
Historia y evolución del cine

 

El cine se desarrolló desde el punto de vista científico antes de que sus posibilidades 
artísticas o comerciales fueran conocidas y exploradas. Uno de los primeros avances 
científicos que llevó directamente al desarrollo del cine fueron las observaciones de 
Peter Mark Roget, secretario de la Real Sociedad de Londres, que en 1824 publicó un 
importante trabajo científico con el título de “Persistencia de la visión en lo que afecta a 
los objetos en movimiento”, en el que establecía que el ojo humano retiene las imágenes 
durante una fracción de segundo después de que el sujeto deja de tenerlas delante. 
Este descubrimiento estimuló a varios científicos a investigar para demostrar el principio. 
Los primeros experimentos 
Tanto en Estados Unidos como en Europa, se animaban imágenes dibujadas a mano 
como forma de diversión, empleando dispositivos que se hicieron populares en los 
salones de la clase media. Concretamente, se descubrió que si 16 imágenes de un 
movimiento que transcurre en un segundo se hacen pasar sucesivamente también en un 
segundo, la persistencia de la visión las une y hace que se vean como una sola imagen 
en movimiento. 
El zoótropo que ha llegado hasta nuestros días consta de una serie de dibujos impresos 
en sentido horizontal en bandas de papel colocadas en el interior de un tambor giratorio 
montado sobre un eje; en la mitad del cilindro, una serie de ranuras verticales, por las 
cuales se mira, permiten que, al girar el aparato, se perciban las imágenes en 
movimiento. Un ingenio algo más elaborado era el praxinoscopio, del inventor francés 
Charles Émile Reynaud, que consistía en un tambor giratorio con un anillo de espejos 
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colocado en el centro y los dibujos colocados en la pared interior del tambor. Según 
giraba el tambor, los dibujos parecían cobrar vida. 
En aquellos mismos años, William Henry Fox Talbot en el Reino Unido y Louis Daguerre 
en Francia trabajaban en un nuevo descubrimiento que posibilitaría el desarrollo del 
cinematógrafo: la fotografía, ya que sin este invento previo no existiría el cine. Hacia 
1852, las fotografías comenzaron a sustituir a los dibujos en los artilugios para ver 
imágenes animadas. 
A medida que la velocidad de las emulsiones fotográficas aumentó, fue posible 
fotografiar un movimiento real en vez de poses fijas de ese movimiento. En 1877 el 
fotógrafo angloestadounidense Eadweard Muybridge empleó una batería de 24 cámaras 
para grabar el ciclo de movimientos del galope de un caballo. 
Los hermanos Lumière 

!  

Louis Lumière; los hermanos Louis y Auguste Lumière inventaron el cine a finales del 
siglo XIX 
Los experimentos sobre la proyección de imágenes en movimiento visibles para más de 
un espectador se estaban desarrollando simultáneamente en Estados Unidos y en 
Europa; en Francia, a pesar de no contar con la gran infraestructura industrial de Edison, 
los hermanos Louis y Auguste Lumière llegaron al cinematógrafo, invento que era al 
tiempo cámara, copiadora y proyector, y que es el primer aparato que se puede calificar 
auténticamente de cine, por lo que la fecha de su presentación pública, el 28 de 
diciembre de 1895, y el nombre de los inventores son los que han quedado reconocidos 
universalmente como los iniciadores de la historia del cine. 
Los hermanos Lumière produjeron además una serie de cortometrajes con gran éxito, de 
género documental, en los que se mostraban diversos elementos en movimiento: 
obreros saliendo de una fábrica, olas rompiendo en la orilla del mar y un jardinero 
regando el césped. 
Uno de sus cortometrajes más efectistas para demostrar las posibilidades del nuevo 
invento fue el que mostraba a un tren correo avanzando hacia el espectador, lo que 
causaba gran impresión en el público asistente. El cine que se producía mientras en el 
estudio de Edison era más teatral: números circenses, bailarinas y actores dramáticos 
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que actuaban para las cámaras. Pero para entonces el equipamiento elemental ya había 
sido estandarizado siguiendo el modelo del cinematógrafo de los hermanos Lumière, y 
las películas se comenzaron a comercializar a escala internacional. 
En 1896 el ilusionista francés Georges Méliès demostró que el cine no sólo servía para 
grabar la realidad, sino que también podía recrearla o falsearla. Con estas imaginativas 
premisas, hizo una serie de películas que exploraban el potencial narrativo del nuevo 
medio, dando inicio al cine de una sola bobina. En un estudio en las afueras de París, 
Méliès rodó el primer gran filme puesto en escena cuya proyección duró cerca de quince 
minutos: L’Affaire Dreyfus "El caso Dreyfus", 1899) y filmó "Cendrillas" ("Cenicienta", 
1900) en 20 escenas. 
Pero sobre todo a Méliès se le recuerda por sus ingeniosas fantasías como "Viaje a la 
luna" (1902) y "Alucinaciones del barón de Münchhausen", en las que experimentaba las 
posibilidades de los trucajes con la cámara de cine. Méliès descubrió que deteniendo la 
cámara en mitad de una toma y recolocando entonces los elementos de la escena antes 
de continuar podían, por ejemplo, hacer desaparecer objetos. 
Del mismo modo, retrocediendo la película unos cuantos centímetros y comenzando la 
siguiente toma encima de lo ya filmado, lograba superposiciones, exposiciones dobles y 
disoluciones (fundidos y encadenados, como elemento de transición entre distintas 
escenas). Sus cortometrajes fueron un éxito inmediato de público y pronto se difundieron 
por todo el mundo. Aunque hoy en día parecen poco más que curiosidades, son 
precursores significativos de las técnicas y los estilos de un arte entonces balbuceante. 
Películas mudas 
Entre 1909 y 1912 todos los aspectos de la naciente industria estuvieron bajo el control 
de un trust estadounidense, la MPPC (Motion Pictures Patents Company), formado por 
los principales productores. Este grupo limitó la duración de las películas a una o dos 
bobinas y rechazó la petición de los actores de aparecer en los títulos de crédito. 
El trust fue desmontado con éxito en 1912 por la ley antitrust del gobierno, que permitió 
a los productores independientes formar sus propias compañías de distribución y 
exhibición, por lo que pudieron llegar hasta el público estadounidense obras europeas 
de calidad, como “Quo vadis?” (1912, de Enrico Guazzoni), de Italia, o “La reina Isabel”, 
(1912), de Francia, protagonizada por la actriz Sarah Bernhardt. 
El cine sonoro 
En 1926 la productora Warner Brothers introdujo el primer sistema sonoro eficaz, 
conocido como Vitaphone, consistente en la grabación de las bandas sonoras musicales 
y los textos hablados en grandes discos que se sincronizaban con la acción de la 
pantalla. En 1927, la Warner lanzó “El cantor de jazz”, de Alan Crosland, la primera 
película sonora, protagonizada por el showman de origen ruso Al Jolson, que alcanzó un 
éxito inmediato e inesperado entre el público. Su eslogan, sacado del texto de la película 
“aún no has oído nada”, señaló el final de la era muda. Hacia 1931 el sistema Vitaphone 
había sido superado por el Movietone, que grababa el sonido directamente en la 
película, en una banda lateral. Este proceso, inventado por Lee de Forest, se convirtió 
en el estándar. El cine sonoro pasó a ser un fenómeno internacional de la noche a la 
mañana. 
Las primeras películas habladas 
La transición del cine mudo al sonoro fue tan rápida que muchas películas distribuidas 
entre 1928 y 1929, que habían comenzado su proceso de producción como mudas, 
fueron sonorizadas después para adecuarse a una demanda apremiante. Los dueños de 
las salas se apresuraron también a convertirlas en salas aptas para el sonoro, mientras 
se rodaban películas en las que el sonoro se exhibía como novedad, adaptando obras 
literarias e introduciendo extraños efectos sonoros a la primera oportunidad. El público 
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pronto se cansó de los diálogos monótonos y de las situaciones estáticas de estas 
películas, en las que un grupo de actores se situaba cerca de un micrófono fijo. 
Tales problemas se solucionaron en los inicios de la década de 1930, cuando en varios 
países un grupo de directores de cine tuvieron la imaginación necesaria para usar el 
nuevo medio de forma más creativa, liberando el micrófono de su estatismo para 
restablecer un sentido fluido del cine y descubrir las ventajas de la postsincronización (el 
doblaje, los efectos sala y la sonorización en general que sigue al montaje), que permitía 
la manipulación del sonido y de la música una vez rodada y montada la película. 
Desarrollo del cine en color 
Los experimentos con película de color habían comenzado ya en 1906, pero sólo se 
había usado como curiosidad. Los sistemas ensayados, como el Technicolor de dos 
colores, fueron decepcionantes y fracasaban en el intento de entusiasmar al público. 
Pero hacia 1933 el Technicolor se había perfeccionado, con un sistema de tres colores 
comercializable, empleado por vez primera en la película “La feria de la vanidad” (1935), 
de Rouben Mamoulian, adaptación de la novela de William Makepeace Thackeray. 
La popularidad del color aumentó, y durante la década de 1940 se empleó sobre todo en 
una serie de musicales clásicos de la MGM Metro Goldwyn Mayer), entre los que 
destaca Easter Parade ("Desfile de Pascua", 1948), de Charles Walters. 
En la década de 1950 el uso del color se generalizó tanto que prácticamente el blanco y 
negro quedó relegado para películas de bajo presupuesto que buscaban un realismo 
sereno, como “Marty” (1955) de Delbert Mann, sobre las aspiraciones de un carnicero 
del Bronx, o “El hombre del brazo de oro” (1955), de Otto Preminger, en la que se 
contaba la historia de un drogadicto. 
A partir de la década de 1960, el blanco y negro quedó para crear efectos especiales en 
películas como “Psicosis” (1960) de Hitchcock,
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