará” como elitista debido a que si 

no bailas salsa o no pertenecen a un club de baile no te sacan a bailar, no obstante, ella 

insiste en que en este sitio es bien recibida cualquier persona.  

 

Algunos bailadores opinan que el “Tarará” es más para la pose. En contraste, el ambiente 

familiar del “Paraíso Tropical” se confirma al ver familias completas tomando clases o en 

la “salsoteca”, también es posible encontrar niños bailando. Se respira un aire de mayor 

libertad, amigable y alejado de la competencia.  
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María del Carmen Pacheco Mares es maestra de secundaria jubilada, se encarga del 

cobro en la entrada para las clases de baile en el “Paraíso Tropical”. A partir de su retiro 

buscó qué hacer con su tiempo libre, es así que tiene tres años asistiendo al club de baile, 

al cual llegó acompañada de algunas amigas, y tiene más de un año apoyando al locutor 

y fundador de este club Andrés Rosales.  

 

Ella dice que a este sitio asiste todo tipo de personas sin distinciones socio-económicas, 

para ella ahí el dinero no importa. Menciona que durante la clase la mayoría de los 

aprendices lo único que toman es agua y en el horario de la “salsoteca” el nivel de 

consumo de bebidas alcohólicas es bajo. Nunca ha visto broncas o a alguien que se 

emborrache.  

 

En el caso del salón “Tarará” el derecho a mesa está condicionado a la compra de dichas 

bebidas, por lo cual un buen número de personas permanece de pie o en la barra zona 

para descansar y reunirse. 

 

Para don Salvador Contreras Mendoza, fotógrafo, vendedor de dulces, botanas y 

encargado de guardarropa, el “Paraíso Tropical” es un salón apto para toda la familia sin 

importar el dinero. Lo que es más relevante es la pertenencia y  aceptación a un grupo, 

pues hay algunos que no permiten el acceso muchas veces por “celo profesional”.  

 

3.2.3 Maestro de rumbero: Actores de la comunicación  

 

Los salones tienen un público salsero variado en edad, asisten adolescentes, jóvenes y 

adultos sus clientes mayoritarios, otros más grandecitos de 50 y 60 años. Sin embargo, 

también hay marcadas diferencias que modifican su interacción como se verá más 

adelante.  

 

A continuación se esboza el tipo de público que asiste a uno y otro lugar, de manera que 

sean comprensibles sus diferencias y puntos de encuentro,  y así, establecer la identidad 

de este sector de la población entregado al baile.  
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Los clientes de estos lugares son seguidores de algún club de baile, locutores o personas 

que tan sólo gustan de la salsa y su baile. So principal objetivo es bailar y un buen 

número de ellos asiste regularmente a ambos sitios.   

 

Los horarios y actividades de los salones marcan diferencias en el público el cual puede 

clasificarse en dos grupos, por un lado, quienes van a las clases de baile, y el público 

nocturno que llega al horario de “salsoteca en el Paraíso Tropical” o de “salsa y algo más 

en el Tarará”.  

 

Así pues, la asistencia parecen obedecer, entre otras cosas, a la accesibilidad de 

transporte público para llegar a casa, es necesario salir de ahí antes de las doce, en 

general, aquellos que se quedan hasta tarde se trasladan en taxi o en auto.  

 

Es posible distinguir diversos roles: los que sólo van como observadores, los bailadores, 

los que buscan lucirse, los que van a ligar, y también el denominado “bailarín”, 

(profesional quien suele vivir de esta práctica y participa en exhibiciones) También se 

hayan el aprendiz y el maestro. 

 

La distinción entre el “bailador” y el “bailarín”, radica en que el primero se funde con otros 

en el ambiente del bailongo, mientras que el segundo, se reconoce por la presentación de 

sus habilidades, conocimientos y entrenamiento ante el público ganando reconocimiento, 

respeto, admiración y “fama”, en el “Tarará” es más frecuente encontrarlo. 

  

Fuera del escenario el bailarín es otro más que se funde con el resto del grupo, pero 

mantiene su estrato frente a terceros. Este reconocimiento no sólo se debe al 

conocimiento de los pasos o coreografías, ya que también lo puede obtener un “bailador”, 

lo importante radica en la actitud y el estilo propio que se imprima a la danza.  

 

En el “Tarará” es más notoria la presencia de “personajes” como el galán, la chica “sexy” -

que suele utilizar ropa ajustada, escotes, faldas cortas, adoptando una postura seductora-

, el instructor o bailador “famoso”, otros más creídos y fanfarrones.  

 

Algunos son conocedores de la música y otros despistados que llegan ahí por casualidad. 
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Los menos diestros u observadores se ubican a las orillas de la pista en tanto además 

están las “parejitas”  bailan juntos las melodías románticas y lentas. 

 

Los sobresalientes por su destreza son observados, reconocidos pero no precisamente 

admirados. Regularmente se sitúan al centro. Son rodeados formando la famosa “ruedita”, 

se convierten en personajes respetados. Sacan los mejores pasitos y se lucen frente a los 

demás. 

 En el “Paraíso” es posible encontrar familias 

completas con vestimenta casual, parecen tomar el 

baile como una práctica y deporte. Fidel indica que 

“están los clientes de las clases y el nocturno; el 

primero, viene a aprender como deporte; el segundo, 

viene a bailar y escuchar la música de otra manera”. 

 

 En tanto, el bailador del “Tarará” es más “profesional” y su estilo es distinto, es un sitio 

para lucir las habilidades, el cuerpo e indumentaria. “Las personas que vienen, llegan bien 

vestidas, vienen a ligar, y si uno llega solo al final de la noche, sales acompañado”16. 

 

 

Un cliente del “Paraíso”, recién divorciado, lo toma como terapia por ser un ambiente 

“sano”. Dice: “casi no bailo porque no sé, yo vengo a disfrutar de la música, escucho más 

salsa que la bailo... hay quienes no tienen el ritmo y su baile es mecánico, incluso algunas 

mujeres te quieren llevar a ti como sintiendo que saben mucho, y yo  a lo que vengo es a 

deleitarme con la música.”  

 

Por otro lado, los grupos formados en ambos recintos tienen diferentes razones. Daniela 

Salazar dice: “las personas se van seccionando por celos profesionales”, de esta manera 

bailan entre miembros de los clubes de baile. También menciona que los mismos grupos 

conviven, se conocen y mantienen una buena relación pero conservan cierta distancia. 

 

                                                 
16 Daniel Aguilar, “Salón Tarará, a ritmo de salsa”, revista Centro, año 5, núm. 39, abril, 2007, p. 91 
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Así se encuentra el grupo de Carlos Carmona, Arau 

y su Calirumba o Víctor y Gaby, todos estos líderes 

de alguna academia reconocida en el medio. 

 

De acuerdo con Pablo Hernández estudiante de 

informática de 31 años el “ambiente antes era mejor, 

pero las envidias hicieron que la gente se fuera 

porque las personas sólo bailaban con su círculo de amistades”.  

 

Otro ejemplo, es la gente de rueda casino en el “Paraíso”, quienes permanecen en su 

espacio al término de la lección, frente a este conjunto se ubican en suma, aquellos que 

llegan después de la clase y se quedan hasta tarde, un sector con cierta antigüedad.  

  

Entre estos grupos se muestra cierta similitud en el baile, se imitan estilos y movimientos 

de los mejores, marcando un liderazgo. Además, la zona del salón utilizada por cada 

sector para descansar y convivir con el grupo se escoge el espacio de la pista.  

 

Así lo deja ver una chica quien dice: “nuestro lugar es allá” lo que de inmediato denota el 

sentido de pertenencia no sólo a un grupo sino a un espacio dentro del salón, en el que se 

sienten cómodos. 

 

Se ubican por grupos, su organización se debe a la pertenencia a un club o academia de 

baile, los cuales se conocen pero no se mezclan pues han delimitado su espacio. En el 

“Paraíso Tropical” se forman grupos en relación directa con la organización en las clases 

de baile.  

 

Existe una zonificación correspondiente a las cualidades de los grupos y a su 

representación dentro del recinto. La zonificación en la pista responde a la ubicación de 

los diferentes grupos. 

 

Otros actores son los vendedores y empleados. Estos participantes pueden formar lazos 

de amistad con el cliente más recurrente. Los DJ’s también son público pues bailan y 

disfrutan de su estancia en el lugar, han hecho amigos y seguidores, pues marcan 

tendencias y cada quien decide a que “bando” se va. 
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Los empleados se han vinculado con los asistentes más recurrentes. En el “Paraíso”  el 

encargado del guardarropa y las personas que cobran la entrada mantienen vínculos 

amistosos con varias personas Fidel González dice: “todos son amigos porque no todos 

me llevo bien”. De la misma forma, lo hace el vendedor de discos que permanece ahí 

durante las lecciones de baile. 

 

De igual forma, en el “Tarará”  los encargados de la barra conocen a los clientes 

frecuentes y regularmente saben lo que van a pedir esa noche, incluso la relación cordial 

se extiende hacia los policías encargados de guardar el orden de la zona. Daniela 

menciona que con la mayoría se lleva bien, y le da gusto ver a aquellos que se han 

alejado por algún tiempo.  

 

Es necesario agregar que la relación con personas del sexo 

opuesto resulta más fácil, se hacen más amistades y nexos 

entre hombre- mujer y viceversa. Tal vez porque el baile de 

salón se ejecuta entre sexos opuestos y debido a que a los 

salones arriban grupos de mujeres y hombres solos (estos son 

mayoría). En casos aislados es posible observar a personas 

del mismo sexo bailando, en especial para practicar.  

 

En la dinámica de los salones existen varios roles jugados por diferentes actores acorde a 

sus intereses, personalidad y actitud, de tal manera, se arma un sistema en el que todos 

son participes para formar un ambiente con  identidad propia.  

 

3.2.4 Sustancias expresivas de comunicación  

 

El baile de salón se constituye de códigos compartidos que permiten la interacción entre 

los asistentes a los recintos. Para que las expresiones del cuerpo se conviertan en acto 

comunicativo, se requiere reconocer ciertas pautas de comportamiento corporal 

aceptadas, usadas y reconocidas socialmente. 

 

La expresión del cuerpo se compone de gestos, miradas, movimientos corporales que 

permiten la comunicación e interacción. Instrumentos biológicos como manos, brazos, 
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pies, piernas, hombros, cadera, boca, ojos, en fin cada órgano transmite un mensaje. 

Asimismo, se utiliza la ropa y los accesorios, los cuales proyectan una imagen específica.   

 

Cada uno de estos elementos cuenta con diferente significación dependiendo su uso y 

contexto. El movimiento corporal, su intensidad, fuerza, habilidad permitirán la creación de 

expresiones (señales relevantes) que al final culminen en símbolos para el proceso 

comunicativo.  

 

En palabras de  Julius Fast en El sublenguaje del cuerpo “el subtexto es una especie de 

lenguaje oculto, que puede añadirse al texto hablado, subrayándolo o reforzándolo o 

puede, también, contradecir al texto eliminando promesas o acuerdos”.17  

 

Los modos de expresión comunican diferentes subtextos. Estos son una mezcla de 

lenguaje verbal, postura, movimientos de manos, contacto ocular, la manera como se 

utiliza el espacio, el contacto físico y el modo como articulamos la voz.  

 

Son la imagen proyectada, producto de los parámetros establecidos culturalmente. Para 

comprender e interpretarlos se requiere de códigos comunes entre las personas de una 

cultura, por lo cual es posible interpretar de manera inconsciente el  subtexto ajeno.  

 
3.2.4.1 Trabajo expresivo y señales en la pista y fuera de ella 

 

Hay una tendencia a juzgar a las personas por su imagen más que por sus acciones. En 

este sentido, el baile puede interpretarse como una serie de imágenes entregadas al otro 

que permiten formar una retrato determinado de cada persona, al adquirir un nombre y 

reconocimiento dentro del grupo se  aparta del rol jugado en la vida cotidiana.  

 

Es una proyección en un espacio y tiempo alternativo que permiten la cercanía con uno 

mismo, con su esencia. Esta imagen se genera a partir del lenguaje no verbal que 

repercute en el otro quien lo interpreta y comprende. 

 

                                                 
17 Julius Fast, El sublenguaje del cuerpo: gestos, posturas y distancias en las elaciones personales y en la 
empresa, Barcelona, Paidós, 1994, p. 13 
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En este apartado se aborda de manera específica los tipos de lenguaje no verbal, su 

significado y la interpretación que se hace de ellos dependiendo la persona, situación o 

intensidad con que se llevan acabo.  

 

Se ha armado un cuadro con diferentes movimientos corporales y gestuales identificados 

a la hora de bailar y en general usados durante el tiempo y espacio del salón de baile. Se 

ha hecho considerando los siguientes elementos de la comunicación no verbal: contacto 

físico, expresiones faciales, postura o posición y movimientos corporales.  

 

3.2.4.2 Conducta del tacto  

 
El tacto es el subtexto más íntimo pues conlleva la unión directa con la otra persona. 

“Puede derribar barreras, borrar enfados y crear un sentimiento de confianza y calor 

humano. Si se usa sin sabiduría, puede erigir barreras, causar fastidio y enfado, y 

traicionar tanto la fe como la confianza”.18  

 

El siguiente cuadro señala las conductas táctiles mejor reconocidas y más comunes 

dentro de la pista de baile y fuera de ella, en la primera columna se halla el tipo de 

contacto físico más recurrente,  en la segunda su interpretación, está basado en la 

clasificación hecha por Knapp en el capítulo “los efectos de la conducta táctil” del texto La 

comunicación no verbal.  

Contacto físico  
Tipo de contacto Interpretación 

Abrazar 
Palmear 
Besar 
Sacudir 
Sostener 

 Signo de amistad calidez. Reconoce más el carácter 
único del otro, y expresa afecto por esa persona, el 
prójimo como amigo.  

Acariciar  
Besar 
Enlazarse 
Sostener 

 Signo amor intimidad. La otra persona es el objeto de 
sentimientos de intimidad y amor, suele ser me 
estereotipados  y se adaptan a la persona en especial. 
 

Enlazarse 
Acariciar  
Sostener 

 
 Signo de excitación sexual. En el caso de l contacto 

entre el brazo y la cintura.  
 

Guiar  
Enlazarse 
Sostener  

 Signo Social cortés. El otro es percibido y reconocido 
pero hay poca compenetración entre los actores.  
 

                                                 
18 Ibidem., p. 65 
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Las expresiones emocionales, a través del contacto físico entre los sujetos, aparecen en 

diferentes momentos durante su estancia en estos sitios, y con distintas intenciones.  

Durante el baile el contacto físico es indispensable, aunque es 

posible mantener una distancia psicológica al evadir la mirada o 

evitar ciertos movimientos que impliquen mayor proximidad física.  

 

 La cercanía y la distancia física o psicológica lograda al evitar 

contacto visual, o simplemente negando la presencia del otro, se da 

en función de normas sociales y pautas individuales. Depende de 

factores como la edad, el sexo, trasfondo cultural, tema, ambiente, 

características físicas, actitud, personalidad y relación interpersonal. 

 

El tacto puede ser desagradable o inquietante en ciertas situaciones y con determinadas 

personas, de igual modo se convierte en subtexto de cariño y amor. “Cuanto más íntimo 

sea el sentimiento que experimentamos hacia una persona, más dispuestos estamos a 

permitir que esa persona  toque, y más afectuoso será el subtexto de ese contacto 

físico”.19 

 

Ejemplo de ello es el saludo entre hombres, iniciado por un estrechón de manos seguido 

del abrazo fraternal o la palmada en la espalda. En la despedida los abrazos suelen ser 

más prolongados con mayor intimidad de contacto. Los amigos suelen tomarlo como parte 

del saludo, la despedida o al término de la canción, y también durante una conversación.   

 

Un saludo con un contacto físico menor puede ser al sacudir o agitar el hombro o mano 

de una persona como señal de amistad, más común en hombres que entre mujeres. 

Mientras que para el saludo entre hombre-mujer  y mujer-mujer se da un beso en la 

mejilla.  

 

El beso representa afecto y amor, las parejas que tiene una relación amorosa lo expresan 

durante el baile con una significativa cercanía física. También el beso aparece entre 

personas que se atraen físicamente o están en el ligue, por lo regular comienza con uno 

en la mejilla.  

                                                 
19 Ibidem., p. 68 
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Un mayor contacto físico se distingue por mantener los brazos 

contraídos y más pegados al cuerpo  indicando a la pareja que 

puede acercarse como ocurre con el acto de enlazar, el cual  es 

parte del protocolo del baile. 

 

El hombre toma con una o ambas manos de la cintura o espalda a 

la mujer, incluso puede llegar a cargarla en el  intermedio y fin de la 

canción. El enlazamiento de la mujer hacia el hombre es menor.  

 

Durante el baile, el hombre puede sostener el cuerpo de la mujer junto al suyo y la mujer 

sostiene posa la mano sobre el hombro, sostiene el cuerpo de la mujer al término o 

durante el baile. Durante una conversación es posible que se sostenga la mano sobre la 

rodilla.  

 

La aproximación física se relaciona con el bienestar y confianza que brinde la otra 

persona en el baile, igualmente cuando se descansa y conversa en la mesa. En este 

punto se ha observado que las personas se sientan en fila o semicírculo como dando un 

sentido de compañía pero sin tener un contacto corporal o visual directo.  

 

Por otra parte, la conducta táctil puede tener una implicación sexual, por esta razón las 

personas prefieren mantener cierta distancia para evitar cualquier confusión, por tanto, la 

molestia de la pareja. Lo mismo ocurre con las miradas.   

 

El distanciamiento dentro y fuera de la pista se entiende como signo de prevención, y 

medio para marcar el territorio a fin de evitar la irrupción del espacio personal. En este 

sentido, es posible que un hombre o mujer quiera acercarse a la pareja, mientras ésta 

permanece distante, ello puede ser expresado al poner la palma de la mano frente al 

hombro como deteniéndolo. 

 
La jerarquía en el baile es otro elemento importante en la 

conducta táctil.  Se establece de acuerdo a las habilidades 

dancísticas y al grupo que se pertenezca, los más  ágiles se 
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convierten en guía y tienen la capacidad de tocar al me favorecido o si se trata de iguales.  

 

De igual forma, responde a los roles de género, pues un hombre sostiene la mano de la 

mujer, la toma de a cintura para guiarla a su lugar, pero debe tocarla leve y brevemente, 

mientras que la mujer puede acariciar y mantener el contacto por más tiempo.  

 

Durante el baile, el hombre guía a la mujer, asimismo al guiarla hacia la pista y a su 

asiento. Se puede hacer a distancia con una indicación con la mano o cabeza. Al enseñar 

a bailar se hacen indicaciones con las manos: códigos 

 

Don Salvador Contreras opina que para lograr esta cercanía el hombre debe aproximarse 

a la mujer que le gusta, hacer la invitación a bailar o de alguna bebida y si acepta 

entonces ya se dio el primer paso de lo contrario lo mejor es darse la media vuelta y ver 

hacia otro lado.  

 

También la música es importante en la delimitación del espacio personal, y por tanto, en 

el tipo de mensajes que se envían al bailar. Puede incitar a la cercanía física y mayor 

contacto, pero también a mantener cierta distancia. 

 

Una melodía suave y romántica como el bolero, brinda la oportunidad a las “parejitas” de 

tener mayor acercamiento. En ese momento en la pista sólo existe la pareja, ambos con 

expresión de gozo. Los ritmos como la salsa, el guaguancó, dan la posibilidad de mayor 

movimiento y lucimiento de los mejores pasos sueltos, por lo cual la proximidad es menor. 

 

La cultura latinoamericana es cálida. Su baile es candente y requiere del contacto físico, 

la cercanía, la cadencia y el sabor; producto del mestizaje ha intervenido directa o 

indirectamente.  

  
Para Fast “es llamativo que aun esos contactos ligeros puedan proporcionar un subtexto 

de cuidado y atención hacia el otro. Y este subtexto se logra aún más mediante un 

contacto vehemente, prolongado…siempre que sea el apropiado en cuanto al lugar y el 

momento”.20  

 

                                                 
20 Ibidem., p. 75 
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Otro factor determinante para la comunicación no verbal es la expresión facial, fuente 

primordial en la entrega de  los estados emocionales, actitudes interpersonales y 

retroalimentaciones no verbales. “El rostro se utiliza como un regulador conversacional, 

abriendo y cerrando los canales de comunicación, complementando y calificando otras 

conductas y sustituyendo mensajes hablados”.21  

 

3.2.4.3 Expresiones faciales 

 

El siguiente cuadro exhibe las expresiones más recurrentes dentro de la pista de baile y 

fuera de ella. La primera columna se destinó para las expresiones faciales frecuentes, en 

seguida se ubica el tipo de señales que conforman dicha expresión, y por último, su 

ubicación en el salón de baile. 

 

Las categorías responden a la identificación de estos gestos y al ordenamiento hecho por 

Knapp en el capítulo “los efectos de las expresiones faciales” del texto La comunicación 

no verbal. 

Tipo de 
expresión 

Señales En el salón 

Felicidad: 

 

Intervienen: 

mejillas y 

boca, cejas y 

frente 

 

 

.  

 

Se mantente la 

sonrisa 

Cejas arqueadas 

Mejillas levantadas 

 

Se marcan arrugas 

en los extremos del 

ojo 

 La sonrisa se muestra al bailar, pero 

también en la conversación, como saludo y en 

el choque de miradas.  

 Es más frecuente que el contacto visual.  

 Los bailadores transmiten diversión,  

alegría, sabrosura y gozo al danzar. 

 Depende del confort que brinde la 

compañía del otro, y por supuesto del estado 

de ánimo. 

Placer/disfrute  

 

Intervienen: 

boca, mejillas, 

Boca semiabierta, 

se ejerce cierta 

presión en ésta, 

ligera sonrisa.  

 Relacionado con la alegría. 

 Transmite  placer por la música y el baile. 

 Las personas lo expresan al llevar el ritmo 

con el aplauso, colocar la boca en posición de 

                                                 
21 Mark L. Knapp, op. cit., p. 252 
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ojos, cejas  

Cejas levantadas 

Pueden cerrarse los 

ojos. 

 

Movimiento de ma y 

brazos.  

silbido como siguiendo el sabor de la canción. 

 Mujeres y hombres cierran los ojos en señal 

de disfrute de la melodía, parecen asimilarla y 

sentirla en cada parte del cuerpo.   

 Se manifiesta al imitar el movimiento de un 

percusionista tocando el tambor, al cantar. 

Seriedad 

 

Intervienen: 

boca, ojos 

Boca cerrada y 

ligeramente 

contraída 

 

Mirada poco directa 

 Aparece constantemente durante las 

lecciones, los aprendices prestan atención y 

ponen formalidad a las indicaciones.  

 Cuando se observa a una pareja bailar, ya 

sea para admirarla o hacer críticas a su estilo.  

 Los asistentes pueden estar serios al bailar 

o sentados en sus mesas 

 Esta formalidad es intermitente ya que en 

momentos también sonríen, como un gesto de 

cortesía, agrado y disfrute de la compañía de 

la pareja o canción.  

Disgusto 

 

Intervienen: 

nariz, mejilla, 

boca 

 

 

Labio superior e 

inferior levantado. 

Nariz arrugada 

Mejillas levantadas 

Cejas bajas 

empujando hacia 

abajo al párpado 

superior 

 Es me común. 

 Se presenta cuando la pareja no baila bien, 

pretende acercarse demasiado,  es 

imprudente. 

 Al escuchar una melodía que no les agrade 

 Cuando a una mujer la saca a bailar un 

hombre que no le agrada y rechazan la 

invitación.    

Miedo 

Intervienen: 

ojos y 

párpados  

 

Cejas levantadas y 

contraídas 

Arrugas en el centro 

de la frente 

Boca abierta y labios 

tensos o bien 

estrechados y 

contraídos 

 Comúnmente se relaciona con el temor a 

equivocarse, a bailar mal y desagradar a la 

pareja.  
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Sorpresa  

 

Intervienen: 

cualquier zona 

del rostro  

Cejas levantadas  

arqueadas 

Arrugas horizontales 

surcan la frente 

Parpados abiertos 

La mandíbula cae, 

abierta no hay 

tensión o 

estiramiento de la 

boca  

 Producto de ver a una pareja hacer alguna 

acrobacia o pasos de dificultad, igualmente si 

el bailador tiene un estilo especial. 

 Durante el baile cuando se realiza algún 

paso o movimiento de manera inesperada.  

 Al saludar a alguien que se aprecia o no se 

había visto en algún tiempo.  

 

Como se puede observar las expresiones del rostro se vinculan al confort que genera el 

interlocutor y el contexto. El cuadro anterior muestra que 

la sonrisa siempre proporciona una imagen de agrado, 

felicidad, confianza y atención, incluso en la equivocación 

al bailar. Sin embargo, no siempre se dirige hacia el otro, 

todo depende de la actitud de la persona ya que tal vez lo 

perciba como seducción.  

 

Por otro lado, un rostro sin sonrisa, cejas arqueadas y encogimiento de hombros puede 

relacionarse con la competencia y responsabilidad. O bien el halo de misterio que indica 

“poco podrás saber sobre mí”.  

 
Cada quien percibe y reacciona de manera distinta frente al entorno las personas, para  

Fernanda Rubio de 13 años algunos bailan “como alegre y sabrosito”, en cambio Gustavo 

Sarabia dice que la expresión de alegría, la sonrisa y 

seriedad dependen de la “rola” pues las canciones 

provocan diferentes sensaciones. Al contrario Luis 

Ixtla,  de 34 años,  dice “yo bailo serio”. 

 

Se disfruta y vive la música de distinta manera, por 

ejemplo, se sigue el ritmo de la canción con 
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movimientos de piernas, brazos y cabeza para expresar los deseo y ganas de bailar, el 

gusto por la música. Para Adolfo Martínez el baile es sinónimo de felicidad y lo disfruta al 

máximo.  

 

Las expresiones pueden ser una mezcla de varias emociones, pues “el rostro es un 

sistema de multimensaje, que puede comunicar información relativa a la personalidad, el 

interés y la sensibilidad durante la interacción, así como los estados emocionales”. 22 

 

Proporcionan información de las emociones y sensaciones 

provocadas por una dinámica en particular: la del salón de baile, 

distinta a la vida cotidiana, donde las personas se desenvuelven, 

establecen nexos de amistad, amorosos o de desagrado y 

enemistad.  

 
Son automáticas y a veces resultan más coherentes que las palabras. Aclaran y 

convencen de lo que se dice, y se convierten en un subtexto más sincero que el lenguaje 

verbal, incluso sustituyéndolo cuando no es posible expresar las ideas con palabras.  

 
Los movimientos faciales también tienen una connotación cultural. En este sentido, 

América latina se caracteriza por una constante utilización de gestos hechos con las 

manos. De igual forma, ocurre con los gestos simbólicos, hechos deliberadamente y que 

tiene un subtexto conocido e interpretado de la misma manera. 

 

Aunado a la expresión facial la postura del cuerpo y sus 

movimientos contribuyen a la formación de mensajes no 

verbales sobre el sentir, percibir, creer y saber de cada 

individuo. Estos factores contribuyen a la creación de 

conductas como el agrado o desagrado que se 

correlacionan con  los gestos. 

 

 

 

 

                                                 
22 Ibidem., p. 252 
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3.2.4.4 Movimientos corporales 

 

A continuación se muestra un cuadro con las principales conductas detectadas entre los 

actores de la comunicación. En la primera columna se han colocado las conductas 

registradas mientras que en la siguiente se describe los movimientos corporales que la 

caracterizan. Igualmente se ha basado en el capítulo “los efectos del movimiento del 

cuerpo y la postura” del texto La comunicación no verbal. 

Conductas  

Conducta Postura 

Agrado  Inclinaciones pronunciadas hacia delante 

 La proximidad es mayor 

 Mirada más intensa 

 Brazos y cuerpo están más abiertos (colocar brazos en la cadera 

estando de pie) 

 Hay más contacto físico 

 Relajación en gestos y postura 

Desagrado  La proximidad es menor 

 Evasión de mirada  

 Brazos y cuerpo cerrados (cruzar los brazos) 

 Escaso o nulo contacto físico 

 tensión en gestos y postura 

Calidez 

 

 Sonrisa 

 Contacto visual directo 

 Ma quietas 

 Hace gestos expresivos con las ma 

 acercamiento 

Frialdad  Seriedad  

 Mirada evasiva  

 Alejamiento 

 Ma siempre en movimiento 

Ligue  Constantes manifestaciones de elevado tono muscular 

 Escasa vaguedad de mirada 

 Disminución de postura desgarbada o encorvada 

 Reducción del vientre caído 
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Acciones de 

llamamiento/ 

invitación 

 Mirada Conquistadora 

 Sostener la mirada 

 Meneo de cadera 

 Cruzar las piernas para mostrar el muslo 

 Exhibir la muñeca o palma de la mano  

En espera  Se caracteriza por mantener los brazos cruzados 

 Una pierna flexionada que sirve como apoyo 

 Ma en los bolsillos  

Seguridad   Pose erguida  

 Rostro y mirada al frente 

 Mirada directa 

 

Los movimientos corporales y las posturas emiten 

subtextos reveladores de la persona y no todo el 

mundo recurre a una postura similar para comunicar el 

mismo subtexto.  

 

La sensación de agrado en el salón se manifiesta en la 

elección de la pareja, la cual no depende de la estatura y sí de la habilidad, del estilo, es 

así que Efrén es capaz de bailar con mujeres mucho más altas que él sin problema y 

todas disfrutan con su forma de bailar.  

 

De acuerdo con Marco Pérez, elegir a la pareja depende de que sepan bailar,  a me que 

me guste” o diga que no sabe, pues se convierte en una especie de reto. En menor 

medida interesa el físico que se tenga, aunque en los casos de existir atracción física la 

elección se rige por este aspecto.  

 

Las conductas y posturas determinarán nuestra actitud frente 

al otro. Durante el baile estos aspectos brindan la oportunidad 

de conocer si una persona “siente la música” o ha aprendido a 

bailar pero no lleva el ritmo, es por ello que se marca una 

diferencia entre la técnica y el sabor.  

 

En la transmisión de estas conductas es importante el 
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movimiento de cabeza y el contacto ocular. “el hacer con la cabeza un movimiento de 

inclinación es sumamente importante en la comunicación. […] Ese movimiento comunica 

el subtexto: ’sí, entiendo’”.23 Asimismo expresa aprobación  

 

La postura erguida de algunos bailadores puede interpretarse como “yo mando”, “yo soy 

el bueno para bailar”; la atención en el aprendizaje o la interacción en la danza, se 

expresa al mirar directamente con los ojos, el rostro, los hombros y la parte superior del 

cuerpo; al contrario el rechazo, se vincula con alejar el cuerpo cuando se habla y evitando 

el contacto ocular para marcar la falta de compromiso con lo que se hace o con la 

persona.   

 

El baile más “cachondo” se efectúa cuando existe una atracción física, en él interviene el 

movimiento sensual de cadera y el sacudimiento de hombros, acciones de invitación a 

acercarse, conversar, conocerse. Son una especie de insinuación implícita en el 

movimiento.  

 

Esta conducta se acompaña de la ropa portada. “La extensión del yo constituye un efecto 

de la indumentaria con carácter psicológico, aunque también puede comportar notables 

consecuencias de tipo estético... Nuestras percepciones visuales y táctiles se prolongan 

más allá de nuestra figura creando una ilusión de aumento”.24  

 

El atuendo es parte de la identidad del bailador, así de 

la personalidad, Es mediante la indumentaria que 

podemos acentuar las formas del cuerpo a la vez que 

las ocultamos. Remarca la imagen de una persona; ha 

impulsado a la creación de prejuicios, principios 

respecto a la desnudez y a lo privado así como al 

pudor entre los individuos.  

 

 

 

                                                 
23 Julius Fast, op. cit., p. 84 
24 Squicciarino, Incola. El vestido habla. Catedra. Signo e imagen, Madrid, 1986, p. 104.  
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3.2.4.5 Vestuario  

 

Se ha convertido en un elemento de la vida cotidiana el cual, más allá de servir como 

protector del cuerpo ante el ambiente cumple como protección psicológica, atracción 

sexual, autoafirmación, auto negación, ocultamiento, identificación grupal y exhibición de 

estatus o rol.  

 

La indumentaria no sólo está conformada por la ropa, en ella también se incluyen todo 

tipo de accesorios que se adaptan al cuerpo, aretes, zapatos e incluso tatuajes, haciendo 

una especie de fusión entre dichos elementos y el cuerpo humano. Quienes lo perciben 

se forman una imagen determinada de acuerdo a la ornamentación puesta.  

 

A continuación se muestra un cuadro con el tipo de vestimenta entre los actores de la 

comunicación en los salones de baile y la segunda columna muestra los elementos que 

componen a cada una de las categorías. Igualmente se ha basado en el texto de Knapp 

en el capítulo “los efectos de la apariencia física y la ropa” del texto La comunicación no 

verbal. 

Tipo de 
vestimenta 

Elementos 

Informal  

 

El uso de ropa cómoda como: 

 pantalón de mezclilla, playera  

 blusas más holgadas de telas como algodón 

 zapato bajo 

 tenis 

 pants 

Formal El uso de ropa como: 

 Pantalón de vestir 

 Falda 

 Vestido 

 Blusas ajustadas o con escote y telas satinadas, nylon, sin mangas 

 camisa 

 Zapatos de vestir 

 Zapatillas 

 corbata 
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Accesorios  Collar 

 Pulsera 

 Cinturón  

 Paliacate 

 Abanico 

 Toalla de ma 

 Gorra 

 Boina  

 bolsa 

 

La ropa influye muchísimo en la percepción que se tiene del otro, 

otorga elementos para la creación de una identidad, sirve como 

diferenciador, favoreciendo la individualidad y satisfaciendo la 

necesidad de distinguirse, su uso genera un sentido de bienestar 

consigo mismo.  

 

La vestimenta de los clientes del salón de baile es reflejo de su 

personalidad e intereses, de su cultura, valores y patrones 

socioculturales. Buscan que su ropa sea cómoda pero presentable, 

que se vean bien. Usan pantalón de mezclilla, camisetas, camisas, vestido entre las 

mujeres más grandes, zapato de baile en los señores, saco y joyería. 

 

El bailador se vale de los zapatos, el cabello, la joyería y otros accesorios que acentúen 

su identidad. Varios recurren a la utilización de zapatillas de 

baile, en especial aquellos “bue bailadores”; boinas elemento 

vinculado al movimiento salsero. Incluso cambian su ropa 

dependiendo el horario, cómoda durante la clase y un poco más 

formal para el bailoteo.  

 

Estos accesorios de extensión espacial proporcionan dignidad y 

respeto; o los símbolos de dominio, aquellos que transmiten la 

sensación de poder como el bastón o el cetro.  
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El uso de zapatillas indica elegancia, mejor postura por ello el baile luce más con este tipo 

de calzado. El uso del abanico en las mujeres, por aquello del calor y que en ciertas 

ocasiones es prestado a los hombres para refrescarse. Su utilización es más común entre 

las mujeres asistentes al “Paraíso Tropical” que en el “Tarará”. 

 

Gracias al tipo de atuendo es posible identificar a los personajes o personalidades dentro 

de estos lugares, tal es el caso de “la chica sexy”, “el galán” y “el jefe” o el que viene de 

trabajar.  

 

En el “Tarará” se ubica al galán usando lentes oscuros, camisa, cabello corto, perforación 

en la oreja, zapatos de vestir, collar y pose erguida, como en señal de “yo sí bailo”, 

también se valen del traje con chaleco, cabello relamido y porque no barba de candado y 

cadena de oro.  

 

De igual forma, el imitador de “Pedro Navajas” usa saco largo y pantalón de vestir en color 

blanco, camisa negra y sombrero de ala ancha, corbata con franjas blancas y negras. 

Quien además realiza su baile con movimientos extendidos como marcando el dominio de 

su territorio.  

 

El sombrero otro elemento de extensión relacionado con la altura como ocurre con las 

coronas o birretes; también proporciona dignidad, respeto y poder. Las formas de 

extensión deben estar en armonía con el cuerpo de manera que formen una fusión y 

unidad, para lograr la ilusión de que la indumentaria, en efecto, parezca una extensión 

más del cuerpo.   

 

Aunque el vestido ha formado parte indispensable de la 

conformación del pudor, de aquello que puede ser exhibido y 

aquello de “debe ser oculto o secreto”, ahora también tiende a 

ser más pequeño y ajustado, en ocasiones, dejando poco a la 

imaginación. Las blusas con escote, faldas cortas, colores 

brillantes, telas satinadas y zapatillas forman parte del atuendo de  las chicas que buscan 

exaltar su sensualidad y ser vistas como mujeres “sexys”.  
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Por otro lado, el vestido se convierte en un elemento alusivo del cuerpo humano, pone de 

relieve todo aquello que se quiere ocultar. Y se vuelve más atractivo para el ser humano 

que la misma desnudez porque deja entre ver lo oculto. En este sentido, en el baile las 

mujeres prefieren el pantalón de mezclilla, aunque otras más portan zapatillas con pants.  

 

El sexo femenino siempre ha contando con más elementos para 

exhibir su belleza y su sexualidad, confundida en algunos casos 

con la tentación, sin embargo también el hombre ha comenzado a 

buscar ser atractivo.   

 

Esta exhibición del cuerpo brinda seguridad y poder se convierte 

en un juego erótico. Pero este es sólo una fachada que no tiene 

relación con cualquier otro tipo de encuentro físico ya que es una 

ilusión y no una realidad.  

 

Usan pantalón de mezclilla, camisetas, camisas, vestido entre las mujeres más grandes, 

zapato de baile en los señores, saco y joyería. Visten tanto informal como formalmente, 

 

Asimismo el cabello es pieza de la identidad. En las mujeres el pelo largo puede ser 

fascinante, sensual sobre todo durante el baile, pues si está suelto es una extensión más 

del cuerpo en movimiento, por otro lado, se vincula con los estereotipos de la televisión o 

el cine. Para los hombres el cabello largo es aceptado sólo en el caso de los jóvenes, 

mientras que para los adultos o maduros se prefiere el cabello corto. 

 

El vestido histórica y socialmente ha marcado los roles sociales y ha 

permitido la creación de prejuicios, así como ha motivado a la 

preocupación por la apariencia y la imagen, que en épocas remotas no 

existía.  

 

Según Julius Fast “algunos emplean más de una expresión como 

forma de enmascaramiento. Las mujeres recurren al maquillaje para 

destacar los labios y los ojos, y para crear un rubor en sus mejillas. 
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Para enmascararse, los hombres utilizan el pelo: un bigote denso puede ser una máscara 

de virilidad; la barba puede modificar el contorno de la cara, compensar un mentón 

retraído, y agrega un subtexto de sabiduría, de frialdad”.25  

 

Con lo anterior, es posible decir que el público juzga la imagen creada como reflejo de la 

personalidad de quien actúa. Creen que el subtexto es real. Dentro del baile se crean 

identidades que a veces no corresponden con la personalidad de la vida diaria. 

 

En ese espacio y tiempo la imagen reflejada es una identidad alternativa, relacionada con 

aquello que se siente, cree, piensa, sueña, en fin con  la esencia muchas veces limitada 

por la dinámica de la ciudad.  

 
Fusionada con los factores del lenguaje no verbal se halla la mirada, el contacto más 

huma y tal vez por ello el me gustado. El subtexto es de atención e interés, su evasión 

demuestra desprecio, arrogancia y negación de la existencia del otro.    

 
3.2.4.6 La mirada 
 

A continuación se muestra un cuadro con el tipo de miradas entre los actores de la 

comunicación. La tabla muestra los tipos de mirada frecuentes entre las personas así 

como lo que ellas expresan. Del mismo modo, se ha basado en el texto de Knapp en el 

capítulo “los efectos de la apariencia física y la ropa” del texto La comunicación no verbal. 

 
Tipo de mirada Expresión 

Mirada directa   Contacto visual 

 Depende de la confianza y comodidad que se produzca en la 

pareja. 

 Asimismo, depende de la persona.  

Evasión de la 

mirada  

 Las personas se intimidan, sienten vergüenza o incomodidad 

haciendo que las miradas sean poco usuales.  

 

 

El contacto visual se  rige por las normas sociales. Es un tiempo moral, citado así por 

Julius Fast, para mantener contacto ocular con un desconocido sin que esto genere 

                                                 
25 Ibidem., p. 30 
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molestia o incomodidad. En esta misa línea también la indiferencia implicaría un subtexto 

perturbador ya que es entendido como la negación de su existencia, es decir, como no te 

veo no existes.  

 
El denominado tiempo moral varía dependiendo el 

lugar. En un ascensor se tiende a evadir la mirada, 

tal vez por la cercanía entre los sujetos. En una 

habitación el tiempo es más prolongado aunque 

después de u segundos es interrumpido para evitar 

incomodidad. Su prolongación entre personas de 

distinto sexo, o entre dos mujeres, generalmente 

expresa interés, entre hombres este tipo de mirada puede representar amenaza.  

 

Para Luis Ixtla, durante el baile, “la mirada dice mucho” por tanto si quieres conocer a la 

persona es importante que la mires a los ojos. Esto brinda la posibilidad de saber cómo se 

siente la persona, si está interesada, aburrida o si “disfruta del baile conmigo”. Mario 

Bermúdez ve a los ojos para saber si la persona lo disfruta o se siente incómoda, en el 

primer caso se desinhibe. 

 
El contacto visual según Adolfo Martínez es uno de los factores que te permite conocer si 

se puede dar “algo más”, aunque no haya una insinuación, la actitud es diferente. Este 

tipo de encuentro es embarazoso dado que es evidente que se ha mantenido porque uno 

de los dos lo ha permitido y esa situación se 

suaviza con una sonrisa o un hola rápido.  

 
La mirada fija o buscando la de la pareja es un 

subtexto de reconocimiento de la presencia del 

otro, el no hacerlo puede significar rechazo. Por 

ello la mirada en el salón de baile es tan 

importante, en especial al bailar pues se está afirmando la existencia del otro, por tanto su 

comodidad con la pareja.  

 

Don Salvador dice que el baile es “bonito” y lo importante es la confianza que se tiene con 

la pareja para que no te de pena acercarte. El acercamiento y “las flechas de la mirada” 

que te hacen todo” tienen gran significado pues pueden ser el detonante para el romance. 
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Declara haberse enamorado en la pista varias veces porque según él “la pareja se 

entrega.”  

 

La comunicación no verbal en las exhibiciones 
 

Las exhibiciones de baile son hechas por las academias para demostrar su nivel y 

capacidades, al presentar coreografías bien preparadas, con vestuarios acorde a la 

música. Se lucen en diferentes eventos, en el estilo que sea: salsa en línea, rumba o 

guaracha, todos ejecutados con estética y estilo. 

 

El lenguaje no verbal en este caso se acentúa, exacerba las características de la danza 

común, se caracteriza por conductas, actitudes, expresiones y vestuarios enfáticos. La 

indumentaria es sensual en las mujeres y elegante en los hombres, con utilización de 

plumas, lentejuela, chaquira, medias, encajes y zapatillas de baile. Participan los mejores, 

por tanto, los más constantes. 

 

En la pista se demuestra caché, sabor, ritmo y disfrute del baile, si se quiere obtener el 

aplauso. Para ello se requiere de actitud además de la habilidad y el conocimiento de la 

rutina. Con una sonrisa, movimientos estilizados de brazos, de hombros y cadera para 

ambos sexos, igualmente cuerpos estéticos.  

 

Las acrobacias y los movimientos 

espectaculares dan más valor a la 

coreografía, que entre más original es mejor.  

Asimismo, causa sensación y asombro la 

presentación de niños que bailan a nivel 

profesional. En este sentido un espectador 

comenta: “ese sí baila”. 

 

3.3 Sácala a bailar: Representaciones 
 

Julius Fast propone el término enmascaramiento para explicar ciertos comportamientos y 

actitudes de los individuos, la forma como crean fachadas que les permite relacionarse 
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con los demás y crear una imagen determinada de sí mismos ante el otro. A través de 

movimientos corporales, faciales y la ropa.  

 

El baile, no está exento de dicho enmascaramiento.  Se recurre a cierta vestimenta, 

arreglo personal, calzado y demás instrumentos, los cuales dan vida a  una persona 

alejada de su entorno diario, con lo que el individuo se siente cómodo y le brinda 

satisfacciones. Asimismo, es una imagen creada más en relación con lo que se siente y 

piensa, por tanto, con lo que se quiere ser u obtener. 

 

El “enmascaramiento” dado en la vida cotidiana, así como el poco conocimiento que se 

llega a tener sobre las personas se suaviza en el baile, pues ahí se puede estar en 

contacto uno mismo, es más fluida la expresión de sentimientos y emociones. Por eso a 

veces es más fácil mantener una relación al interior del salón que fuera de éste. 

 

En ese tiempo y espacio se da la oportunidad de externar los deseos y las emociones, de 

tocar y ser tocado, de mirar o escuchar, en fin de hacer lo que se tiene ganas. Aunque 

aún se mantienen ciertas restricciones a fin de conservar las relaciones, pues no se 

podría pertenecer a un grupo si tu comportamiento excede los límites de los 

convencionalismos.  

 

Ejemplo de ello es la sensualidad manifiesta en el denominado “vacunao” baile en el que 

se expresa el deseo de poseer a la mujer, pero a través de movimientos que simbolizan la 

persecución del hombre por la mujer y de su coqueteo a fin de obtenerlo, finalmente 

movimientos que indican el éxito del cometido.  

 

Es así que el salón de baile y la danza en sí representa para sus asistentes una vía para 

la convivencia, interacción directa con el otro, para hacer amistades, encontrarse con uno 

mismo, obtener satisfacciones, alegrías, para dar sentido a su vida.  

 

Simboliza un mundo de prácticas diversas con mensajes distintos, emitidos por una 

variedad de “personajes” capaces de crear una identidad a partir de dichas experiencias. 

La mujer puede mostrar su sensualidad, el hombre su galantería, bajo parámetros 

establecidos de manera que ambas partes comprenden lo que el otro busca decir con el 

cuerpo.  
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3.4 La música es mi vida: Su identidad 
 

Los salones de baile pueden considerarse como sitios donde los vínculos personales son 

posibles debido a los elementos que lo constituyen: la identidad, la relación y la historia. 

Después de haber explicado a grandes rasgo la evolución del baile de salón, su contexto 

y protagonistas, ahora es momento de entender porqué permanecen vivos sus rituales en 

los aposentos tradicionales, y en cierta medida, en los nuevos espacios. 

 

En este punto se aborda principalmente el sentido “identificatorio” producido por el 

entorno del salón. Desde este punto de vista puede decirse que junto a la 

“sobremodernidad” convive el “lugar antropológico”, en el cual la gente convive, se reúne, 

platica y se comunica directamente con otros miembros del grupo.  

Alfonso Torres en el texto Barrios Populares e Identidades Colectivas cita a Gimenez 

quien propone que la identidad colectiva es un “cúmulo de representaciones sociales 

compartidas que funciona como una matriz de significados que define un conjunto de 

atributos idiosincráticos propios que dan sentido de pertenencia a sus miembros y les 

permite distinguirse de otras entidades colectivas”.26  

La identidad, por tanto, se basa en la percepción y representación simbólica que tengan 

de sí mismos, y de los otros, los actores sociales. En el baile de salón es justamente el 

fuerte valor simbólico lo que ha permitido su supervivencia. Por su capacidad de unir a los 

participantes y formar una familia en el anonimato y a la vez reconocimiento de cada 

individuo. 

 

Para su formación es imprescindible la continuación y permanencia de sus protagonistas, 

pues “al realizar reiteradamente una misma actividad, comienza a construir alrededor de 

ésta la propia concepción de sí mismo o, al me, a identificarla como parte importantes de 

su forma de ser. De esta manera, va afianzando el vínculo de dependencia hacia tal 

comportamiento, a la par que éste expresa ante los demás una definición de cómo es”.27  

 

                                                 
26 Alfonso, Torres Carrillo, Barrios Populares e Identidades Colectivas, [en línea], México, Revista Mar y 
Arena, Universidad Autónoma de Sinaloa, Facultad de Ciencias Sociales, Dirección URL: 
ccu.maz.uasnet.mx/maryarena/mar2001/barriospopulares.htm, [consulta: 14 de junio de 2007]. 
27 Carmen Millé Moyano, La necesidad de comunicarse, México, Edamex, 1993,  p. 40.  
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El grupo social es inacabado y cambiante, por ello el colectivo se renueva y produce 

mecanismos que reiteran su sentido de pertenencia como la creación de un lenguaje 

propio, pautas de comportamiento y símbolos. María  del Carmen opina que se trata de 

una “Familia grandototota” en la que se establecen lazos de amistad a partir del único 

propósito de bailar y entretenerse.  

 

Pese a que han tenido que adaptarse a la vida moderna y la descomposición de una 

sociedad urbana cada vez más dispersa y aislada, los participes continúan encontrando 

en el salón  y su baile una especie de terapia con ambiente familiar, de amigos, amores, 

desamores, encuentros y desencuentros, personalidades, protagonismos, una vida 

alterna a la cotidiana.  

 

Para José Luis Sarabia, bailador durante 21 años y once como instructor, dar clases le 

gusta porque ve gente que no sabía y ahora son bue bailadores, con ello se siente bien. 

Además, opina que ahora se hacen más payasadas y antes la gente tenía creatividad y 

estilo propio para bailar.  

 

Estos comentarios motivan a pensar la práctica dancística como vía para establecer la 

identidad colectiva a través de un cuerpo abierto y receptivo, en un espacio alterno donde 

además pueden alcanzar un sentido de pertenencia grupal que se traslada a diferentes 

esferas de la vida cotidiana.  

 

Los asistentes al salón tienen diversas representaciones “En ocasiones se trata tan sólo 

de algo que  permite una evasión necesaria, que utilizamos o realizamos 

esporádicamente, cuando requerimos de un estímulo o, por el contrario, la tensión es 

demasiado fuerte o el olvido imprescindible. Puede entonces definírselo como un remedio 

necesario, salvo para algunas personas para quienes este tipo de rutinas es el centro de 

su vida.”28 

 

De acuerdo con Amparo Sevilla, en estos espacios entra en juego la 

individualidad/colectividad, el anonimato/el reconocimiento, lo privado/lo público. Los 

salones de baile son lugares para la comunicación directa entre lo público y lo privado que 

crean identidad, en este caso la comunidad bailadora.  

                                                 
28 Ibidem, p. 42 
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A través del baile de salón se efectúa la comunicación y recreación social. Mediante la 

ejecución de los diferentes pasos y movimientos se transmite un mensaje. Esta expresión 

corporal también representa el rompimiento con la cotidianeidad y a su vez puede ser un 

vicio que cae en lo ritual, incluso para aquellos que no sabían bailar o no les gustaba. 

 

Frente a la vida urbana actual su soledad e incomunicación  “la reunión, la música, los 

alimentos y bebidas sirven de escape a las tensiones y renuevan los vínculos 

comunitarios, dejando de lado los problemas de la proximidad para pasar un momento de 

alegría compartida”. 29 

 

Para Saúl Rodríguez, sonidero hace 17 años, el baile y las mujeres son vicio, y se siente 

vivo al poner  buena música que le agrade a la gente. En tanto, el instructor José Luis 

Sarabia lo percibe como un complemento como respirar y para Laura Villa instructora de 

Amigos del solar es “su vida”.  

 

Citando a Amparo Sevilla “aquí los cuerpos que se mueven se conmueven y se 

transportan a otra dimensión temporal y espacial. El soporte de tal práctica consiste en 

una serie de modelos para los movimientos corporales que poseen un código, el cual es 

compartido por aquellos que visitan recurrentemente los salones de baile. Se genera 

entonces, entre dichos asistentes, una comunión que los transforma en un colectivo social 

diferenciado del resto de la sociedad colectiva”.30  

 

Salvador Contreras menciona que Las relaciones “se dan fabulosamente”. “El baile  

acerca en todas las formas, refuerzas  y haces redes y te diviertes” indica, por lo que no le 

gustan las discos ya que en éstas no hay ese ambiente “calientito” pero con decencia 

como “El Colonia” que “sigue conservando su ritmo”.  

 

Existe un vínculo entre clientes y empresarios, músicos y consumidores, público y 

empelados, maestros y aprendices. Es decir, que la interacción social fomenta la 

                                                 
29 Ibidem, pp. 1210-121. 
30 Amparo Sevilla, “Los salones de baile: espacios de ritualización urbana” en Nestor García Canclini, 
Cultura y comunicación en la ciudad de México, vol. II, México D.F., UAM, Unidad Iztapalapa: Grijalbo, 
1998, p. 260.   
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formación de una comunidad con sentido familiar. Es un ambiente específico dentro de 

una temporalidad y espacio determinado.  

 

Según María del Carmen lo importante de la actividad dancística en estos lugares es que 

representa la oportunidad para aprender a relacionarse, la relación humana y el momento 

de esparcimiento es lo más importante por sobre la capacidad adquisitiva de las 

personas.  

 

El contexto del salón proporciona a cada persona un rol determinado y se espera del otro 

que desempeñe el papel asignado. “Este integrado juego de roles hace posible que el 

trato social se desarrolle ordenadamente y sin fricciones. […] En una estructura 

determinada, los roles son complementarios, sincronizados entre sí e 

interdependientes”.31  

 

Los autodenominados “bailadores” se diferencian entre sí. Existen los que aprendieron en 

casa, en la academia o bien en la práctica. Cada uno tiene distintos comportamientos y 

actitudes, algunos buscan lucirse, otros poco diestros que igual se divierten, hay quien 

sólo disfruta de la música y de ser un observador, o del baile con su pareja. 

 

Se halla según don Salvador a los denominados “coyotes” por ser los mejores bailadores 

obtienen reconocimiento y admiración como José Luis Sarabia, iniciado en el baile en el 

barrio de Tepito. No sabía y aprendió viendo, más aún creó un estilo propio que 

contagiaba a los demás e imitaban su ritmo incluso con movimientos de cabeza 

 

Además, se hallan los hombres y mujeres como Saúl Rodríguez: “cuando vengo solito voy 

a ligar bailando” el salón es el lugar para llevar acabo la estrategia de seducción a través 

de la salsa, entendida por él como vida, proveniente de muchos países pero en especial 

de Cuba, Puerto Rico y Venezuela.  

 

Para algunos ir a bailar representa un hábito, por ello acuden cuando me una vez a la 

semana a los salones. Para otros es una actividad central “el baile es su vida”, ellos no 

desaprovechan oportunidad alguna para echarse un bailecito.  Para los instructores es 

una forma de subsistencia.  

                                                 
31Francisco, Prieto, La comunicación interpersonal, México, Ediciones Coyoacán, 2001, p.73. 
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A Laura Villa es lo que da sentido a su vida desde hace once años con los ritmos negros y 

seis con la salsa, mientras que  con el bailongo Saúl olvida de todo y ahí lo deja. Para ella 

es una satisfacción dar clases porque se ve el progreso de la gente que no sabe y luego 

es muy bueno o que era tímido y ahora súper amiguero.  

 

Las características de cada persona también determina el lugar que ocupa dentro de 

estos recintos. “hay una especie de zonificación que no redefine a simple vista, pero a 

través de ella se establecen ciertas diferencias entre los asistentes, las cuales están 

dadas por le dominio en el baile, por el tiempo que se tiene de asistir al salón y por los 

recursos económicos”.32 

 

En este sentido, también se da la formación de grupos. Varios sólo se conocen de vista, 

pero también hay quienes han establecido lazos fraternales de varios años, que en 

ocasiones trasciende el salón. Es la “familia del baile”, constituida por empresarios, 

clientes, músicos y empleados capaz de percibir la ausencia prolongada de uno de sus 

miembros. 

 

Esta comunidad comparte, valores, conocimiento y normas exclusivas del ambiente 

generado en estos recintos, tal es el caso del tipo de vestimenta, la actitud asumida al 

bailar y el trato de la pareja. Son patrones de conducta y relación que también han 

evolucionado, ejemplo de ello es la forma de invitar a la mujer a bailar, pues al día de hoy 

ella también toma la iniciativa.  

 

Es una actividad terapéutica debido a su función biológica y social, así como por su 

capacidad expresiva mediante el disfrute del cuerpo, lo cual genera un fuerte sentido de 

pertenencia social.  También lo es escuchar la música, representa relajación y bienestar.  

 

Se experimenta de manera simultánea el anonimato y el reconocimiento. El salón donde 

no hay “conocidos” brinda cierta confidencialidad y los asistentes se relacionan con más 

soltura. Al mismo tiempo, abandonan el ser anónimo de la ciudad por el  reconocimiento 

y, en ocasiones, respeto si demuestran habilidad al bailar. Es una liberación de la vida 

                                                 
32 Ibid., p. 242. 
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cotidiana basada en la relación íntima con el propio cuerpo, aunque paradójicamente 

apoyada en patrones de la cotidianidad.  

 

El lenguaje dancístico conlleva un simbolismo y cumple una función social alternativa 

donde los participantes encuentran un espacio de afirmación con roles específicos. 

Asimismo, es una vía de comunicación por la que es posible  realizar y recrear 

movimientos que representan sentimientos emociones y estados de ánimo.  

 

Cada persona adquiere una personalidad delimitada y reconocida por los demás. Se 

ejecutan ciertas pautas sociales y jerarquías basadas no el poder adquisitivo, sino en las 

aptitudes dancísisticas, lo cual adquiere un alto grado de significación y simbolismo.  

 

En este punto el aprendizaje del baile de salón como creación popular es un engrane del 

sistema, que requiere dedicación y perseverancia si se pretende alcanzar un lugar como 

líder del colectivo.  

 

La enseñanza puede darse en los recintos de baile u otros espacios públicos así como en 

casas. Los maestros indican con señales y apoyo de personas cercanas a él que ya 

tienen tiempo en eso, se forman hileras y se siguen los pasos hechos por el instructor. 

Los bailadores con habilidades y dones especiales adquieren el reconocimiento social.  

 

La especialización de los bailarines a través de las academias, su desarrollo y calidad 

dancística permite la internacionalización de un baile como la salsa, y otros géneros 

afroantillanos. Los mexica, dedicados a esto de tiempo completo, salen del país para 

demostrar sus habilidades, y de igual forma lo hacen latinos en México. El aplauso se 

convierte en indicador de satisfacción y admiración al a vez que es el alimento del 

bailarín.  

 

Puede concluirse que un grupo específico en un tiempo y espacio comunes contribuye a 

la formación de identidades colectivas e individuales, vía la comunicación, en este caso 

corporal. Identificación compartida por el ser humano promedio que se va así mimos 

como semejante a los otros y a la vez único.  
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El baile es un espacio recreativo y de liberación, es la oportunidad de sentir el cuerpo a 

través del conocimiento de los otros y como forma de seducción que conlleva la 

autorrepresentación frente a los demás. Donde se configura la identidad colectiva de un 

sector popular inserto en la urbanidad. 

 

La identidad colectiva puede llevarse a nivel global. La danza de diferentes variedades y 

ritmos supone la posibilidad para los latinoamericanos de exteriorizar su necesidad de 

reconocimiento frente al otro, así como de sus valores y pensamientos. Los bailes 

populares surgen de una necesidad igualmente común entre los pueblos de América 

latina.   

 

Los géneros latino-afroantillanos se disfrutan en vivo o a través del DJ. Ambos de distinta 

forma son capaces de establecer una interacción con los clientes. La música viva crea un 

vínculo entre músicos y bailadores, a través  del entusiasmo, intensidad y habilidad para 

interpretar las canciones, además de ser el medio para enviar saludos o hacer peticiones, 

por ello siempre es más valorada. 

 

Por su parte, las grabaciones permiten un vínculo sólo con el encargado de poner la 

música, quien debe seleccionar la música según el público y el estado de ánimo que 

refleje.  

 

El DJ Miguel Farfán de 31 años tiene 25 escuchando música latino-afroantillana y una 

colección de más de dos mil discos, comenta que su mayor satisfacción y aliciente es que 

la gente baile, para lograr su cometido se encarga de escuchar la música y determinar lo 

que a la gente le gustará.  

 

Alejandro Zuarth, DJ y locutor, dice: “los salseros siempre estaremos aquí cada viernes” 

esto es muestra sentido de identidad y pertenencia al espacio y a la comunidad que ahí 

se congrega. 

 

A través de ritmos como la salsa, y el ancestral danzón, los asistentes se relacionan con 

gente de su misma nacionalidad y logran vincularse al resto de Latinoamérica, gracias a 

un lenguaje del cuerpo que entre los lati es habitual, resultado de los antecedentes 

históricos y socioculturales. 
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El término “frente cultural” utilizado por Alfonso Torres para denominar a los barrios 

populares puede ser adaptado a los salones su actividad dancística y música “una 

trinchera y una alternativa frente a los procesos de masificación homogenizante e 

individuación promovidos por las dinámicas de mundialización capitalista;”33 

  

De esta manera, la música latino-afroantillana y su baile en los diferentes espacios 

recreativos son procesos identitarios que permiten la formación de grupos sociales bien 

definidos con sentido de construcción social. Asimismo proporcionan un espacio de 

vinculación con diferentes regiones y culturas haciendo una fuerza plural incluso a nivel 

mundial, como se verá en el siguiente apartado.  

 

3.5 Nadie se salva de la rumba: Globalización 
 

A la par de los salones de baile se encuentra una vida urbana regida por la modernidad, o 

más bien, por la “sobremodernidad”. En este punto se aborda los aspectos que al día de 

hoy contribuyen a la difusión y expansión de la cultura latina, sus aportes así como 

desventajas.  

 

Hoy por hoy la industria cultural promueve la cultura latina su música y baile como modelo 

a seguir, por lo menos en el plano del entretenimiento. Los medios de comunicación 

masiva, y los nuevos espacios de recreación y divertimento así como la aparición de 

academias y congresos de baile, la creación de videos, entre otras cosas,  han alimentado 

el estereotipo de la vida en América Latina, sus tradiciones y población.  

 

Según Martín Barbero “Hoy  encontramos en un proceso de hibridaciones, 

desterritorializaciones, descentramientos y reorganizaciones […] Ese largo proceso a 

través del cual dos mundos se han encontrado, se han peleado y de alguna manera hoy 

no sólo coexisten sino que se fecundan y se transforman”.34  

 

                                                 
33 Alfonso, Torres, op. cit. 
34 Jesús Martín Barbero, Dinámicas Urbanas de la Cultura,[en línea], Colombia, Revista Gaceta de 
Colcultura, Diciembre de 1991, Dirección URL: 
http://www.crim.unam.mx/cultura/ponencias/Je%C3%BAs.htm, [consulta: 21 de octubre de 2007]. 
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Dichas “hibridaciones”, denominadas así por García Canclini, implican la pérdida de las 

pasadas identidades. Como ejemplo está la ““salsa”” que prácticamente se ha extendido 

por el mundo como la música bailable por excelencia, con el tiempo se ha disgregado en 

distintos sectores de la población, gracias a la aparición de nuevas formas de difusión 

como lo son los llamados antros.  

 

En esta dinámica han aparecido en escena  lugares destinados para la recreación y 

esparcimiento, con ambientes caribeños, regidos por  la demanda del mercado. La 

sobremodernidad “impone en efecto a las conciencias individuales experiencias y pruebas 

muy nuevas de soledad, directamente ligadas a la aparición y a la proliferación de no 

lugares”.35  

 

Estos llamados antros proporcionan ambientes y comportamientos similares a los  de 

cualquier sitio del mundo occidental, con conductas moldeadas; contrario a  los salones 

populares caracterizados por la convivencia del público mucho más abierta y expresiva, 

aun sin conocerse demasiado.  

 

La ciudad de México cuenta ahora también con no lugares como  Azoocar discotheque, 

Congo Disco, Meneo, Mamá rumba, Mambo Café y el Salón Vive Cuervo (antes salón 

21). Espacios donde poca gente se conoce, y cada integrante temporal está inmerso en sí 

mismo, lejano de los otros semejantes a él, aun cuando se encuentre una gran cantidad 

de personas.  

 

Por otro lado, programas televisivos como “Bailando por un sueño” presentan la salsa y 

otros ritmos tratando de ejemplificar la tradición de diferentes regiones, convirtiéndolos en 

un baile de salón fácil de aprender y conocer a través de la televisión, es así que la salsa 

ha traspasado las fronteras. 

 

La expresión popular ha dejado de ser localizada para convertirse en un fenómeno global, 

dando como resultado la interacción de el lugar y el no lugar. En esto, es sumamente 

importante la participación de los medios masivos de comunicación, pues han sido 

capaces de ligar personas en diferentes regiones y tiempos, viviendo experiencias 

culturales desligadas de todo territorio.  

                                                 
35 Marc Auge, op. cit., p. 97. 
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La “desterriotiralización” provocada por el proceso global que ahora vivimos ha sido capaz 

de homogeneizar, desaparecer conflictos y estereotipar la cultura popular, por tanto, 

fabricar los gustos y preferencias de la población, sus formas de entretenimiento, moda y 

cultura.  

 

Este fenómeno, producto de las migraciones y los desarraigos, de las disgregaciones, 

experimentada diariamente por millones de los latinoamericanos, entre otras cosas, ha 

generado la fusión de ritmos y danzas para finalmente desarrollar  un nuevo género de 

baile: el New York Style determinado por la escuela cubana y puertorriqueña y ampliada 

por un montón de elementos de academias de baile.  

 

Los  mexicanos que vuelven de California trajeron esta corriente, con mucha fuerza se ha 

instalado en Europa junto al cubano casino, asimismo, la salsa va en ascenso en países 

asiáticos como Japón. Con un idioma, tradiciones y costumbres distintas a la cultura 

latina. Yasu, japonés de 29 años, indica: “en Japón también bailamos salsa”, y él lo hace 

desde hace seis años.  

 

La expresión popular fuera de la cultura latino-caribeña, puede ser considerada en 

algunas regiones sólo como un mero baile, y en otros países es música para escuchar en 

todo momento y no únicamente en fiestas. 

 

En Puerto Rico, Cuba, Colombia, Perú, Venezuela, Panamá, República Dominicana, 

Costa Marfil, la salsa es el primer o segundo género musical más escuchado. Se 

consume en menor medida en México, Costa Rica, Nicaragua, España, Japón, Francia, 

Escocia, Enclaves y regiones "salseras". 

 

Cada uno ha aportado al mundo diferentes exponentes y estilos, es difícil nombrar a todos 

pues son demasiados nombres e historias, está el grupo colombiano Niche y Joe Arroyo, 

los cuba Celia Cruz, Gloria Estefan e Ignacio Piñeiro, Los Van Van, La Matancera. En 

México Luis Ángel Silva “Melón”, La Justicia, Guillermo Salamanca o Grupo Caliente. En 

Nicaragua está Luis Enrique; desde Nueva York Tito puente, Eddie Palmieri, Willie Colón, 

Marc Anthony, Rubén Blades viene de Panamá y de Perú Melcochita. Los puertorriqueños 
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Ismael Rivera y Héctor Lavoe, el dominicano Juan Luis Guerra o el venezolano Oscár 

D’León.  

 

Dicha masificación y propagación a nivel internacional también ha permitido la expansión 

de creaciones populares como la “salsa”, generando un proceso de “reterritorialización”. 

Como ejemplo están  las páginas de Internet dedicadas a la difusión de este género; 

promueven eventos, orquestas y artistas  latinos, clases de baile  para todos niveles y 

cualquier otra cosa ligada a la cultura latina; dan a conocer un poco de su historia, 

exponentes, presentan videos, directorios de clubes nocturnos y radios de salsa.  

 

Juna Carlos Gutierrez en su tesis La Internet como ejercicio de comunicación masiva y el 

crecimiento de America”“salsa””.com en México entre 2002 y 2006. estudio de caso 

comenta que el conteo mundial realizado por www.alexa.com contempla más de 6 

millones de páginas en Internet que difunden la salsa como un género de actualidad, en 

Italia, Nueva York, Suiza, España, Washington, Colombia, Japón, Beijing, Madrid, Puerto 

Rico, Francia, Perú, Paris. En México ejemplo claro son las páginas salsamexico, 

musicaliente, sabrosita590, mexicocitymambo, salsaconclave, comosuena y la página 

internacional con filial en México América ““salsa””. 

 

A continuación, se toma como muestra la página América ““salsa””, a fin de conocer sus 

características y labor. Desde 1998, America”“salsa””.com  “se convirtió en el primer sitio 

de Internet en México dedicado a la salsa y los ritmos afrocaribeños[…] es un medio de 

comunicación con contenidos informativos, visuales y auditivos especializados […]”36  

 

La página está orientada a la parte musical más que bailable de la música latino-

afroantillana. Cuenta con diferentes secciones: por un lado las dedicadas a la promoción 

de eventos, agenda, novedades; también hay sección periodísticas entrevistas y notas 

informativas así como columnas,  radio por Internet, foto galería, es posible la interacción 

con el público, además de la promoción de artículos del género rumbero, un glosario, 

biografías e historias, directorios de, academias de baile, discotecas, discotiendas, Dj’s y 

técnicos, medios, músicos, profesores, restaurantes, sonideros. 

 

                                                 
36 Juan Carlos, Gutierrez Monrroy, op. cit., p. 40, 43. 
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Este sitio da la oportunidad de conocer de forma inmediata lo que ocurre en el  ámbito de 

la salsa en nuestro país y en el resto del mundo. “Este nuevo medio posee más recursos 

que un medio tradicional, es decir, no tiene límites espacio-temporales, la circulación de 

sus contenidos se da en tiempo real a diferentes escalas y tiene una estructura que no 

depende de la distancia sino de la cantidad de información distribuida, tal como ocurre 

con la prensa escrita, la radio o la televisión”.37 

 

Pese a ser deslocalizada y desterritorializada, es una guía para el público salsero que 

busca espacios de esparcimiento; conduce a la población de regreso a los lugares 

tradicionales donde la gente convive y se relaciona, con un toque de actualidad y 

renovación a la expresión popular latinoamericana. Hibridaciones que conservan normas 

de comportamiento y expresión popular, a la vez que se homogeniza y propaga al resto 

de la población gracias a los mass-media.   

 
 
 
 
 
 
 
 
 
 
 
 
 
 
 
 
 
 
 

 
                                                 
37 Ibid, p. 59 
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Conclusiones 
 

La música latino-afroantillana y su baile son expresiones de un pueblo formado a partir de 

marcadas diferencias raciales, sociales y económicas, que ha sabido abrirse camino a 

través de la represión y el menosprecio, haciendo de éstos su fuente de inspiración para 

la expresión artística y popular.  

 

El baile latinoamericano y de las Antillas es una abstracción de la sociedad latina, de sus 

raíces mestizas, de las desigualdades sociales y también de los deseos de libertad, de la 

necesidad de entretenimiento, diversión y fuga frente a una realidad en muchas ocasiones 

poco alentadora. 

 

Trascendió la vida rural para instaurarse como parte de la cotidianeidad urbana en los 

salones de baile. Se convirtió en rasgo característico de la sociedad latinoamericana, 

parte de sus tradiciones y costumbres, así como en su bandera frente a un mundo que 

ahora también ha comenzado a adoptar esta expresión popular.  

 

El salón de baile brinda la oportunidad de ir más allá de los convencionalismos al dejar 

fluir las pasiones; asimismo, asumir un rol y volverse visibles en un dinámica social de 

anonimato.  

 

El acto dancístico permite integrar a la comunidad, pues a través de él es posible la 

convivencia de diferentes miembros de ésta con distintos intereses o ideales, pero con 

una misma necesidad, la de expresar y dejar ver al otro sus ideas o intenciones por una 

vía indirecta pero no por ello poco eficaz.  

 

El baile popular urbano como una forma de comunicación representa una manera de 

socialización, que permite a los sujetos mantener contacto entre ellos y reunirse en un 

mismo espacio pese a sus posibles diferencias. Refleja la identidad social y conforma en 

sí parte de su cultura.  

 

Al ser una organización dinámica con normas de conducta que permite la interacción. Sus 

miembros tienen una conciencia de pertenencia, y de   existencia  del grupo, reconocen el 

rol que cada miembro juega en ese espacio, así logra establecerse la identidad colectiva. 
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Su capacidad para reflejar las características e historia de una colectividad hacen de esta 

expresión dancística y musical una alternativa frente al actual proceso de modernización, 

pues generan un sentido de comunidad y arraigo.  

 

Su práctica en los salones de baile es una opción para buscar la integración de la 

sociedad, reactivar la vida en comunidad, proponiendo que personas de grupos 

separados gocen de un “encuentro” que de otra forma no habría ocurrido. Tal vez parezca 

utópico  pero la realidad expuesta en estas páginas demuestra lo contrario.  

 

El consumo y difusión de este género musical se ha expandido, ha dejado de limitarse al 

público que goza del baile popular. En los últimos años se ha producido un fenómeno de 

adopción de la música afroantillana como un elemento de cultura, no popular sino de la 

élite intelectual que ha buscado nuevas formas de entretenimiento y de entendimiento de 

las sociedades.  

 

En este público se ubica al consumidor de música que más que bailar conoce a los 

artistas, orquestas, biografías y procedencias. Que disfruta con sólo escuchar sin 

necesidad de tener que lucir los mejores pasos en la pista. 

 

Es relevante dejar de lado la visión de que este baile es mera diversión para los pobres, 

los poco cultos o de mal gusto, pues el menosprecio que de la expresión latina se ha 

hecho no conlleva otra cosa, sino la degradación de la propia cultura, de la esencia 

latinoamericana, asimismo de echar por tierra lo que tantos años ha costado construir. 

 

El baile y la música latina han traspasado fronteras, alcanzando un nivel de 

reconocimiento internacional, ya no es exclusivo de la región a la que hace referencia 

ahora es una expresión que  puede verse lo mismo en México, Nueva York o Japón. Los 

concursos o exhibiciones de los profesionistas se llevan acabo con academias y grupos 

de baile de todo el mundo.  

 

El baile popular se está profesionalizando. Las academias y los concursos de baile para 

aquellos que se dedican a esta actividad de tiempo completo. Se ofrece una opción  para 

quienes gustan de ser los protagonistas de la pista con estilo, éste parece ser más 
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elegante pero basado en la creación del pueblo y por tanto, para el pueblo.  

 

Es posible observar que el baile y la música afroantillana también se han incluido en el 

proceso de globalización como parte de una diversidad cultural, pero es imprescindible 

reconocer que permiten revalorar las expresiones de las culturas locales al tiempo que 

hacen su aparición en la escena del mundo contemporáneo.  

 

La tendencia global no necesariamente significa la deslocalización, por el contrario acepta 

la “relocalización”. En este sentido los medios de comunicación capaces de acortar 

distancias y hacer extensiva la comunicación, han sido los encargados de hacer la 

relación entre lo local y lo global, al permitir la difusión ya sea del consumo de la música 

afroantillana o de la forma de baile profesionalizada, en cierta medida, formalizado.  

 

De esta manera se observa un panorama social local que traspasa fronteras nacionales, 

generando una cercanía socio-cultural pese a las enormes distancias geográficas 

existentes.  

  

En el discurso de la gente se descubren sus arraigos dentro del mundo globalizado y esta 

condición le asigna nuevos significados a la evidencia oral, lo cual permite analizar las 

representaciones que del mundo guardan los sujetos desde su localidad. 

 

En este caso no se trata de un discurso oral, pero sí de un lenguaje corporal y de una 

comunicación no verbal que también permiten expresar aquello que en el devenir diario se 

acalla.  
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