
 

 

                                                                                                                                                                                       

 

MAYO - JUNIO 2025  
MAESTROS DEL CINE CLÁSICO (XIII ):   
STANLEY DONEN (2ª  PARTE) 
 

 

 

Organiza: 
La Madraza. Centro de Cultura Contemporánea 

CineClub Universitario UGR /Aula de Cine ñEugenio Mart²nò 



 

 



 

 

La noticia  de la  primera  sesión  del  Cineclub  de Granada  
Periódico ñIdealò, miércoles 2 de febrero de 1949. 

 

El CINECLUB UNIVERSITARIO UGR 

se crea el martes  1 de febrero  de 1949 

con el nombre de ñCineclub de Granadaò. 

 

Será en 1953 cuando pase a llamarse con su actual denominación. 

Así pues en este curso 2024-2025, cumplimos 72 (76) años. 

 



 

 

 

 

 

 

 

 

 

 

 

 

 

 

 

 

 

 

 

 

 

 

 

 

 

 

 

 

 

 

 

 

 

 

 

 

 

 

 

 

 

 



 

 

MAYO - JUNIO 2025       
 
MAESTROS DEL CINE CLÁSICO (XIII):  
STANLEY DONEN (2ª  PARTE) 
 
MAY - JUNE  2025 

MASTERS OF CLASSIC CINEMA (XIII):  

STANLEY DONEN (part 2) 

 

Martes  20  mayo   / Tuesday, may 20th    

SIEMPRE HACE BUEN TIEMPO 

(Itôs always fair weather, EE.UU., 1954)  [101 min.] 

 

Viernes  23  mayo   / Friday, may 23th    

UNA CARA CON ÁNGEL 

(Funny face, EE.UU., 1957) [100 min.] 

 

Martes  27 mayo   / Tuesday, may 27th    

JUEGO DE PIJAMAS 

(The pajama game, EE.UU., 1957)  [96 min.] 

 

Viernes  30  mayo   / Friday, may 30th    

BÉSALAS POR MÍ  
(Kiss them for me, EE.UU., 1957) [98 min.] 

 

Martes  3 junio   / Tuesday, june 3rd   

INDISCRETA 

(Indiscreet, EE.UU., 1958)  [100 min.] 

 
Todas  las  proyecciones  en versión  original   
subtituladas  al  español  
All screenings in original version with Spanish subtitles 

 

Todas  las  proyecciones  a las  21 h. 
en Sala  Máxima  del  Espacio  V Centenario  (Av.  de Madrid)  
Entrada  libre  hasta  completar  aforo  
All screenings at 9 p.m. 

at the Assembly Hall in the Espacio V Centenario (Av.de Madrid). 

Free admission up to full room. 



 

 

Seminario  ƳFDXWLYRV DEL FLQHƴ nº  79 
Miércoles  21 / Wednesday 21th              17 h. 

EL CINE DE STANLEY DONEN (II)  
Gabinete de Teatro & Cine del Palacio de la Madraza 

Entrada libre hasta completar aforo / Free admission up to full room 
 

 

 
Organiza:  
La Madraza. Centro de Cultura Contemporánea 

Cine Club Universitario UGR / Aula de Cine ñEugenio Martín) 

 

 

 
EN ESTA SALA Y DURANTE LAS PROYECCIONES, 

NO ESTÁ PERMITIDO EL CONSUMO DE COMIDA 
NI DE BEBIDAS ALCOHÓLICAS O GASEOSAS. 

 
DE IGUAL MODO,  

NO ESTÁ PERMITIDO EL USO DE DISPOSITIVOS MÓVILES. 
SE RUEGA LOS DESCONECTEN HASTA EL FINAL DE LA PELÍCULA. 

 
LOS ESPECTADORES PODRÁN ACCEDER A LA SALA 

30 MINUTOS ANTES DEL INICIO DE LA SESIÓN. 
 

LES AGRADECEMOS MUCHO SU COLABORACIÓN. 
 

 
EL USO DE LAS IMÁGENES DE ESTE CUADERNO 

SE HACE EXCLUSIVAMENTE CON FINES DIVULGATIVOS 
 
 
 
 



 

  



 

  



 

  



 

 

Martes  20  mayo                    21 h      
Sala Máxima del Espacio V Centenario 

Entrada libre hasta completar aforo 

 

SIEMPRE HACE BUEN TIEMPO Å 1954 Å EE.UU. Å 101ô 

                                                        
Título  Orig .- Itôs always fair weather.  

Director .- Stanley Donen & Gene Kelly.   

Argumento  y Guion .- Betty Comden 

& Adolph Green.  Fotografía .- Robert 

Bronner (2.55:1 Cinemascope - 

Eastmancolor).  Montaje .- Adrienne 

Fazan.  Música .- André Previn & Roger 

Edens.  Canciones .- André Previn (m) y 

Betty Comden & Adolph Green (l).  

Coreografía .- Gene Kelly & Stanley 

Donen.  Productor .- Arthur Freed.  

Producción .- Metro Goldwyn Mayer.  

Intérpretes .- Gene Kelly (Ted Riley), 

Michael Kidd (Angelo Valentine), Dan 

Dailey (Doug Hallerton), Cyd Charisse 

(Jackie Leighton), Dolores Gray 

(Madeline Bradville), David Burns (Tim), 

Jay C. Flippen (Charles Culloran).  Estreno .- (EE.UU.) septiembre 1955 / 

(Francia) junio 1956 / (España) julio 1961. 
 

versión  original  en inglés  con subtítulos  en español  
 

2 candidaturas a los Oscars: Guion original y Banda Sonora para musical 

 

Película nº 9 de la filmografía de Stanley Donen 

(de 30 largometrajes como director) 

Película nº 3 de la filmografía de Gene Kelly (de 17 largometrajes como director) 

 

Música de sala: 
Siempre  hace  buen  tiempo  (Itôs always fair weather, Stanley Donen, 1954) 

Banda sonora original compuesta por 

André  Previn  (m) y Betty  Comden  &  Adolph  Green (l) 
 



 

 

 
 

(é) SIEMPRE HACE BUEN TIEMPO, escrita otra vez por 

Betty Comden y Adolph Green por encargo de Kelly y Donen, o, al 

menos, para que la dirigieran ellos, es una continuación apenas 

disimulada de Un día  en Nueva  York : los tres marineros se han 

convertido ahora en soldados porque a Frank Sinatra no le gustó el 

papel y Jules Munshin tenía otro contrato, pero sigue fiel a las premisas 

del musical intimista y hasta con algún número equivalente (la euforia 

de Gene Kelly ñcantando bajo la lluviaò es mostrada ahora patinando 

por las calles). Para comenzar, un montaje nos muestra el paso de los 

tres amigos por la guerra (lo cual establece ya el tono sombrío de la 

historia) y, terminada ésta, asistimos a su promesa de volver a 

encontrarse diez años después en el mismo bar, tan amigos como 

siempre. Con el tono sombrío acentuado por una carta de la novia de 

Kelly en la que le dice que se ha casado con otro, los tres amigos se 

emborrachan antes de separarse y la frase ñahora somos civilesò les 

devuelve al momento actual: como si la guerra hubiese sido una etapa 



 

 

 
 

de camaradería, una abstracción ideal y no otra horrible realidad. Los 

diez años pasan en forma bastante cruel para los tres: Gene Kelly es 

un jugador de apuestas arruinado, Dan Dailey un ejecutivo que triunfa 

en lo profesional pero fracasa en lo personal y Michael Kidd no logra 

superar una vida mediocre. 

Cuando, un poco por casualidad, recuerdan la cita y regresan 

al bar, el camarero no se da cuenta de quiénes son al verlos por 

separado, pero cuando los tres se juntan, sí. Este reconocimiento de la 

ñidentidadò del grupo no dura mucho. Pasada la primera alegría del 

reencuentro, el primer abrazo, la primera risa, la primera copa, todo lo 

demás es un desastre: ya no tienen nada que decirse, se avergüenzan 

de sí mismos y de los otros. El tiempo ha sido implacable y ha 

interrumpido el diálogo para siempre. De ahí la ironía del título, que 

se inspira en la letra de una antigua canción: ñSiempre hace buen 

tiempo, cuando se reencuentran los viejos amigosò. 



 

 

 
 

Paralelamente, el film reconoce la llegada de la televisión y la 

satiriza, pero no hasta el extremo de que, por ejemplo, no termine 

siendo un instrumento clave para la captura de unos malhechores, 

momento en que se rescata algo de la vieja camaradería, cuando los 

tres ex-soldados ayudan a dicha captura; pero en esa conjugación de 

ironías, el programa de televisión es también el anticlimax de lo que 

se suponía un reencuentro feliz y el anticlimax de la ñfelicidadò que se 

supone en un film musical, en especial si está firmado por Kelly y 

Donen. Aunque también, recuérdese, iba a ser ésta su última 

colaboración y ellos eran conscientes de eso. Quizás el clima tenso 

entre ambos impidió que pudieran darle al film todo lo que había sido 

característico del dúo y los números musicales que cuentan con gran 

libertad de invención (el de las tapas de los cubos de basura, el de los 

patines de Kelly) no poseen la esperada euforia.  El film es como una 

mueca forzada de la vitalidad que había distinguido a sus dos trabajos 

anteriores. Y lo de ñmuecaò no debe interpretarse peyorativamente. Es 

un trabajo donde existen todas las virtudes de ambos creadores, pero 

como con sordina. Donde hay ideas con tanta energía, vitalidad y 

empuje como en Un día  en Nueva  York  o Cantando  bajo  la   



 

 

 
 
lluvia  -e incluso Siete  novias  para  siete  hermanos - , pero 

donde falta la convicción de esa energía, de esa vitalidad y de ese 

empuje. Como muestra, valga mencionar el primer baile de los 

soldados que, ya borrachos, usan tapas de cubos de basura en los pies 

para marcar el paso -y el paso de baile-, o el de Gene Kelly en patines 

en un supuesto exterior de Nueva York. Ambos números proponen 

ideas y concepciones brillantes, pero hay algo cuya sensación final no 

llega: la contagiosa euforia de las otras películas, y uno se queda 

sonriente o divertido, pero no excitado. Esto no quiere decir que los 

números del film no tengan sus méritos; y hay varios a destacar: un 

trío divertido en el que, al compás de ñEl Danubio azulò, los tres 

amigos, reunidos en un almuerzo, piensan que no deberían haber 

acudido a la cita de reencuentro; una parodia de la televisión de aquel 

entonces en los dos números que interpreta la inefable Dolores Gray, 

ñMusic is better than wordsò y ñThanks but not thanksò, especialmente 

logrado el segundo, una réplica al ñDiamonds are the girls best 

Friendsò de Marilyn Monroe en Los caballeros  las  prefieren  
rubias , que llevan a Donen otra vez a hacer las puestas en escena 

sobre un escenario y sospechamos que es Kelly -dada su excelente 

química con ella y el notable aprovechamiento que supo hacer de sus 

dotes- el que da una buena dinámica al número de Cyd Charisse en el  



 

 

 
 

gimnasio, con los boxeadores entrenándose (otro detalle extraño de la 

película es que solo aprovecha una vez a Charisse como bailarina). 

El film utiliza también la split-screen para ñOnce I had a 

friendò, siempre magnífico recurso de Donen para no tener que hacer 

cortes forzosos en los tríos en los que cada uno de los componentes 

están en un espacio físico diferente (una split-screen que ahora se ve 

espléndidamente expandido gracias a las dimensiones del 

CinemaScope) y otro buen alarde técnico en ñSituation-Wiseò en el 

que Dan Dailey canta en un cóctel mientras la gente del fondo parece 

situada totalmente en otro plano de realidad (un fondo proyectado 

diluido y un primer plano nítido).  

Puede decirse que SIEMPRE HACE BUEN TIEMPO es el 

primer musical que se atreve a ser amargo y a dejar de lado la falta de 

reflexión o la liviandad que había caracterizado al género. El final es 

una secuencia nostálgica, casi exactamente igual a la que mostraba la 

primera separación de los amigos: uno sabe que los amigos no se vol- 



 

 

 
 

-verán a encontrar y, en alguna medida, marca ya cierto tono que se irá 

acentuando en las películas de Donen: no la negatividad, sino lo que 

él llama el ñrealismoò frente a la vida; pero reconoce ya al tiempo 

como factor negativo, capaz de jugar malas pasadas, algo que fluye 

inaprehensiblemente y lo va degradando todo. 

Así se cierra el film que significaba no solo el último trabajo 

conjunto de Kelly y Donen, sino también -aunque aún sin saberlo- el 

último trabajo de Donen para la Metro (é). 
Texto (extractos): 

Juan Carlos Frugone, Stanley  G87.7Ƭ\ no fueron  tan  felices ,  

Semana Internacional de Cine de Valladolid, 1989. 

 

(é) Tres marineros, Gabey (Gene Kelly), Chip (Frank Sinatra) 

y Ozzie (Jules Munshin), pasan un día de permiso en Nueva York en 

compañía de músicas de Leonard Bernstein. Se trata, obviamente, de 

Un día  en Nueva  York  (1949). Seis años después, los ex 

combatientes Ted Riley (Gene Kelly), Doug Hallerton (Dan Dailey) y 

Angie Valentine (Michael Kidd), tras haber sido licenciados en el 

ejército toman por asalto el mismo decorado, esta vez a los compases 

de André Previn (uno de los pocos músicos a quienes los ñmandarinesò  



 

 

 
 

culturales han ñperdonadoò que se dedicara también a la música para 

el cine), para ofrecer una visión complementaria de las así llamadas 

ñinolvidablesò amistades castrenses. SIEMPRE HACE BUEN 
TIEMPO fue concebida inicialmente como una suerte de secuela de 

Un día  en Nueva  York , y Stanley Donen declaró a este respecto 

que ñcon ella se intentaba ver lo que pasaba a esos tres hombres al 

cabo de diez años, desengañados después de haber perdido sus más 

altos ideales; fue una idea terriblemente buena... : los tres están 

defraudados de sus vidas; cuando uno es joven e idealista suceden 

muchas cosas a lo largo de diez años, hasta que te encuentras a 

mediados de la treintena y la realidad de lo que puedes hacer de 

verdad contigo mismo te hiereò . En este film, la amistad de los tres 

soldados parece haberse desvanecido con el paso de los años. (Entre 

paréntesis cabe recordar que Donen todavía rizó el rizo del tema, 

oculto bajo el enigma detectivesco que sostiene la ficción de 

Charada , 1963.)  

(é) La amargura que desprende SIEMPRE HACE BUEN 
TIEMPO sirve de soporte para más o menos media película: si el 

reencuentro de los tres amigos luego de diez años de separación resulta 

decepcionante para cada uno de ellos, se debe a que ven su fracaso 

personal reflejado en el del otro, y una vez reconocido esto, la amistad  



 

 

 
 

de los viejos tiempos se renueva al fin, subrayada por un encuadre que 

repite el de su despedida diez años atrás. (é.) La primera mitad de 

SIEMPRE HACE BUEN TIEMPO sigue teniendo fuerza vista hoy, a 

pesar de su artificio (é). El adiós de los tres amigos conserva su 

vitalidad original, derrochada en su frenético paso por los decorados 

de bares y en el ñballetò callejero, que alcanza su cenit con el brillante 

número de los cubos de basura y concluye con el canto ñAunque hoy 

haya llegado la hora de partirò, entonado primero solo por Doug 

Hallerton, después a dúo con Angie Valentine, y, finalmente, a trío con 

Ted Riley. La grúa que los muestra en plano general, tomando cada 

uno un camino diferente para seguir su propia vida, con el fondo de 

los rascacielos, los fija en ese decorado que se ejerce en símbolo de su 

amistad, tal como hace notar el plano final donde se recuperan 

escenario, movimiento y despedida, al modo de un círculo visual que 

se cierra, quizá definitivamente. Resulta espléndida la sucesión de 

planos que resumen sus actividades personales a lo largo de los años 

de separación y dan cuenta de lo lejos que van quedando de sus 

aspiraciones juveniles; y no lo es menos la secuencia del reencuentro, 

primero en el bar donde tuvo lugar la despedida y más tarde en un 

restaurante de lujo, manifiesta en sus expresiones, en su malestar, en  



 

 

 
 

sus miradas y en los pensamientos que expresan por medio de ñEl 

Danubio azulò que interpreta la pequeña orquesta del local.  

En medio queda el desarrollo de ese día de reencuentro, a partir 

de que Ted conoce a Jackie Leighton (Cyd Charisse), quien, por otra 

parte, protagoniza un número musical (en un gimnasio, entre 

boxeadores) que está a la altura del ya comentado de los cubos de 

basura; en él hay espacio para la crítica a los programas populares de 

televisión y a sus patrocinadores, para un apunte sobre el hampa que 

rodea al boxeo y para que Gene Kelly dé salida, una vez más, a uno de 

sus peculiares números de bailarín enamorado, esta vez sobre patines, 

pero a cambio de diluir el tono amargo expuesto en el reencuentro e ir 

alimentando la idea de que, en efecto, ñsiempre hace buen tiempoò. 

Habría que esperar dos años más, hasta Bésalas  por  mí , otra 

película con soldados, para que Donen retomara con fuerza, sin perder 

el tono, esa acidez que destilan algunas secuencias de SIEMPRE 
HACE BUEN TIEMPO (é). 

Texto (extractos): 
José Mª Latorre, ñSiempre hace buen tiempoò,  

en sección ñPantalla Digitalò, rev. Dirigido, diciembre 2010. 

 

 

 

 

 

 

 



 

 

 

 

 

 

 

 

 

 

 

 

 

 

 

 

 
 

 

 

 

 

 

 

 



 

  



 

  



 

 



 

 

Viernes  23  mayo                    21 h      

Sala Máxima del Espacio V Centenario 

Entrada libre hasta completar aforo 

 

UNA CARA CON ÁNGEL Å 1957 Å EE.UU. Å 100ô 
 

Título  Orig .- Funny face.  Director .- 

Stanley Donen.   Argumento  y Guion .- 

Leonard Gershe, a partir de su musical 

ñWedding bellsò.  Fotografía .- Ray June 

(1.85:1 VistaVision - Technicolor).  

Montaje .- Frank Bracht.  Música .- 

George Gershwin & Roger Edens.  

Canciones .- George Gershwin & Roger 

Edens (m) y Ira Gershwin & Leonard Gershe 

(l).  Coreografía .- Eugene Loring, Fred 

Astaire & Stanley Donen.  Títulos  de 
crédito .- Richard Avedon & Stanley 

Donen.  Productor .- Roger Edens.  

Producción .- Paramount.  Intérpretes .- 

Audrey Hepburn (Jo Stockton), Fred Astaire 

(Dick Avery), Kay Thompson (Maggie 

Prescott), Michel Auclair (Émile Flostre), Robert Flemyng (Paul Duval), 

Virginia Gibson (Babs), Dovima (Marion) y Suzy Parker (bailarina).  

Estreno .- (EE.UU.) marzo 1957 / (Francia) mayo 1957 / (España) febrero 

1962. 

versión  original  en inglés  con subtítulos  en español  
 

4 candidaturas a los Oscars: Guion original, Fotografía, 

Dirección Artística (Hal Pereira, George Davis, Sam Comer & Ray Moyer 

y Vestuario (Hubert De Givenchy & Edith Head) 

 

Película nº 10 de la filmografía de Stanley Donen 

(de 30 largometrajes como director) 

 

Música de sala: 
ƳS5*B George J.;<1@27ƴ (1954) 

Buddy  De Franco , Oscar  Peterson  &  Russel  Garcí a 



 

 

 
 

ñ(é) Me encanta esta película. De todas las comedias 

musicales que he rodado quizás no es la mejor, pero es la que me gusta 

más. Lo que me gustó más fue hacer una película sobre un fotógrafo, 

sobre la fotografía. (é) Siempre me ha gustado la fotografía. Aún 

antes de mi descubrimiento del cine con Fred Astaire, yo tenía una 

pequeña cámara de cine y una cámara de fotografías. En aquellos días 

no había color, todo era blanco y negro, pero siempre me fascinó. Y 

cuando comencé a trabajar en el cine empecé a intentar más y más 

cosas con la fotografía hasta que mi obsesión me asustó y decidí 

abandonarla un poco. Porque en un sentido práctico, si la película 

demuestra que está dirigida artísticamente con tanta conciencia -y al 

decir dirigida artísticamente quiero decir  todo lo que concierne a las 

artes visuales: el decorado, las ropas, la fotografía-, si hay demasiada 

conciencia en ello, lo que se consigue es distanciar al  espectador, que 

empieza a sospechar que en la pantalla hay algo falso (é). Me 

sumergí en UNA CARA CON ÁNGEL con gran placer y fui un gran 

amigo de Richard Avedon. Casi no le conocía cuando Roger Edens  



 

 

 
 

compró una historia, que era una obra que no estaba montada y 

giraba alrededor más o menos de la vida de un fotógrafo de moda. 

Había sido escrita por alguien que conocía muy bien a Dick Avedon. 

Cuando me propuso este tema, le dije: óde acuerdo, pero ¿por qué no 

cogemos a Avedon mismo?ô. Avedon jugó un gran papel en la 

colaboración plástica de la película. No sobre el plano de las ideas: 

el ballet en la habitación negra no es de él por ejemplo. Pero sí sobre 

el de la atmósfera, que es tan dramático como visual. Nos dio una gran 

cantidad de detalles sobre los fotógrafos de moda, ya que queríamos 

encontrar la verdadera atmósfera de la alta costura, tomar el 

contrapié de las habituales descripciones hollywoodenses -incluso si 

esta moda parece vista por Hollywood-. En todo caso, para toda esta 

voluntad de realismo, Dick nos fue una gran ayuda. Colaboró 

igualmente muy estrechamente en lo que concierne al aspecto 

fotográfico, el empleo de los filtros, el trabajo en color. Siempre estuve 

apasionado y fascinado por todas estas cuestiones técnicas y me 

entendí muy bien con Dick. Empezamos por darnos un material im- 



 

 

 
 

-puesto, técnicos muy competentes, a fin de que pudiésemos liberarnos 

sin inquietud a nuestras experiencias, pero el resultado fue 

catastrófico. También decidimos, Avedon y yo, de entregarnos a 

nuestras búsquedas solos, con un material menos voluminoso. Creo 

que la fotografía de UNA CARA CON ÁNGEL era soberbia y 

técnicamente extraordinaria. Y los trucajes, el empleo de filtros no 

eran gratuitos. Se adaptaba perfectamente al tema, que era a la vez 

ligero e importante, divertido y dramático. Era en cierta manera la 

historia de la lucha entre la simplicidad y la sofisticación. El final 

correspondía exactamente, sobre el plano plástico, a lo que yo había 

querido y me gusta mucho (é)ò. 

ñ(é) El placer es hermoso. Si esta película lo provoca, es 

gracias a Gershwin y a Astaire y a Hepburn, y es de ese placer de la 

experiencia de lo que quiere hablar. UNA CARA CON ÁNGEL habla 

de esa chica que cree que tiene que ser seria y cambiar el mundo y la 

película dice que no, que hay placer en el color y el baile y la música  



 

 

 
 

y en comer y en vivir y en mirar objetos que son hermosos en sí 

mismos. En todo eso hay alegría y placer. De eso se trata y no puedes 

encontrar a nadie que represente todo eso mejor que Fred Astaire. 

Eso es lo que a la gente le gusta llamar la ósegunda lecturaô de una 

película: no se trata de una chica intelectual que se convierte en 

modelo, sino de alguien que le abre los ojos a la alegría de vivir (é).ò 

ñ(é) Audrey Hepburn era un sueño hecho realidad. El primer 

film en que la vi, aunque no fuera realmente su primer film, fue 

Vacaciones en Roma y nunca me había quedado más... bueno, que 

me enamoré de ella. Y poco después de Vacaciones en Roma hicimos 

UNA CARA CON ÁNGEL; bueno, no tan poco: tres o cuatro años 

después. Pero nunca había visto a nadie como ella. Pienso que 

Vacaciones en Roma es la película más romántica que he visto en 

mi vida, en toda mi vida. No hay nada que se acerque tanto a la 

sensación de lo que es enamorarse como esa película. Es perfecta. Y 

Audrey Hepburnénunca había habido nada como ella en el cine, era 

una especie de criatura mágica a la que tuve la suerte de convencer 

para que trabajara en algunas de mis películas. En papeles muy 

diferentes, pero siempre perfecta (é). 

Stanley  Donen  
 



 

 

 
 

(é) Poco después de la liberación de Arnhem de los nazis, la 

joven de dieciséis años Edda van Heemstra (en arte, Audrey Hepburn) 

fue al cine para ver una película musical norteamericana: Sombrero  
de copa  (Top Hat, 1935), protagonizada por Fred Astaire y Ginger 

Rogers. Su pasión era la danza y, aunque su orientación era más 

clásica, quedó maravillada por el talento y la clase de Astaire. Lo que 

no se podía ni imaginar era que diez años más tarde protagonizaría una 

película con él, siendo además ella la estrella de la producción.  

UNA CARA CON ÁNGEL cuenta la transformación de Jo 

Stockton de librera amante de la filosofía a top model. Descubierta por 

el fotógrafo Richard Avery ïtrasunto del gran fotógrafo Richard 

Avedon-, esta joven intelectual será convencida por la editora Maggie 

Prescott para presentar la nueva colección del modisto Paul Duval y 

ocupar, con su ñfunny faceò (cara agradable) las principales páginas 

de la revista de moda femenina ñQualityò. El cebo utilizado para 

embaucarla en ese descabellado proyecto será la posibilidad de viajar 

a París, donde tendrá lugar la presentación de la nueva colección de 

Duval. Hacía años que ella deseaba visitar la bella capital francesa para 

conocer al profesor Emile Fostre, por lo que acepta su nuevo cambio 

de imagen, atraída también por los encantos de Avery. La llegada a 

París se presenta con el bonito número ñBonjour Paris!ò. Pero pronto  



 

 

 
 

empezarán a complicarse las cosas, ya que Jo insiste en moverse por 

ñtenebrososò ambientes filosóficos, en vez de cumplir las exigencias 

de su trabajo como modelo. Este ñtira y aflojaò entre los tres 

protagonistas dará pie a una serie de geniales y variados números 

musicales, reflejo de las divertidas situaciones que se crean. Poco a 

poco se refuerza el vínculo entre Jo y Dick, mientras decrece su interés 

por el profesor Fostre, quien, al intentar seducirla, cambiará su 

condición de eminencia de las letras por la de torpe galán. 

UNA CARA CON ÁNGEL reúne por primera vez para Donen 

a una de sus parejas mágicas. Marca el reencuentro, en la segunda y 

última colaboración de Donen, con el mejor bailarín de la Historia del 

Cine ï aunque no el más afín a su concepción del género-, Fred 

Astaire. Y la primera con Audrey Hepburn como protagonista 

femenina. Si a ellos sumamos la presencia de la veterana y magnífica 

Kay Thompson, la música de George Gershwin y el que la productora 

no fuese la Metro, UNA CARA CON ÁNGEL resulta un musical muy 

diferente de los anteriores, más sofisticado, menos cómico, más 

cercano a la ñalta comediaò, más elegante y menos dinámico. Por todo  



 

 

 
 

ello, no parece extraño que al año siguiente Donen comenzara a dirigir 

comedias no musicales, aunque enfocadas desde una perspectiva 

musical.  (é) El punto de partida de UNA CARA CON ÁNGEL no 

podía ser mejor para Donen. Si consideramos además, que el ambiente 

es el de la fotografía de alta moda y que la ciudad de fondo es París, 

están dados todos los elementos para el refinamiento y el buen gusto. 

Y Donen sabe sacar el máximo partido de ellos. Este film, que 

redescubre París como Nueva York lo era en Un día  en Nueva  
York , es de capital importancia en la evolución de Donen (é). 

Aunque solo sea por cantidad, Audrey Hepburn aparece como 

la heroína por excelencia del cineasta. Es la única actriz que ha sido 

protagonista de sus films tres veces y, quizás no por excesiva 

casualidad, lo ha sido en tres de sus mejores obras: UNA CARA CON 
ÁNGEL, Charada  y Dos en la  carretera . Hepburn tiene la 

característica de cubrir una amplia gama de matices, de ser una 

estupenda actriz dramática sin perder jamás la levedad y nunca puede 

olvidarse por completo de que, después de todo, su formación fue 

como bailarina, que antes que nada fue bailarina profesional y luego 

pasó a ser actriz. Aparte de las cualidades inherentes a Audrey 

Hepburn y todo su trabajo, es obvio que los tres personajes que 

interpretó para Donen encontraron en ella su mejor expresión. Es difí- 



 

 

 
 

-cil imaginar a otra Jo Stockton: la intelectual que en su oscura librería 

se pregunta: ñàCu§nto ha durado ®sto?ò (ñHow long has this been 

going on?ò), la modelo refinada de la colección de Givenchy, el rostro 

que simplemente presta entre asustado y regocijado a la maravillosa 

interpretación de Fred Astaire de ñFunny Faceò. La tentación de 

enumerar cada uno de sus momentos en UNA CARA CON ÁNGEL 

solo es detenida por la conciencia de saber que es absolutamente 

imposible acercarse con palabras a la magia del rostro de Hepburn, a 

la magia de las canciones y los bailes, a la magia de ese film único de 

cuya unicidad es ella una de las principales cómplices. (é) 

UNA CARA CON ÁNGEL mostrará a Donen en su 

quintaesencia: el film que no se puede contar, sino que hay que ver. El 

guion (criticado en su momento en ciertos sectores por su sátira a lo  



 

 

 
 

que era el existencialismo y sus seguidores: ñme parecía gracioso en 

aquel momento. No podía haberlo hecho de otra manera, 

caricaturizando ese ambienteò), es el pie para una explosión vital de 

las imágenes y éstas son el pie para una explosión vital de los sentidos: 

la vista y el oído se regocijan plenamente en los colores, en la música 

y en esa otra dimensión intransmisible que es la presencia de Astaire, 

Hepburn y Thompson. Dentro de todo su casi melancólico 

romanticismo, deja una sensación de placer tan inmensa que es 

imposible expresarla en palabras. Como diría Miguel Rubio en el 

artículo ñDonen o la metafísica del champ§nò, ñpara gozar su obra 

hay que amar la vida, sentirse a gusto con el mundoò y, hasta ese 

momento, el cine de Donen era una experiencia sensual, burbujeante, 

un himno de vitalidad que nos habla de lo corpóreo haciéndonos sentir 

etéreos, que nos permitía disfrutar de la fantasía del cine sin tendernos 

ninguna trampa más que señalar las vías por las que se llega al disfrute. 

UNA CARA CON ÁNGEL posee otra demostración de la fuerza o la 

personalidad de Donen como director: aunque la estética del film está 

asesorada por Richard Avedon, el fil m en sí es totalmente de Donen: 

clima, estilización, refinamiento, lo irónico-romántico. 

 



 

  



 

 

 
 

(é) No fue nada fácil llevar a buen puerto este musical, en 

Technicolor, de cuatro millones de dólares. La música de George 

Gershwin era de los años veinte, y pertenecía a Warner Brothers. El 

equipo técnico, con Donen a la cabeza, era de la Metro Goldwyn 

Mayer. Y la pareja Hepburn/Astaire estaba contratada por la 

Paramount. De todas estas estrellas, la que más brillaba era Audrey; 

por lo que, después de arduas negociaciones, sería la Paramount la que 

compraría a MGM sus recién adquiridos derechos sobre las canciones 

de Gershwin, llevándose también al equipo del realizador, que 

reconocería que ñdebido a ello, antes de rodar un solo metro de la 

película, ya nos habíamos gastado un millón de d·laresò.  

La historia original, centrada en un atraco en Atlantic City, 

tuvo que ser transformada por el músico Roger Edens y el escritor 

Leonard Gershe, que compusieron temas adicionales a los de 

Gershwin, inspirados en la obra inédita de Gershe ñWedding Dayò. La 

coreografía corrió a cargo de Fred Astaire y Eugene Loring, con la 

gran aportación de la dirección musical de Adolph Deutsch.  



 

 

 
 

Curiosamente, Astaire había participado en la versión escénica de 

ñUna cara con ángelò, que estuvo a punto de llevarse al cine en 1928. 

Así que tuvo que esperar cerca de treinta años; que a su vez era la 

diferencia de edad que le separaba de su nueva compañera de trabajo. 

Este detalle no preocupaba a un hombre con el savoir faire de Astaire; 

y eso que había sido blanco de algunas críticas debido a su reciente 

trabajo, junto a Leslie Caron, en Papá  piernas  largas  (Daddy 

Long Legs, 1955). Hepburn, sin embargo, sí estaba preocupada, a la 

vez que entusiasmada, con su nuevo reto. Ensayó mucho con Loring, 

que admiraba su constancia: ñnunca vi a nadie trabajar tan duroé, 

cerca de dieciséis horas al día. Yo le decía: óAudrey, tómate mañana 

el día libreô. Y ella me respondía: ñEstar® aquí a las nueveò. Y llegaba 

a las ochoò. Ella consideraba que el papel estaba hecho a su medida -

hasta su propia madre lo reconocía- y quería dar lo máximo. Y es que 

la combinación Gershwin-Donen-Astaire era muy poderosa; el sueño 

de cualquier aficionado al musical. 

Hepburn estaba muy ilusionada con la idea de bailar y cantar 

con Astaire. Sin embargo, su primera impresión al conocerle no fue  



 

 

 
 

tan deslumbrante; aunque tardó poco en descubrir sus encantos: 

ñRecuerdo que llevaba una camisa amarilla, pantalones grises, y una 

bufanda roja que hacía las veces de cinturón. Sus famosos pies 

estaban protegidos por unos mocasines, de los que asomaban unos 

calcetines de color rosa. De repente me cogió de la cintura y me dijo: 

óVamos a movernos un pocoô. Y empezamos a bailar. Fue muy 

divertido. Yo sabía que no era una gran bailarina. Pero con Fred todo 

era f§cilò. Así, las pocas dudas que podía haber sobre la química 

existente entre ambos, o la enorme diferencia de edad que les separaba, 

quedaron disipadas. Aun así Donen tuvo cuidado de reducir al mínimo 

las escenas de ternura entre ambos, para no recibir críticas similares a 

las de Papá  piernas  largas . 

El papel de Astaire estaba en parte inspirado en la vida del 

fotógrafo Richard Avedon, que había conocido e instruido a la modelo 

Diana Vreelan, con la que terminaría casándose en 1951. Avedon 

colaboró en UNA CARA CON ÁNGEL, e hizo unas interesantes fotos  



 

 

 
 

de Audrey, convirtiéndose a partir de entonces en su fotógrafo de 

confianza; aunque reconoció que era muy difícil  de retratar: ñEn el 

duelo entre la cámara y la modelo, ella siempre salía victoriosa. Me 

paralizabaò. En la película, ella tiene que posar para el reportaje de la 

revista. Hubo un momento especialmente brillante, cuando bajaba las 

escaleras del Louvre con la ñVictoria de Samotraciaò al fondo: ñPensé 

que me resbalaría y me rompería el cuello. Llevaba tacones altos, y 

había más de treinta amenazantes escalones de mármol por los que 

tenía que descender. Decidí hacerlo en una toma, y lo conseguí. Tuve 

suerteò. La escena se convirtió en una de las más pictóricas del film. 

La fotografía de Ray June resaltaba su extraordinaria belleza, envuelta 

en uno de los preciosos vestidos que Givenchy había diseñado para su 

vestuario.  

Desde que tuvo ocasión de probar uno de sus diseños en 

Sabrina , Audrey no dudó en proclamar a Hubert de Givenchy como 

su modisto favorito. Ella impuso su colaboración en UNA CARA  



 

 

 
 
CON ÁNGEL, lo que molestó a Edith Head, que tuvo que conformarse 

con vestir al resto del reparto. Givenchy siempre supo comprender los 

gustos de Audrey, muy cómoda con sus creaciones, que contribuyeron 

a la formación del denominado ñestilo Audreyò. Ella no se separaría 

de él, y menos en una película como ésta, centrada en el mundo de la 

moda. Sin embargo, llama la atención que de todos los espectaculares 

modelos creados para el evento fuese el más sencillo -un conjunto de 

pantalón y jersey negro ajustados, con unos calcetines blancos- el que 

quedaría en el recuerdo. Aunque también influyó el atrevido número 

de baile que interpretó Audrey en esa escena, ambientada en un oscuro 

club de jazz, y que sería titulado ñBasal Metabolismò. Animada por 

una composición sincopada, con referencias a los temas de Gershwin 

de ñHow long has this been going on?ò y ñFunny Faceò, Hepburn se 

desliza por el bohemio café, rodeada de bailarines anárquicos, con un 

estilo tan original como sorprendente. 

Esa y otras escenas de interiores fueron rodadas en Hollywood. 

Después se trasladó todo el equipo a París.  La ciudad era de sus 

favoritas, y pronto volvería para rodar Ariane , a las órdenes de Billy  

Wilder, que desde que rodó con ella Sabrina , estaba deseoso de 

volver a situarla delante de su cámara. Esto le pasaba a la mayoría de 

los directores con los que trabajaba, maravillados por su encanto, be- 



 

 

 
 

-lleza y profesionalidad. También Donen repetiría con Audrey, años 

más tarde. 

La película se cierra con la pareja Hepburn-Astaire bailando el 

célebre tema de Gershwin ñôS Wonderfulò, melodía que Gene Kelly 

cantaba en Un americano  en París  (An American in Paris, 1951). 

La escena está rodada en la campiña francesa -en realidad, una 

diminuta isla- con el inconveniente añadido de las abundantes lluvias 

que habían azotado ese mes de rodaje. Hasta nueve pares de zapatos 

fueron utilizados por Hepburn durante su actuación, en la que aparecía 

ataviada por el último modelo de la colección Givenchy presentado en 

la película: un vestido de novia. La actriz se quejaba en tono irónico: 

ñLlevo veinte años esperando bailar con Fred, y tengo los pies llenos 

de barroò. 

(é) Entre las muchas novedades que aportó UNA CARA CON 
ÁNGEL estaba una elegante secuencia de créditos que no interfieren 

con la historia pero que establecen bien el clima, el tono y el estilo 

visual de la película: fotografías típicas de modelos para revistas de 

modas. Positivos y negativos. Elementos (cámara, lápices de colores) 

que utilizará el fotógrafo en su trabajo, pero también un anticipo del 

mundo que él nos descubrirá en ñmovimientoò (en la secuencia en que 

se fotografía la colección en París y donde congela imágenes y las 



 

 

 
 

cambia de color) durante la película.  Tomando fotografías de Avedon, 

Donen elaboró por su cuenta dicha secuencia de créditos y la síntesis 

está perfectamente dada. De ahí en adelante, los títulos de presentación 

de los films de Donen tendrán una personalidad propia, pero hasta 

1958 no encontrará a Maurice Binder, el diseñador con quien 

colaborará hasta 1974, en El pequeño  príncipe  (é). 

(é) Otra aportación también fundamental al film fue la de Kay 

Thompson que debutaba ante la cámara. Proveniente del cabaret, con 

su altura, facciones angulosas y cara larga, Kay como Maggie 

Prescott, la directora de la revista para la que trabajaban Astaire y  

Hepburn, impone una presencia autoritaria, desenfadada y entrañable 

en el film. Sus tres números en la película (el de ella sola al principio 

y los que comparte con Hepburn y Astaire respectivamente) son otros 

tantos de esos momentos que quedan inscritos en la memoria de 

cualquier amante del musical. Kay Thompson, como Gwen Verdon 

(Malditos  yankees ) o Dolores Gray (Siempre  hace  buen  
tiempo ), son nombres que Broadway se reservó de manera egoísta y 

no compartió con el cine. (é). 

 

 

 



 

  



 

 

 
 

Uno de los grandes atractivos de UNA CARA CON ÁNGEL 

reside en su frescura y atrevimiento. No en vano, la idea de recuperar 

unas canciones de Gershwin adaptándolas a una historia nueva era 

atrevida. La presencia de Donen garantizaba la viabilidad del 

proyecto; pero muchos dudaban del binomio Astaire-Hepburn. Y la 

verdad es que funcionó. Pero tampoco fue posible, pese a las grandes 

cualidades de Astaire, disipar la diferencia de edad entre ambos. Así, 

cuando un crítico comentó que la cinta ofrecía ñalgo nuevoò y ñalgo 

viejoò, Fred Astaire tuvo claro en cuál de los dos calificativos encajaba 

él, y comprendió que su época de bailarín estaba tocando fondo. Sin 

embargo, logró obsequiar al espectador con algunas escenas 

memorables, como aquella en la que hace las paces con Audrey, 

interpretando la canción de Gershwin ñLetôs kiss and make upò: 

mientras ella le observa desde el balcón de su casa, él dará toda una 

lección de danza mostrando un gran elenco de recursos y geniales 

movimientos. La espectacular coreografía, con el sello de Astaire, 

estaba inspirada en un matador de toros. Stanley Donen se ocupó en 

persona de la puesta en escena de los números musicales. De ahí, el 

extraordinario ritmo que imprime a cada secuencia.  

 

 



 

 

 
 

(é) UNA CARA CON ÁNGEL abre su parte musical con la 

entrada de Kay Thompson a su oficina y su llamada a todas las 

secretarias para plantearse cuál será su próximo lanzamiento de la 

revista. De pronto la idea. Y de la idea al número: ñThink Pinkò. Y 

Donen lanza la gran batería de recursos que ya no abandonará en todo 

el transcurso del film:  uso a fondo del color, de la split-screen, del 

gusto permanente por la humanización de la técnica cinematográfica 

como para que ésta sea un elemento más del placer creativo y no un 

mero artilugio. 

Después, un cambio de ritmo y de clima: el equipo de la revista 

que invade la sombría librería en la que trabaja Audrey Hepburn para 

fotografiar a la modelo que se supone perfecta. Entran, arrasan y se 

van. Pero olvidan un sombrero envuelto en gasas amarillas, naranjas, 

verdes y beiges. El chispazo de color/vida que le revela a Hepburn un 

mundo que desconocía (ñHow long has this been goig on?ò). 

Escenografía, color, música y el encanto intraducible de Audrey 

Hepburn hacen de este número (recuérdese que, aunque las coreogra-  



 

 

 
 

-fías son de Astaire y Loring, la puesta en escena de las canciones es 

de Donen) una de las experiencias más deliciosas y cautivadoras de la 

Historia del Musical. 

De ahí, el ritmo se sostiene con el número que da título en 

inglés a la película: ñFunny Faceò. Astaire está en su laboratorio 

ampliando una fotografía que tomó por casualidad a Audrey Hepburn, 

cuando ésta irrumpe en él, refugiándose de la horda de secretarias que, 

por mandato de Kay Thompson, quieren convertirla ya en modelo. La 

intelectual librera no se va a dejar convencer tan fácilmente. Pero 

¿cómo va a poder resistirse a la magia del canto y el baile de Fred 

Astaire con música de Gershwin? Juego de contrastes. Complicada 

escena rodada en un ñcuarto oscuroò de revelado, reducido espacio, 

con la luz roja para el revelado y el rostro fresco y maravilloso de 

Hepburn duplicado en una ampliación. El logro de rodar una escena 

importante con tan poca luz, sin que ello afecte ni desacredite su valor, 

se convierte en uno de los momentos más deliciosos del film. Otro 

momento perfecto. 

Y luego, la explosión vital de ñBonjour Paree!ò, un canto de 

amor a la ciudad entonado por Hepburn, Astaire y Thompson, con el 

inefable uso de la split-screen y la unión final del trío en la Torre 

Eiffel. La gran secuencia de la fotografía de la colección de ropa no  



 

 

 
 

es, en sí, un número musical, pero los ritmos, el uso del color 

(congelando imagen y cambiándola de colores), la creación de los 

diversos humores para que el rostro de Hepburn se adecúe a la ropa 

que usa, la utilización de diversos escenarios de París (el Louvre, la 

Ópera, el jardín de las Tullerías) dan como resultado una secuencia 

que sí deja la sensación de que otra vez se ha cantado y bailado con la 

misma energía y vitalidad que en Cantando  bajo  la  lluvia  o en 

Siete  novias  para  siete  hermanos .  

El número de la cave y el baile de Hepburn, ñBasal 

Metabolismò (luciendo a fondo por única vez en cine sus dotes de 

bailarina, dado que su otro musical, My Fair  Lady  no le exigió nada 

de eso), son una parodia de lo que en aquella época estaba asociado 

con el existencialismo, más una estilización de diversos ritmos. Pero 

aquí Donen hace gala de la iluminación en tonos pastel mínimos que 

volvería a usar, con el mismo impacto climático pero con mayor pro- 

 



 

 

 
 

-fundidad de significado, en ñHernandoôs Hidewayò de Juego  de 
pijamas  y en ñTwo Lost Soulsò de Malditos  yankees . 

Tras ello, una vuelta a las viejas rutinas de Fred Astaire con 

ñLetôs kiss and make upò y luego el impagable ñHe loves and she 

lovesò en el tono idílico de dibujo de una caja de bombones: Hepburn 

vestida de novia, el prado lleno de patos y palomas, el estanque lleno 

de cisnes, la foto en flou, el baile sobre el césped en auténticos 

exteriores. Este número podría equipararse con las otras grandes 

expresiones del amor en el cine de Donen como las de Bodas  reales , 

Cantando  bajo  la  lluvia  y Siempre  hace  buen  tiempo . 

Aunque no tiene la euforia contagiosa de aquéllos, sí posee el exacto 

deslumbramiento del momento y aquí la energía va hacia adentro y se 

trasluce en un decorado idílico. 

 ñClap Yo' Handsò, por Astaire y Thompson, es otra sátira, 

igual que el número de la cave, pero esta vez elige reírse de los 

americanos sureños y el gospel, y nuevamente sirve para adelantar la 

acción, aunque frene al film de todo su caudal innovador. 

UNA CARA CON ÁNGEL se cierra con lo que es 

prácticamente una repetición de ñHe loves, she lovesò, pero ahora con 

ñôS Wonderfulò, que es un tenue telón de melancolía para el film, 



 

 

mientras la balsa parte con los enamorados hacia a Tierra de Nunca 

Jamás. (é). 
Texto (extractos): 

Miguel Marías, estudio ñStanley Donenò, 

 rev. Dirigido, noviembre-diciembre 1974. 

Juan Carlos Frugone, Stanley  G87.7Ƭ\ no fueron  tan  felices ,  

Semana Internacional de Cine de Valladolid, 1989. 

Quim Casas, Entrevista con Stanley Donen, rev. Dirigido, noviembre 1989. 

Juan Tejero & José I. Cuenca, Audrey  Hepburn,  cara  de ángel ,  

T & B, 1998. 

 

 

 

 

 
 



 

  



 

  



 

  



 

 

Martes  27 mayo                     21 h      
Sala Máxima del Espacio V Centenario 

Entrada libre hasta completar aforo 

 

JUEGO DE PIJAMAS Å 1957 Å EE.UU. Å 96ô 
 

Título  Orig .- The pajama game.  

Director .- Stanley Donen & George 

Abbott.   Argumento. - La novela y el 

musical ñ7,5 centsò (1953) de Richard 

Pike Bissell.  Guion .- George Abbott 

& Richard Pike Bissell.  Fotografía .- 

Harry Stradling Sr. (1.85:1 - 

WarnerColor).  Montaje .- William 

Ziegler.  Canciones .- Richard Adler 

(m) y Jerry Ross (l).  

Orquestaciones .- Nelson Riddle & 

Buddy Bregman.  Coreografía .- Bob 

Fosse. Productor .- Stanley Donen, 

George Abbott, Frederick Brisson, 

Robert E. Griffith  y Harold S. Prince.  

Producción .- Warner Bross.  

Intérpretes .- Doris Day (Babe 

Williams), John Raitt (Sid Sorokin), 

Carol Haney (Gladys Hotchkiss), Eddie Foy Jr. (Vernon Hines), Reta Shaw 

(Mabel), Barbara Nichols (Poopsie), Thelma Pelish (Mae) y Jack Straw 

(Prez).  Estreno .- (EE.UU.) agosto 1957 / (Francia) febrero 1958 / (España- 

tv) junio 1980. 
versión  original  en inglés  con subtítulos  en español  

 

Película nº 11 de la filmografía de Stanley Donen 

(de 30 largometrajes como director) 

 
Música de sala: 

Juego  de pijamas  (The pajama game, Stanley Donen, 1957) 

Banda sonora original compuesta por 

Richard  Adler  (m) y Jerry  Ross (l) 
 



 

 

 
 

ñBob Fosse, en mi opinión, es uno de los directores de cine 

más importantes. Y no puedo decir que me diera cuenta de eso cuando 

trabajé con él por primera vez. Pensé que iba a ser un Fred Astaire. 

Creí que iba a ser una estrella como actor y bailarín. No tenía la 

menor idea, ni la menor, de su talento como coreógrafo y director. Y 

tampoco se esforzaba por demostrarlo. Su intención, en aquel 

entonces, era ser actor y bailarín. Iba a ser lo que irónicamente 

llamábamos un óhombre de canto y baileô. Y yo pensaba que en eso 

iba a ser el mejor. Pero las circunstancias no lo hicieron posible. 

Cuando él estaba preparado para asumir esa posición, la comedia 

musical estaba desapareciendo en cine y de algo tenía que vivir, así 

que volvió a Nueva York. Dejó Hollywood, donde no podía hacer nada 

y, de todas formas, aquí no lo querían. En Nueva York le pidieron que 

hiciera la coreografía de un número para una fiesta sindical y ese 

número acabó pareciéndose a lo que después sería óSteam Heatô y por 

ese trabajo le pidieron que hiciera la coreografía de óJuego de 

pijamasô. Y así empezó su verdadera carrera. Seguí siendo amigo suyo 

durante esos años y cuando rodé JUEGO DE PIJAMAS y después 

¡Malditos  yankees! trabajamos juntos. No sé qué decir respecto a él, 

excepto que hizo dos películas que son de las mejores que se hayan  



 

 

 
 

realizado en cine: Cabaret y All  that  jazz. Son mágicas. Y gracias a 

esas dos películas su talento podrá ser apreciado para siempre. Sus 

espectáculos teatrales eran fabulosos, creo que óChicagoô es una de 

las mejores cosas que he visto en mi vida, pero se pierden, no quedan 

conservados como en el cine.ò. 

Stanley  Donen  
 

JUEGO DE PIJAMAS y ¡Malditos  yankees!  son muy 

importantes para el género musical y es paradójico que justamente al 

final de la era del musical, cuando la industria de Hollywood lo va 

desplazando como género, surjan dos de las películas con mayor 

energía, más imaginativas y fundamentales. Ambas son las primeras 

que registran coreografías de Bob Fosse en cine. Incluso 

temáticamente: JUEGO DE PIJAMAS aborda el tema de los 

conflictos sindicales y ¡Malditos  yankees!  se inspira en el mito de 

Fausto: a pesar de la liviandad con que puedan estar tratados, son 

temas serios que muy bien hubiesen podido ser presentados como 

dramas. En ambas, la potencia de conjugación de cámara y baile, de 

desplazamientos paralelos y de desplazamientos dentro de los 

desplazamientos se combina y se enriquece de una forma muy 

especial. 



 

 

 
 

JUEGO DE PIJAMAS   será un retorno a la euforia, así como 

una permanencia en la creatividad. George Abbott, director de los 

primeros musicales en los que Donen actuase en Broadway como 

bailarín, requerirá la dirección cinematográfica de éste para la 

adaptación a la pantalla de su comedia musical del mismo título. 

Donen hizo una auténtica reelaboración del material, quitándole todo 

lastre teatral, dándole al film la imaginería visual necesaria para que 

resultase eso: una película y no una obra de teatro filmada. Tanto 

Stanley Donen como George Abbott figuran como directores, aunque 

el trabajo estricto de realización es suyo (é). 

(é) La unión de Abbott y Donen dio pie, básicamente, a toda 

la carrera de Donen. Abbott fue el director de los musicales que éste 

hizo en Broadway y el jovencito de dieciséis años no solo quería 

triunfar, tenía también la astucia de querer aprender y el maestro le 

enseñó varias cosas: el sentido de ñdirecciónò de un espectáculo, con 

el director como ñorquestadorò de los diversos talentos, un 

comprometerse a fondo con el material buscando la credibilidad y 

limpiándolo de elementos accesorios y ese sentido del ritmo, de la 

necesidad de que todo se ñmuevaò permanentemente. Pero la distancia 

Nueva York-Hollywood abrió una gran brecha geográfica entre ambos 

hombres, que estarían sin verse bastantes años hasta que se unieran  



 

 

 
 

para hacer los dos musicales ya mencionados, que quedarán como dos 

de los mejores de los años cincuenta.  

ñNunca volví a ver a Abbott desde 1941 hasta JUEGO DE 
PIJAMAS, dieciséis años más tarde. Y un día recibo una carta por 

correo. Bueno, lo que decía la carta era: óQuerido Stanley, vamos a 

hacer una película con óJuego de pijamasô. ¿Te gustaría dirigirla?  

Sinceramente, George Abbottô. Esa era la carta. Un par de frases. Por 

supuesto que le llamé por teléfono y le dije que me encantaría hacerla. 

Así empezó todo. Pero cuando comenzamos con los ensayos -teníamos 

seis semanas para ensayar todos los números musicales- yo le 

preguntaba constantemente cómo había hecho tal o cual cosa en el 

escenario, y él me decía que hiciera lo que quisiera, que yo también 

era el director. Entonces, un día me decidí y le dije: óGeorge, mira, yo 

sé que te sientes raro frente a todo esto y yo también. Pon tu nombre 

como codirectorô. Y él me respondió que no la estaba dirigiendo. Yo 

insistí que quería que ambos nos sintiéramos cómodos y me prometió 

que lo pensaría. Porque, en realidad, apenas si visitaba el plató. Se 

pasaba las mañanas jugando al tenis y venía al estudio poco antes de 

almorzar y luego comíamos juntos, discutíamos algo y después 

veíamos proyección de lo rodado el día anterior. Pero a los pocos días 

de aquella charla, vino y me dijo: óLa verdad es que tú estás casi pro- 


