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Para seguir avanzando
Joan Álvarez

Editorial

U
na de las peticiones más frecuentes con las que se enfrenta a diario la 
Academia de las Artes y las Ciencias Cinematográficas consiste en que 
se refuerce y, sin complejos, amplíe su actuación como la institución 
transversal de referencia del cine, y de los cineastas, ante la sociedad 

española. 
La petición no debe entenderse ni como una invitación a la competencia 

con otras asociaciones de carácter especializado, o transversal, ni como 
una sugerencia para que sustituya a las instituciones que tienen entre sus 
competencias las políticas de apoyo, fomento o regulación del cine en el 
complejo contexto del audiovisual. 

Se pide que este paso adelante se afronte con un planteamiento de plena 
actualidad y gran exigencia. En otras palabras, con la consciencia clara de 
que el cine es hoy en día un arte globalizado y sometido a un enrevesado 
complejo de mutaciones, que están alterando todas y cada una de las 
dimensiones la actividad cultural en las cuatro esquinas del mundo.

La respuesta a este desafío exige una estrategia a medio plazo, una 
nueva organización de los recursos y un giro en las estrategias seguidas 
por la Academia, que tanto empeño ha puesto, y sigue poniendo, para 
aumentar el prestigio y crear todavía más valor para el cine y los cineastas 
españoles. 

Ciertamente, ninguna de estas exigencias, por novedosas que parezcan, 
se apartan sustantivamente de la filosofía que adoptó como propia la 
Academia en el momento de su creación, aunque a nadie se le oculta 
que las circunstancias del cine, la cultura y la sociedad españolas de los 
años ochenta son, en estos momentos,  algo necesitado de relecturas, 
adaptaciones, y, por qué no, también de críticas, cambios  y relegaciones 
necesarios.

Teniendo a la vista todo esto, en 2015, la Academia creó la Fundación 
Academia de Cine. Y por eso ahora, en la primavera de 2018, se ha 
reactivado con todo su potencial esta plataforma que permitirá mejorar, 
agilizar, ampliar y diversificar la actuación de la Academia de las Artes y las 
Ciencias Cinematográficas de España.

Los programas sobre los que la Fundación trabaja ya en estos momentos 
de despegue (Cine y Educación, la Plataforma Educativa del Cine Español, 
Todos los cines del mundo o Maestros y promesas) son una verdadera 
tarjeta de presentación de todo cuanto puede canalizarse a través de esta 
herramienta. 

La extensa nómina de colaboradores institucionales y personales, y 
un patronato de honor in progress —del que ya forman parte Alejandro 
Amenábar, Antonio Banderas, Almudena Grandes, Inma Shara, Mario 
Vargas Llosa y Vittorio Storaro—, nos autorizan a ver con luces largas la 
contribución que puede lograrse con el único propósito de que el cine 
que se está haciendo en nuestro país, y el cine que está por llegar,  sigan 
acercándose a la excelencia que todos perseguimos y que el público —o los 
públicos, teniendo en cuenta la cada vez mejor aceptación de los títulos 
españoles en los mercados internacionales— nos reclama.  

• Joan Álvarez es director general de la Academia.
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“Hacernos demasiadas
preguntas nos limita”

Enrique F. Aparicio

Ser primero o segundo no es relevante en 
Campeones, la nueva propuesta de Javier Fesser, 
pero desde su estreno ocupa el primer puesto 
en la taquilla. Esta historia sobre un equipo de 
baloncesto formado por personas con discapacidad 
intelectual provoca un juego de miradas con el 
espectador. Se niega a caer en la compasión y 
nos propone una mirada sobre la belleza de la 
diferencia. Antes, como el entrenador interpretado 
por Javier Gutiérrez, debemos aprender a evitar 
el paternalismo y devolverle la mirada de frente. 

Javier Fesser 
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Es imposible empezar a hablar de Campeones sin poner por 
delante que es el mejor estreno de cine español del año. ¿Qué 
siente uno al superar a Spielberg en taquilla?

Son unas cifras que no podíamos soñar. Pero, desde el 
principio del proyecto, confiaba en la capacidad de la pelí-
cula para conectar con el público. Conmigo el guión conectó, 
en el cásting los personajes me enamoraron, y en el rodaje 
estábamos fabricando una película que, como espectador, 
estaba deseando ver. Pero esta respuesta supera todas las 
expectativas. 

Aparte de unos datos difícilmente mejorables, la recepción 
del filme es muy positiva. ¿Qué feedback le está llegando?

El feedback emocionante para mí es que, más allá de sus 
cualidades cinematográficas, hay algo que en la película, en 
sus personajes –que son personas, porque se interpretan a 
sí mismos–, que toca, que llega dentro, que remueve. Y re-
mueve desde la risa, desde la empatía, desde la alegría vital 
de esos personajes. Estoy muy orgulloso de este equipo, y me 
hace feliz pensar que Campeones puede ayudar a su colectivo, 
a mejorar su vida.

¿Hay algún plan para llevar la película a espacios como aso-
ciaciones o colegios?

Cada vez apuesto más por el cine como herramienta edu-
cativa, por llevarlo a los colegios. A mí el cine me educa, me 
hace más grande, más sabio. Me hace ponerme en la piel del 
otro. En junio se estrena la película en Francia, pero después 
del estreno comercial se va a incluir en el circuito de escuelas, 
que allí es muy grande y está muy bien organizado. Es un 
modelo que invita a imitarlo, porque sería una manera de 
fortalecer vínculos entre los españoles y su cine.

¿Cuándo le llega el guión de David Marqués y cómo ha sido 
su transformación hasta el metraje final?

Hace dos años. En Pendelton hemos hecho nuestra pe-
lícula más rápida. Porque partíamos de un guión ya escrito, 
pero sobre todo porque este proyecto nos ha instalado en la 
impaciencia como espectador: yo quería ver esta película 
terminada. Quiero que estas personas tengan voz ya, y pre-
sentárselas a todo el que le apetezca acercarse a aprender y 
a conocer lo diferente.

El guión ha cambiado bastante. David ha sido generoso 
conmigo y me ha dejado entrar a hacer y deshacer, a hacerlo 

un poco mío, porque si no es muy difícil rodar una historia. 
He hecho mi versión de ese guión, en donde he incorporado 
personajes sin discapacidad intelectual aparente, para jugar 
con ese contraste. Parece que hay dos grupos de personas y la 
película te lleva a la conclusión de que no, de que hay tantas 
clasificaciones como personas.

¿Los personajes con discapacidad estaban ya dibujados o se 
adaptaron a los actores?

A raíz del cásting, y del conocimiento de un montón de 
casos, la historia fue creciendo y se fue enriqueciendo por-
que bebía de la realidad absoluta. Cuando cerramos a los diez 
protagonistas, David Marqués y yo escribimos la versión de-
finitiva del guión, ya adaptado a las personalidades de todos 
ellos. Lo que nos estaban dando era mucho mejor de lo que 
habíamos escrito.

¿Cómo diseñaron la búsqueda de esos actores y cómo dieron 
con ellos?

El cásting fue muy abierto, de hecho buscábamos siete 
personajes y acabamos con diez. Dimos con personas que 
nosotros no conocíamos ni podíamos imaginar, y que han 
hecho de este equipo un grupo más interesante. Hay un 
trabajo en la película que creo que nos ha salido bien: el 
protagonista es el equipo, pero cada parte es fundamental, 
y todos brillan y demuestran que, afortunadamente, todos 
somos distintos.

Lo primero fue contarle nuestro proyecto a las asociacio-
nes y a los clubes deportivos de personas con discapacidad 
intelectual. Queríamos conocer de la forma más profunda 
posible el mundo en el que se desarrolla la historia. Con esa 
ayuda, que fue absoluta y fundamental, organizamos un cás-
ting enorme. Ellos nos ayudaron en una primera selección, 
porque eran nueve semanas rodando doce horas diarias, y 
no todas las personas son capaces de algo tan exigente. Creo 
que fueron 565 personas las que pasaron por el cásting, con 
las que hicimos unas pruebas bastante exhaustivas. Hacía-
mos juegos y pruebas con ellos donde los que más aprendía-
mos éramos nosotros. Esa mirada positiva, alegre y sincera 
que veíamos en ellos es muy contagiosa y me daba mucha 
envidia. Convertían cada cosa en una aventura, lo disfruta-
ban al máximo, y eso es un regalo. Estos campeones me han 
devuelto las sensaciones de cuando rodé mi primer corto, 
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donde todo era nuevo y emocionante, hasta cortar para el 
bocadillo. Son los pequeños detalles en los que te hacen fi-
jarte estas personas. Ellos se asombran poco con las cosas 
artificiosas, se fijan en lo pequeño, que es lo que tiene más 
capacidad de emocionar.

El rodaje con personas de capacidades diversas, ¿se vio afec-
tado en algún sentido?

Cada proyecto es nuevo y me pone en la misma situación: 
no sé cómo se hace esto pero me apetece descubrirlo. Es un 
vértigo que engancha. La dificultad de trabajar con diez per-
sonas que no son actores es fácil de intuir, pero tiene venta-
jas. Trabajar con ese material tan virgen, empezar de cero, es 
maravilloso. El resultado de cada día te sorprende. Por otro 
lado, todos ellos traían de serie una carga de entusiasmo que 
yo no he visto en mi vida. Comparado con eso, la inexpe-
riencia no pesa nada. Además, su capacidad de adaptarse y 
aprender es de quitarse el sombrero. Cuando tienes la actitud 
de no quejarte por las cosas es cuando aprendes a la veloci-
dad de la luz. Y la ventaja más impresionante es trabajar con 
diez coprotagonistas que no saben lo que es el ego, esa gran 
discapacidad que tanto nos limita.

Miradas y palabras
¿En qué punto se suma Javier Gutiérrez al proyecto?
En el minuto uno. La capacidad que tiene de coger de 

la mano al espectador y hacerle vivir la historia con él es 
increíble. Es esa persona normal con la que empatizar 
es facilísimo, pero a esa normalidad él llega arriesgando 
muchísimo en cada plano. Cuando leí el guión acababa de 
rodar un corto con él y fue imposible no ver su cara en 
nuestro entrenador.

La cinta se detiene en los gestos de estas personas, ¿qué ha 
encontrado en estos rostros?

Mucha belleza. Tengo la sensación de que he rodado una 
película con niños, pero niños que me han enseñado a hacer 
que todo sea bonito, que todo sea divertido, que todo sea un 
juego compartido. Ellos son auténticos, se muestran como 
son. La capacidad intelectual muchas veces la malgastamos 
escondiéndonos y disfrazándonos.

La pregunta recurrente es ¿cómo nos acercamos a las per-
sonas con discapacidad intelectual? Pues como te acercarías 

a cualquiera: sin disfraces. No hay más norma. Ellos se van a 
acercar de frente, sin tratar de representar nada que no son. 

En ese sentido, esta película probablemente provoque un 
cierto debate, ¿qué le gustaría poner encima de la mesa?

Nos da miedo lo que no conocemos. A veces es rechazo, a 
veces es miedo a meter la pata, no saber qué decir… Al final 
nos limita hacernos demasiadas preguntas. Lo que funciona 
es ponernos en la piel del otro. Así podemos entender que 
no es lógico que nos aparten la mirada o que nos miren con 
compasión. La compasión debe ser muy dolorosa. Es injusta.  

Aparte de una reflexión sobre rostros, hay una intención de 
reflexionar sobre el lenguaje, las palabras.

Partimos ya de la etiqueta de persona con discapacidad, 
¿discapacidad para qué? Yo tengo discapacidad para muchí-
simas cosas y nadie me ha puesto esa etiqueta. Me han eti-
quetado por lo que hago bien en todo caso. Pues eso es lo que 
deberíamos hacer con todos. 

En la película se dice ‘subnormales’, también ‘puta’ o ‘ma-
ricones’. ¿Tuvieron dudas a la hora de insertar esos términos?

Jamás. No me he planteado en mi vida si algo es políti-
camente correcto. Cuando haces un retrato de personas a 
las que admiras me parece imposible ser políticamente in-
correcto. Puedo meter la pata, pero molestar y ofender a al-
guien a quien estoy homenajeando me parece imposible. La 
incorrección creo que se da cuando lo que haces es disimular 
un insulto o tu propia ignorancia. Pero cuando te preocupas 
por conocer aquello de lo que hablas, y además te provoca 
un respeto enorme y una empatía brutal, es imposible caer 
en la ofensa. Además bebemos de la pura realidad. Las cosas 
más extremas de la película han salido de casos que hemos 
conocido.

Hablando de miradas, vivimos un momento en el que la mi-
rada feminista impregna cada vez nuestra visión de la vida y del 
cine. ¿Usted personalmente la tiene en cuenta como creador?

Hay algo dentro de mis diez mandamientos que es: no cla-
sificarás. Yo cuento historias de personas, y no me plantearía 
si tienen que ser de un color o de otro, de un género o de otro, 
de un oficio o de otro. En Camino todos los personajes eran 
femeninos porque la historia así lo requería, y esa historia 
contada por mujeres tenía más sentido y era más potente. 
La historia de Campeones es sobre un equipo de baloncesto 

� � �
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masculino, pero sí quisimos introducir un personaje femenino, Collantes, para que 
arrojara otra luz.

Al ser hombre, reconozco que las historias que cuento les pasarán más a los 
hombres, pero no creo que ninguna historia contada desde el corazón pueda ser 
manipulada para cumplir ciertos requisitos. Eso la despojaría de verdad.

Contra el paternalismo con el que estamos tentados de tratar a las personas con 
discapacidad, el personaje de Sonia los acoge con maternalismo.

Hay algo en ella más cálido y más abierto a los afectos, que conecta mejor con 
estas personas, a las que les gusta tocarte y demostrar su afecto sin ningún tipo de 
cortapisas. En este rodaje nos hemos abrazado cien veces por minuto, y cuando 
dejas de hacerlo lo echas de menos. Ojalá ponga de moda esta película abrazarse 
más.

Responsabilidad y privilegio
¿Qué nos impide ser más afectuosos?
El miedo. Le pasa al protagonista. El miedo de Marco, que es su discapacidad, 

procede de lo que ha mamado. Lo vemos cuando conocemos su casa, a su madre, 
por el ambiente en el que ha vivido. El miedo que muchas veces nos impide decir te 
quiero a quienes más cerca tenemos. El día que dices a tu padre te quiero, rompes 
una barrera y ya no puedes dejar de decirlo. Estos campeones, desde el primer día, 
si te quieren te lo dicen.

¿El cine comercial ha de ser más consciente de su influencia en el público?
Siento esa responsabilidad, pero la siento como un privilegio. Cuando la vida te 

da tanto, cuando tienes un trabajo tan asombroso como el de contar historias que 
inspiren, cuando tienes la capacidad de dar voz a quienes no la tienen y que llegue 
a la gente… Creo que estás obligado a intentar que el mundo sea un poquito mejor.

¿Qué huella le gustaría que dejara Campeones?
Que no hay nada más atractivo que lo diferente. Y que además los diferentes 

somos cada uno de nosotros. Estamos acostumbrados a hablar del extranjero, del 
vecino y del cuñado como si fueran otros, pero todos somos extranjeros, vecinos 
y cuñados. Entender eso a mí me libera de muchas cosas. Cuando una película 
como esta te lleva a la conclusión de que tú no eres el centro de nada, y de que en 
tus diferencias y en tus taras está tu belleza y lo que te hace único, la vida es más 
interesante. La vida mola más.

� � �
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Un empujón para  
el cine español
Tres comedias y un drama traspasan la barrera de los 
cinco millones de taquilla en lo que llevamos de año

Los espectadores aprueban con nota el cine español. El público ha aplaudido 
cinco películas nacionales desde enero hasta ahora, periodo en el que la comedia 
ha sido el género elegido por los españoles que han ido a las salas. 
        Perfectos desconocidos, que se estrenó en diciembre del año pasado, lidera el 
ranking de las producciones más vistas al hacer pasar por taquilla a más de 1,2 mi-
llones de personas y registrar casi 7,6 millones de euros desde enero a finales de 
abril. Sumando los datos de 2017, la comedia dirigida por Álex de la Iglesia reúne 
las impresionantes cifras de 21 millones de euros y 3,3 millones de seguidores. 

En su primer fin de semana en cines, los Campeones de Javier Fesser metieron 
en las salas a 330 000 personas y recaudaron casi dos millones de euros, dígitos 
con los que consiguió superar al último trabajo de Spielberg, Ready Player One. 
Imparable, en estos momentos la carrera comercial de esta comedia interpretada 
por Javier Gutiérrez –Goya al Mejor Actor por El autor– y debutantes con disca-
pacidad intelectual roza los 7 millones de euros (6,9) y la aceptación de 1112486 
espectadores. 

Han superado los cinco millones en taquilla otra comedia, La tribu, con Car-
men Machi y Paco León a las órdenes de Fernando Colomo (5,9 millones de euros 
y cerca del millón de espectadores); y el drama de acción protagonizado por 
Belén Rueda, El cuaderno de Sara, de Norberto López Amado (5,1 millones de 
euros y 838 410 espectadores). 

La lista de las más vistas la completa otra comedia: Sin rodeos, con Maribel 
Verdú y la firma de Santiago Segura (4,4 millones de euros y más de 700 000 
espectadores). 

Se trate de comedia o drama, lo importante es tener una historia que contar 
y una manera de contarla.

Chusa L. Monjas / María Gil

Información ampliada en la app 
digital de la revista ‘Academia’
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Siempre ha dicho que sus mejores películas eran las impares, 
y La tribu hace la número 21. Presentado casi siempre como 
director de comedia española, Fernando Colomo continúa 
ligado a este género con una producción apoyada en la histo-
ria real de Las Mamis, un grupo de mujeres de Badalona que 
encontraron en el baile la forma de superar sus problemas. El 
director, guionista y productor conoció a estas “entusiastas 
mujeres entre los 40 y los 60 años que practicaban el street 
dance y que no tenían ni la edad ni el físico de los bailarines 
habituales” a través de un vídeo de un alumno de Joaquín 
Oristrell de la Universidad Pompeu Fabra. Fue conocerlas y 
darse cuenta que ahí había una película. “Estas mujeres se 
ayudan muchísimo entre ellas, son muy piña. Más que de 
baile, es un grupo de autoayuda”. Con este telón de fondo, 
el cineasta madrileño escribió el libreto con dos de los más 
sólidos guionistas de comedia de nuestro país, Yolanda Gar-
cía Serrano y Joaquín Oristrell. “Es una comedia con poso 
amargo. Todos mis trabajos responden a una trama dramá-
tica. A través de la ironía, de la comedia, se puede hacer una 
crítica más eficaz que con un drama. Esto es lo que nos en-
señaron los maestros Berlanga y Azcona. El verdugo es una 
comedia, ¡pero qué comedia! Mi miedo es que eso se esté 
perdiendo y que solo se hagan comedias demasiado obvias, 
que sean una sucesión de gags sin estructura dramática ni 
personajes porque esos éxitos momentáneos no crean base. 
Tenemos que hacer buenas películas que, además, sean muy 
comerciales”.

Aunque esté ‘tirando piedras sobre su propio tejado’ in-
siste en que en la actualidad hay “una obsesión” por hacer 
comedia. “El problema es que es un género muy difícil de ver 
sobre el papel, y si se fuerza en el guión para que lo entiendan 
los que deciden qué proyectos llegan a buen puerto, se corre 
el peligro de abaratarte”.

Colomo recuerda ‘la gran comedia española’ –cita El ver-
dugo, El pisito, El viaje a ninguna parte…-, “películas que ha-
blaban del mundo real, de personajes de carne hueso y lo 
llevaban a la comedia. Y el público disfrutaba doblemente 

Fernando Colomo. La tribu
porque, por un lado te reías, y por otro te dabas cuenta de 
que estaban diciendo grandes verdades”.

Si la frase tantas veces repetida de que ‘vales lo mismo que 
tu última película’, Colomo es en la actualidad valioso porque 
La tribu ha conectado con el espectador. Unos actores conoci-
dos y con química –Carmen Machi y Paco León–; la música de 
Vicente Ortiz Jimeno; la superpegadiza canción ‘El hombre 
lapa’, cuya letra escribió Oristrell “medio en broma y algo 
avergonzado por hacer reguetón”; y una intensa promoción, 
entre otros reclamos, han llevado al público a las salas. “Me 
ha sorprendido la respuesta. En un éxito coinciden muchos 
elementos, no basta solo con que le guste al público porque 
a veces este no sabe que existe la película. Estoy contento 
porque me revaloriza profesionalmente, pero uno cada vez 
es más realista, así que lo que espero es que me permita hacer 
alguna película más”.

Reírse de uno mismo “porque cuando lo haces te puedes 
reír de todo” es la base para este profesional que, superados 
los 50 años en el oficio, afirma que no hay fórmula para captar 
a la audiencia. “El público es como un virus, va cambiando, 
cuando ya conoce una cosa, quiere otra. El cine español vive 
un gran momento y cuando las películas están apoyadas y 
tienen un lanzamiento similar a otros productos americanos, 
podemos ganar, a pesar de que las suyas valen 50 veces más 
que las nuestras y salen con muchas más copias. Los espec-
tadores reaccionan ante cosas de verdad, y el último ejemplo 
es Campeones, una historia que les ha tocado el corazón”.

Y de la cara a la cruz porque, en su opinión, no corren 
buenos tiempos para las películas “diferentes, más arriesga-
das. La competencia es feroz. El cine que no va con un lan-
zamiento potente y con una teórica carga comercial lo tiene 
muy difícil. Hay que buscar un modelo para que no desapa-
rezca el cine de autor. Casablanca gusta a crítica y público, 
y Demonios en el jardín y Furtivos fueron grandes éxitos co-
merciales”, advierte.

Un empujón para el cine español

"Una comedia  
con poso amargo"
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"Los espectadores reaccionan ante cosas  
de verdad, y el último ejemplo es Campeones, 
una historia que les ha tocado el corazón"

FOTO: JOSÉ HARO



ACADEMIA
16

Un empujón para el cine español

"Cuando empiezas quieres hacer cosas serias 
y profundas, personajes torturados, que 
sufren mucho. Llegó el momento en que 
quería comedia, que no es bien tratada porque 
parece algo muy ligero y muy fácil de hacer" 

FOTO: MANOLO PAVÓN
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Belén Rueda. Perfectos desconocidos y El cuaderno de Sara
Desde su triunfal desembarco en el cine con Mar adentro, 
que le valió el Goya a Mejor Actriz Revelación, Belén Rueda 
no para, circunstancia que le hace muy feliz “porque estaría 
rodando siempre”, confiesa esta madrileña tentada por los 
tres medios. Más contenta que nunca, Rueda lleva dos años 
“especiales” porque al boom de Perfectos desconocidos y El 
cuaderno de Sara se agregarán en breve No dormirás, thriller 
psicológico premiado por su fotografía y montaje en el Festi-
val de Málaga, y la cinta de terror El pacto.

La actriz, una de las que más miedo ha dado a los espec-
tadores (El orfanato, Los ojos de Julia, El cuerpo) arrasa en 
taquilla con dos historias que están en las antípodas. “Siem-
pre esperas que lo que haces tenga el mayor éxito posible. 
Con Perfectos desconocidos habíamos hecho una porra de lo 
que haría la película, y ha sido un fenómeno que continúa 
en 2018. He visto que el espectador se ríe con pudor con esta 
comedia agridulce cuando es consciente de que se ríe de bar-
baridades que se dan entre amigos y parejas”.

Y de la hilaridad de Perfectos… a El cuaderno de Sara, el 
dramático viaje que realiza su personaje en busca de su her-
mana, desaparecida en una de las zonas más conflictivas y 
violentas del Congo. “Es una realidad que no se conoce ba-
sada en el coltán, un mineral que utilizamos todos los días 
porque está en nuestros teléfonos y tablets”, cuenta la actriz, 
a quien este proyecto firmado por Norberto López Amado no 
le llegó de manera habitual”.

“Los proyectos vienen con un guión, cuando el trabajo ya 
está hecho, pero cuando el equipo de cine de Telecinco con-
tactó conmigo me propuso una idea, no había nada escrito. 
Dos años antes del rodaje –finalmente se filmó en Uganda–, 
estuvimos en el Congo para documentarnos. Ir donde trans-
curre la historia y estar en los orígenes del filme es oro”.

La aventura de vida que ha sido este cuaderno y los libre-
tos que hizo el director para el director de arte, de fotografía y 
para los intérpretes ayudaron a Rueda a contar a través de sus 
ojos la realidad de un continente dominado por la inactividad 
de los estamentos públicos, la corrupción, las guerras, los se-
cuestros, las violaciones, los niños soldados… "Es muy crudo 
lo que cuenta. El director quería que el espectador percibiera 

el dolor que a mi personaje le produce lo que está viviendo. 
Un halago, pero… No es que cambiara mi forma de interpre-
tar, pero aquí es más lo que se siente que lo que se dice”.

Si queremos, los seres humanos nos entendemos. Este es 
el mensaje que quiere transmitir la protagonista de El cua-
derno..., cuyo cuerpo regresó de África, “pero mi mente tardó 
en volver, necesité un tiempo de readaptación”, reconoce la 
actriz, especialmente satisfecha de meterse en la piel de una 
heroína en una trama de acción.

“Soy mujer y no tengo 20 años. Al principio noté cierta 
preocupación porque no me hiciera daño, por si el agua y 
la alimentación me sentaban mal... Todos estábamos en las 
mismas condiciones. En un momento, mi personaje dice que 
no puede más, que está sobrepasado por lo que ha visto, y 
esto, aunque lo sentimos todos, es muy difícil verlo en un 
hombre”.

Cree que no hay un único camino para llegar al espectador 
y que se juzga con más benevolencia el drama que la come-
dia, género del que, con el tiempo, se ha ido haciendo fan. 
“Cuando empiezas quieres hacer cosas serias y profundas, 
personajes torturados, que sufren mucho. Llegó el momento 
en que quería comedia, que no es bien tratada porque pa-
rece que es algo muy ligero y muy fácil de hacer. La comedia 
puede ser tan brutal como el drama y saca a la luz problemá-
ticas de las que durante mucho tiempo no se podía ni hablar 
y temas que nos han tenido aterrorizados durante años”.

También sostiene que la calidad no está reñida con la 
taquilla, que con cada proyecto empieza de cero, y que los 
directores noveles tienen muchas cosas que contar y no 
apuestan solo por historias de jóvenes. “Amenábar tenía 32 
años cuando hizo Mar adentro”, recuerda esta actriz que 
puede elegir y que, por primera vez, repite director –ha hecho 
un pequeño papel en Mirage, lo nuevo de Oriol Paulo, a cuyas 
órdenes hizo El cuerpo–.

"La comedia  
puede ser tan brutal 
como el drama"
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Procura tenerse a sí mismo en mente como público cuando 
escribe, –“que me haga gracia a mí, que me mantenga lo su-
ficientemente interesado para seguir una página más, por-
que si empiezas a pensar en cómo conectar con los demás 
lo más probable es que te pierdas por el camino”– y confía 
en que, en el caso de las comedias, “por suerte habrá más 
gente que coincida con nuestro sentido del humor”. Jorge 
Guerricaechevarría ha comprobado una vez más en su ca-
rrera con Perfectos desconocidos, donde vuelve a coescribir 
con Álex de la Iglesia, que sí lo hay. “El público quiere que 
le sorprendas con lo mismo. Es esa mezcla de conseguir los 
elementos reconocibles de una comedia pero a la vez colocar 
un elemento nuevo. Te penalizan si simplemente te dedicas 
a repetir una fórmula”, afirma el ganador del Goya a Mejor 
Guión Adaptado por Celda 2011.

Thriller, drama, comedia negra y fantástica y películas de 
acción se suceden en su filmografía como guionista. Ducho 
en adaptaciones de novelas, como fueron las de Perdita Du-
rango, Los Crímenes de Oxford y Celda 211, Guerricaecheva-
rría ha afrontado por primera vez en la taquillera Perfectos 
desconocidos un remake. “Se trataba de adaptarlo a nuestra 
propia idiosincrasia. Fue fácil porque el punto de partida era 
muy bueno, tanto el concepto como el guión italiano, y lo que 
intentamos fue aprovechar la oportunidad para intentar cua-
drar algunas cosas a las que nos parecía que se le podía sacar 
más provecho y para darle un final diferente, que nos enca-
jaba mejor”, explica el siete veces nominado a los premios de 
nuestro cine. Y en esa ‘españolización’ de esta historia, que 
expone los secretos de sus protagonistas a través de un juego 
con los móviles,“tuvimos que valorar el peso específico que 
tenía la homosexualidad. En la italiana se trataba con más 
dramatismo. Le hemos quitado peso porque no nos parecía 
que correspondiera con la realidad del colectivo que se está 
viviendo en España”, desgrana este profesional para el que 
a la hora de hacer humor “nos podemos permitir ser crueles 
y tener mala leche porque en realidad estamos hablando de 
nuestros propios defectos”.

Radicalmente diferente fue el proceso de El cuaderno de 
Sara. “Nuestro reto era llevar a un público amplio una serie 
de temas que preferimos no oír. Cuando hay niños soldado o 
tráfico de coltán tienes que conducir al espectador con más 
cuidado y con otras herramientas para que acepte entrar. El 
acierto es hacer una historia que nos toque muy cerca, que 
tenga un lado personal con el que todos nos podamos iden-
tificar“, afirma. Y la idea llegó, como sucede otras veces, 
cuando su mente desconecta del libreto y está concentrado 
en tareas rutinarias, como hacer café. “Me vino a la cabeza 
que la base de la historia fuera una hermana (Belén Rueda) 
que tiene que ir a buscar a su otra hermana (Marian Álvarez). 
Después todo empezó a encajar mejor y a tomar forma”, re-
cuerda.

Pese a las garantías que supone que ambas estén partici-
padas por Telecinco Cinema o los reconocidos nombres de 
sus títulos de crédito, entre los que se encuentra, considera 
que “no acabas de ver el potencial de una cinta hasta que la 
visionas en una sala. En la comedia se multiplica el efecto de 
las cosas. La risa es mayor y contagiosa”.

Acostumbrado a arrastrar a los espectadores al cine con 
sus thrillers junto a Daniel Monzón o el género fantástico 
junto a De la Iglesia, Guerricaechevarría relativiza el boom 
de la comedia en 2018. “Seguro no hay nada. El cine es como 
la Bolsa, cuando está arriba hay que vender y, cuando está 
abajo, comprar. Con el tiempo que lleva hacer una película, 
si te intentas apuntar a la última moda llegas tarde porque en 
el proceso el mercado se ha saturado de las mismas cosas. Es 
cuestión de contar historias, no de hacer un género porque 
sea el que está funcionando más”. Convencido de que en 
cualquier tipo de filme “lo más importante son los persona-
jes” no desvela en qué proyectos está inmerso actualmente, 
pero sí que “no tienen nada que ver con la comedia y confío 
en ellas de igual manera. Cuando lleguen a la pantalla van a 
tener su hueco”.

Un empujón para el cine español

Jorge Guerricaechevarría. El cuaderno de Sara  
y Perfectos desconocidos

"El cine es 
como la Bolsa"
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“Belén Atienza, productora, y Óscar Faura, 
director de fotografía, se incorporaron al proyecto 
conmigo desde el principio. Con los dos he 
trabajado en todas las películas que he rodado 
hasta la fecha”.

“Los concept arts son ilustraciones 
detalladas donde el diseñador de producción 
comienza a definir la película visualemente 
junto al director. Son herramientas muy útiles 
para empezar a hablar de los decorados, 
las atmósferas y el color, y marcar las 
necesidades en el set. Algunas secuencias son 
técnicamente tan complejas que requieren 
del trabajo coordinado de varios equipos: 
fotografía, dirección artística, efectos 
especiales y visuales. El ayudante de dirección 
actúa de puente entre dirección y producción, 
para que toda la información fluya ente los 
diferentes equipos”.



“Localizando en 
Kualoa Ranch, 
Hawaii,  donde se 
rodaron todas las 
películas anteriores 
de la saga. En medio 
de este impresionante 
valle, flanqueado por 
imponentes montañas, 
uno no puede evitar 
la sensación de estar 
realmente en Jurassic 
Park”.

“En invierno nos 
trasladamos a los 
estudios Pinewood 
en Londres. Se 
construyeron maquetas 
de los decorados que 
facilitaron el trabajo de 
preparación. En algunos 
casos, con los sets ya 
construidos, Óscar 
Faura y yo visitamos 
el decorado para 
fotografiar previamente 
los planos de las escenas 
antes de rodaje. En 
la fotografía, Belén 
Atienza junto a Michael 
Lerman, ayudante de 
dirección, posando como 
los personajes para una 
de nuestras sesiones”.
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“Belén junto al molde de una de las extremidades de  
un dinosaurio. Abajo, hablando conmigo  en el set de rodaje”.
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“Óscar Faura estudió 
conmigo en la ESCAC y 
se ha encargado de la 
fotografía de todas mis 
películas hasta la fecha. 
En España ha rodado 
también Los ojos de julia, 
de Guillem Morales; El 
cuerpo, de Oriol Paulo: 
o Mindscape, de Jorge 
Dorado. En Hollywood 
ha rodado además The 
Imitation Game, de Morten 
Tyldum”.

“Eugenio Mira, 
director de películas 
como Agnosia o Grand 
Piano, se encargó de 
dirigir la segunda unidad 
de la película. Eugenio 
ya se encargó de dirigir 
las segundas unidades 
de Lo imposible y 
Un monstruo viene a 
verme”.

“Un selfie con 
Géraldine Chaplin y 
la protagonista Bryce 
Dallas Howard en una 
pausa del rodaje en 
exteriores”.
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“Un dibujo que realicé de Belén mientras tomaba 
notas durante el proceso de montaje. Las jornadas de 
edición son largas y se extienden durante meses”.
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“Uno de los diseños de una de las localizaciones  principales de la película, la mansión 
de Lockwood. Los efectos visuales de la producción corrieron a cargo de Industrial Light and 
Magic en su mayor parte. Sin embargo, la empresa española El Ranchito, con quien trabajé en 
Lo imposible o Un monstruo viene a verme, se encargó de crear digitalmente este edificio, del 
que solo se construyó realmente la escalinata frontal”.

“El montador Bernat Vilaplana tomando notas en la edición de sonido. Bernat estudió en 
la ESCAC como yo y hemos trabajado juntos en Lo imposible, Un monstruo viene a verme y la 
serie de televisión Penny Dreadful”.
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cambiar de todo, 
pero hay una cosa 
que no puede 
cambiar… no puede 
cambiar de pasión”

“El tipo puede 
ACADEMIA. 
La revista del 
cine español 

Disponible gratis en

Pablo Sandoval (Guillermo Francella)  
en El secreto de sus ojos (Juan José Campanella, 2009)

Hoy toca cine español
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Juan MG Morán

Elena Trapé supone que el paso que 
hay que dar para rodar una segunda 
película tiene más que ver con el 
asentamiento que con el impulso, “es 
la reafirmación en el hecho de querer 
hacer cine”. Y casi una década ha tar-
dado en estrenar su segunda película. 
Pero el viaje de Barcelona a Berlín, 
que recorrió en coche para escribir 
Las distancias, ha tenido final feliz y 
parada en Málaga, donde se ha alzado 
con la Biznaga de Oro a la Mejor Pelí-
cula Española y los premios a Mejor 
Dirección y Mejor Actriz para su pro-
tagonista, Alexandra Jiménez. 

Elena Trapé

“Imaginamos 
cómo sería 
nuestra vida  
a los cuarenta, 
pero no se 
cumplirá”
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De discurso pausado, la cineasta formada en la ESCAC 
se resigna a pensar en su último filme como una historia 
generacional, pero retrata al milímetro a los jóvenes de este 
país a los que les ha tocado vivir las duras del sistema. Aquellos 
que aún viven en casa de sus padres y tienen trabajos a media 
jornada. O sus amigos, que emigraron a ciudades europeas 
en las que cada día se cruzan con cientos de españoles que, 
como ellos, sobreviven con trabajos alimenticios. Trapé 
asegura que los de su generación se han dado de bruces “con 
un shock de realidad en el que existe la precariedad”. Quizá 
de ese golpe tan áspero y rotundo haya nacido Las distancias. 

¿Qué lleva a una directora a estar ocho años sin rodar?
Es difícil hacer cine en España y es difícil hacer una 

segunda película. No me siento un caso excepcional. Pero 
realmente hubo un contexto económico que no ayudó; fue 
difícil encontrar una productora que apostase por este tipo 
de película. Desde que entra Marta Ramírez, la productora, 
tardamos tres años en terminar. 

¿La crisis ahogó más al cine de autor?
Ha ahogado a la liga media. Antes era muy habitual que 

hubiese filmes en España con presupuestos de uno o dos 
millones de euros, pero eso casi ha desaparecido. Ahora las 
películas se localizan en dos extremos, y uno realmente es 
muy precario, porque imposibilita que la gente pueda vivir 
de esto. 

¿Seguirá existiendo este cine?
Las películas de autor se seguirán haciendo. Pero habría 

que analizar cómo se han hecho muchos de estos filmes: 
con qué diseño de producción, la capitalización de sueldos, 
hay muchos proyectos final de carrera en los que nadie ha 
cobrado… Aún así, la crisis no ha ahogado la creatividad, 
porque nace de un pulso que no está ligado a la economía. 

¿Pueden salir las cosas bien cuando se hacen a golpe de 
pulmón?

Sí. Pero eso no debería ser un consuelo. A la salida de la 
clausura de Málaga comentábamos que había habido una 
tónica en los discursos: todo el mundo había hecho sus 
trabajos con poco tiempo, poco dinero y sacrificando sueldos 
normales.

Con todo esto, Las distancias ha logrado tres premios en el 
Festival de Málaga. 

Me acuerdo mucho de que, cuando Carlos Vermut ganó la 
Concha de Oro, tuvo que volver a vivir a casa de sus padres. 
Esa es la situación que nos ha ahogado. Si se hacen películas 
interesantes es porque tenemos un cine muy rico en miradas 
y en propuestas, pero las condiciones, a veces, son terribles.

¿Puede Elena Trapé afirmar que vive de ser directora?
Yo me siento muy afortunada porque hago lo que me 

gusta, y en ello entra hacer publicidad y dar clases. Si me lo 
hubiese planteado en términos más prácticos, habría hecho 
derecho.

FOTO: QUIM VIVES
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Punto muerto
¿Siempre quiso hablar del reencuentro de un grupo de 

amigos, tratar la decepción?
Fue el punto de partida. Quizá por necesidad personal. Me 

interesa el reencuentro, porque evidencia el paso del tiempo, 
que las cosas han cambiado. Un grupo de amigos es una 
estructura parecida a la familia, que termina convirtiéndose 
en un tour de force cuando alguien quiere cambiar, porque 
eso no es cómodo. Lo que no tuve tan claro siempre es que 
todo sucediera en Berlín.

¿Por qué allí? ¿Qué le ofrecía esta ciudad?
Cuando fui allí a escribir, hice el mismo viaje en coche que 

habrían hecho mis personajes. Me di cuenta que no quería 
hacer una película llena de elipsis. Entonces concentramos 
toda la acción en esa ciudad durante un fin de semana. Berlín 
en invierno es una ciudad oscura, que se esconde, que no 
tiene un casco histórico en el que pasear agradablemente. 
Esa cosa que tiene, que te puede desorientar mucho, nos 
interesaba para lo que viven los personajes. 

¿Hay algo en Las distancias de su sentimiento al convertirse 
en adulta?

Claro. Hubo un momento en el que muchos creímos que 
daríamos un paso hacia adelante y todo quedó en punto 
muerto. Nos creímos que vivíamos en el Estado del Bienestar, 
casi éramos apolíticos... Vivíamos muy bien en casa de 
nuestros padres pero, de repente, vimos a amigos que habían 
hecho todo lo que tocaba, pero que perdieron su piso porque 
no siguieron pagando la hipoteca. Nos hemos dado de bruces 
con un shock de realidad en el que existe la precariedad. 
Imaginamos cómo sería nuestra vida a los cuarenta, pero 
todo eso no se cumplirá. 

¿Qué ha hecho la crisis con esta generación?
En el grupo de amigos que protagoniza mi película se 

junta la melancolía que conlleva el proceso de hacerse adulto 
y ver que las cosas se complican, que no es tan fácil, con una 
sensación de frustración y decepción cuando ves que sigues 
teniendo contrato temporal, vives de alquiler y compartes 
piso. Nos creímos que estudiaríamos, haríamos un máster, 
iríamos de Erasmus y cuando volviésemos tendríamos 
trabajo. Entonces llegaría la pareja, los hijos y el piso en 
propiedad. Ese pack que iba con un lazo no ha llegado. A día 
de hoy, no sé lo que los periodistas tienen que escribir para 
llegar a fin de mes, lo que se paga por un artículo, lo que se 
cobra por hacer una ilustración…

¿Por qué afirma que Las distancias no es una película 
generacional?

Porque me parece pretencioso hacerlo. No ha sido nunca 
la intención. Habíamos hecho muchas bromas al respecto con 
el equipo, sabíamos que esto iba a pasar.

Contra los complejos
Las distancias es una película bilingüe, en catalán y español.
Tenemos hojas y hojas en las que se explica dónde se 

conocieron los personajes, qué estudiaron, qué relación 
había entre ellos… Ahí también planteamos el bilingüismo tal 
y como se vive en Cataluña: hay personas que siempre hablan 
en catalán con todo el mundo, otros que siempre hablan 
castellano, gente que salta de una lengua a otra, gente que se 
comunica en una u otra lengua en función de quién les haya 
presentado. Parece complicado de entender desde fuera, 
pero es natural. 

¿Ha notado diferencias en este sentido respecto al estreno 
de Blog en 2010?

Totalmente. La lengua natural de la mayoría de las actrices 
de Blog era el catalán, pero la rodamos en castellano. ¿Qué 
ha pasado en estos años? Pues Tres días con la familia, 80 
egunean, Loreak, Estiu 1993… Ha habido una eclosión, y el 
espectador se ha acostumbrado. Es claro que ha habido un 
cambio, se han roto las barreras y superado los complejos. 

Isabel Coixet es productora asociada de su película. ¿Qué le 
inspira la Isabel Coixet cineasta?

Ella es un referente clarísimo. Recuerdo que con 18 fui 
al cine a ver Cosas que nunca te dije y no solo sentí que se 
podía ser directora, también que podía hacer cine indie. Pude 
conocerla al rodar un documental sobre ella, y creo que se le 
ha juzgado a nivel público de manera equivocada, porque es 
una tía inteligentísima, muy culta, muy divertida y con una 
energía increíble a la hora de trabajar, no para.

¿Cómo consigue la ESCAC ser cantera del cine español?
Su apuesta siempre ha sido la formación a través de la 

práctica constante. El alumno rueda desde el primer mes, 
lo que le permite descubrir en qué cargo está más agusto. 
Por otro lado, el cambio importante vino con que la escuela 
empezase a producir. Esto es importante porque el criterio 
de selección de los proyectos no tiene en cuenta el género de 
la persona que hay detrás. Eso, de manera no planificada, ha 
facilitado que entren proyectos de mujeres y que se hayan 
llevado a cabo respetando cien por cien su mirada, porque 
desde la escuela el planteamiento no es industrial. 

En los últimos años los proyectos más destacados han sido, 
además, dirigidos por mujeres.

Hay un punto de casualidad, pero sí es cierto que en las 
escuelas el factor de género no existe. Igual que no existe 
cuando te ponen las notas en un examen, hay siempre 
igualdad en esos resultados. 

¿Tiene ya una nueva historia?
Estoy desde hace seis meses escribiendo con Miguel 

Ibáñez, uno de los coguionistas de la película, y ya tenemos 
a los personajes. Rodaremos en una zona del Pirineo catalán 
que es brutal. Habrá paisaje y tendrá un peso importante.

Si en Las ditancias fue la decepción, ¿qué les unirá aquí?
Quizá la ruptura. 

� � �
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La animación española  
brilla en Cartoon Movie
María Gil

Buñuel, Kapuściński, unicornios y ositos, Gabo, la cultura china o Elcano son los 
protagonistas de los proyectos de animación nacional que se presentaron en Cartoon Movie, 
cita a la que España acudió como país invitado. Prometiendo una “especial atención” a 
este sector, al que calificó de “estratégico”, el ICAA apoyó la presencia nacional en el foro 
de coproducción europeo celebrado en Burdeos. Dos premios Cartoon Tributes, el de 
Latido Films a Distribuidora del Año y el premio de Productor del año para Un día más 
con vida, codirigida por Raúl de la Fuente, son solo algunos de los resultados del Spotlight 
on Spain, que mira al Viejo Continente en esta iniciativa para fortalecer la producción y 
distribución de cine de animación europeo, sin descuidar el espacio iberoamericano.  

De la animación más comercial a la más independiente, pasando por 
películas que luego figurarán en certámenes no especializados, como 
Cannes. Esta diversidad de propuestas, que acudieron en marzo a la 
cita francesa en distintas etapas de producción para acelerar su finali-
zación, encontrar coproductores y socios financieros y cerrar acuerdos 
de pre-ventas, confluye en el mejor escaparate para ver qué se está pro-
duciendo en Europa en el sector. 

Entre ellos, destacó el salto a la animación del ganador del Goya a 
Mejor Cortometraje Documental por Minerita, Raúl de la Fuente. Se 
trata de Un día más con vida, adaptación del libro homónimo del mítico 
reportero Kapuściński. “Es la historia de un hombre solo en Angola 
buscando la verdad e intentando sobrevivir”, explicó De la Fuente, que 
ha tardado cuatro años en terminar esta coproducción con Polonia, Bél-
gica y Alemania, codirigida con Damian Nenow. Cuatro años en el que 
el guión ha decorado la pared de una de las habitaciones de su casa. 

Con la técnica de la rotoscopia, el calco o redibujado de un foto-
grama previo que se toma como referencia, esta historia les ha llevado 
a Angola y a Lisboa en pos de los pasos del corresponsal, quien en la 
segunda mitad del siglo XX siempre ponía el objetivo de su cámara allí 
dónde se producía un golpe de Estado o un imperio se desmoronaba, 
y que fue testigo del fin del colonialismo portugués y la proclamación 
de la independencia de Angola. La cinta acudió a Cartoon ya finalizada, 

para mostrar un adelanto antes de su gran puesta 
de largo en la sección oficial del Festival de Cannes, 
fuera de concurso. 

Este año también verá la luz Buñuel en el labe-
rinto de las tortugas, prevista para octubre. En pa-
labras de su director Salvador Simó, “es el viaje de 
un artista intentando encontrar su camino. Entró 
en Las Hurdes como Luis y salió como Buñuel”. La 
confusión que le produjo su viaje a este enclave 
extremeño y la casualidad de que le tocara la lo-
tería a Ramón Acín se desgranan en el filme, que 
para uno de los productores, Bruno Félix, pese a 
su carácter histórico, conecta con el presente: “nos 
puede inspirar en el sentido de que es un cineasta 
que toma posición”.

Cartoon es una convocatoria a la que ambos han 
acudido en diferentes fases. Un día más con vida 
llegó en 2012 cuando solo tenían el concepto. Por 
su parte, la historia sobre el genio de Calanda acu-
dió el año pasado como proyecto y regresó esta edi-
ción despertando interés para su comercialización 
internacional. En Burdeos cerraron un acuerdo con 
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Eurozoom para la distribución en salas en Francia. “Era prioritario para 
nosotros”, reconoce Óscar Alonso, de Latido Films, “ya no solo por ra-
zones industriales, sino por lo que supone la relación del propio Buñuel 
con el país galo”. 

Francia, un referente
La agencia de ventas internacionales madrileña vio reconocida su 

labor con el premio a Mejor Distribuidor del Año, galardón que llega 
después de una apuesta ya consolidada a largo plazo, pero que se ha 
reforzado en los dos últimos años con filmes como el ganador del Goya 
Psiconautas, los niños olvidados; la mencionada sobre Buñuel o Me-
morias de un hombre en pijama, que compitió en la sección oficial del 
Festival de Málaga. 

La presencia en Burdeos de la animación española es importante 
para Alonso, porque “Francia es un país que puede marcar tendencia 
para la vida comercial posterior en el continente”, en la feroz compe-
tición con la animación de Europa del Este, Alemania, Reino Unido o 
Polonia. No obstante, el interés por nuestras producciones trasciende 
al Viejo Continente, como bien han podido constatar en Latido Films. 
“Para nosotros la grata sorpresa ha sido la aceptación de la anima-
ción española en Asia, encontrando por ejemplo prácticamente todas 
nuestras películas distribuidor en China”, explica Alonso. EE. UU. y 

Latinoamérica –“con quienes nos une un arma tan 
poderosa como la lengua en común”– son los otros 
territorios prioritarios para la agencia. 

El que tiene asegurada su distribución en China 
desde el origen mismo del proyecto es Dragonkee-
per, coproducción con el gigante asiático que sigue 
los pasos de la esclava Ping, que se convertirá en 
guardiana de dragones. Este largometraje de ani-
mación familiar, basado en la primera novela de 
la saga de Carole Wilkinson y codirigido por Igna-
cio Ferreras (Arrugas) y Jian-Ping Li, se salta así la 
cuota máxima de 34 largometrajes extranjeros y 
accede a este enorme mercado. 

“Es la primera vez que la película se presentaba 
en Europa y, como estamos buscando agente de 
ventas, el timing de Cartoon ha sido perfecto. Es-
tamos negociando varias posibilidades y espera-
mos elegir pronto”, desgrana el productor Manuel 
Cristóbal. 

El ganador de dos goyas, Alberto Vázquez, (Psi-
conautas, los niños olvidados y Decorado) regresó al 
evento por segundo año consecutivo con Unicorn 

Un día más con vida, de Raúl de la Fuente y Damian Nenow participa en la Sección Oficial fuera de Concurso del Festival de Cannes
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La animación española  brilla en Cartoon Movie

Wars, su nuevo proyecto corpoducido con Francia. “La presencia ha 
servido sobre todo para cerrar el acuerdo de coproducción con un tercer 
país, Bélgica, y con una productora como La Parti, con maravillosas pe-
lículas y alguna nominación al Oscar. Con esto garantizamos el estreno 
en los tres países además de la financiación”, celebra Chelo Loureiro, 
productora del filme. 

Esta fábula antibelicista en animación tradicional 2D, que cuenta la 
guerra ancestral entre los ositos y los unicornios, despertó también el 
interés de varios distribuidores de cine para Francia, EE. UU., América 
Latina y países de Europa del Este. 

Buñuel no fue la única gran figura reivindicada con la presencia es-
pañola. Aprovechando el quinto centenario de la salida de los barcos 
de Juan Sebastián Elcano desde Sevilla para dar la vuelta al mundo, 
en abril de 2019 se estrenará Elcano, la primera vuelta al mundo, dedi-
cado a las pericias de este marinero vasco en la búsqueda de especias. 
“Si estuviéramos en EE. UU. esta historia ya se habría contado muchas 
veces”, defendió en Burdeos Jone Landaluze, responsable de ventas 
de Dibulitoon. El otro icono no fue otro que Gabriel García Márquez, 
evocado en Gabo: Memorias de una vida mágica, proyecto presentado 
en la categoría de ‘concepto’ de los mismos responsables de la cinta 
sobre Buñuel. 

El director general de Cartoon Movie, Marc Vandeweyer, hizo ba-
lance de estos veinte años de foro celebrando que “hemos demostrado 
que es posible hacer dinero e invertir dentro de la industria europea”. 
No dudó en destacar la creatividad de los proyectos de nuestro conti-

nente frente al modelo estadounidense, más co-
mercial, y aseguró que “el reto es atraer al público, 
porque las películas son buenas”. 

Que este evento se celebre en Burdeos no es 
nada casual. “Francia ha entendido las ventajas 
de esta industria y su apuesta es seria a todos los 
niveles”, asegura Loureiro, que pone como ejem-
plo que el equivalente al ICAA español, el CNC, “se 
autodefine como Centro Nacional del Cine y de la 
Imagen Animada, en pie de igualdad”.

Más allá del referente galo, la industria española 
también estrecha lazos con el mercado iberoame-
ricano. El sector salió de Cartoon con una cita en 
el horizonte, los Premios Quirino de Animación 
Iberoamericana, celebrados en abril en Canarias, 
donde el ICAA cumplió su promesa y los contac-
tos con el sector se prolongaron. En el Festival de 
Málaga se anunció la creación de una nueva línea 
de apoyos a proyectos de animación dentro del 
Programa Ibermedia para 2019: un fondo mínimo 
de 200 000 $ destinadas a obras de animación en 
el ámbito iberoamericano. 

Buñuel en el laberinto de las tortugas
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Antonio Méndez Esparza

“Hago cine de  
una manera egoísta”

Chusa L. Monjas

foto: jesús ugalde

Con su primer largometraje, Aquí y allá, ganó en la Semana de la 
Crítica de Cannes. Cinco años después de este debut a lo grande, 
Antonio Méndez Esparza escribió y dirigió La vida y nada más, un 
doloroso retrato de la América con escasos recursos económicos con 
la que este madrileño ha triunfado en la última edición de los Film 
Independent Spirit Award (los Oscar del cine independiente) al con-
seguir el Premio John Cassavetes, que reconoce a los largometrajes 
con un presupuesto inferior a los 500 000 $. Un prodigio, porque 
esta historia sobre una madre soltera afroamericana que lucha por 
sacar adelante a sus dos hijos es la primera producción española de 
la historia que obtiene un galardón en estos importantes premios. 
Filmada en las calles de Florida, con actores no profesionales, ca-
pital español y un equipo de 19 personas –varios de ellos estudian-
tes a los que Méndez Esparza da clase–, esta modesta película que 
acaparó aplausos en el Festival de Toronto, compitió en Zinemaldia 
–se alzó con el premio Fipresci– y logró el Premio Feroz Especial, 
simboliza lo que es la independencia cinematográfica en su esencia. 
 

 

Ha dirigido y escrito La vida y nada más, la primera producción española de 
la historia que obtiene un galardón en los Film Independent Spirit Awards  
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críticas, y aunque han tenido el apoyo de la crítica, no han 
tenido suerte con el público. Y el público es soberano. 

Supongo que fue especial que este galardón lleve el nombre 
del padre del cine independiente y uno de los ejemplos más im-
portantes de una alternativa al modelo de Hollywood.
John Cassavetes es un nombre que define y marca una trayec-
toria única. Lo que nos hace estar especialmente orgullosos 
del premio y de tener esa ligadura a su nombre es que él era, 
entre otras muchas cosas, un gran director de actores, an-
teponía la figura el actor a muchas otras cosas. Veía al actor 
como lo principal, la esencia, y yo comparto esa idea. Aún 
abrazando la idea de actores no profesionales, o intérpretes 
debutantes, lo que busco en ellos es que sean capaces de estar 
en el momento, de abrazar el presente. De ser actores, aun-
que no lo sepan. 

Encontrar un público 
¿Qué barreras encuentra en la actualidad el cine indie?

Creo que más que barreras, da ciertas libertades. Hay pelí-
culas que solo pueden ser financiadas de manera indepen-
diente. Muchos de los directores son independientes, en el 
sentido que producen sus propias historias. El modelo de 
cine europeo promueve la figura del director independiente, 
que ahora está ligado a una coproducción con una televisión. 
Prefiero hablar de presupuesto; creo que Pedro Almodóvar 
es tan independiente como Alex Ross Perry, pero tienen con-
textos muy distintos.

En nuestro país, cada vez son más las películas que, sin tener 
presupuestos astronómicos y al margen de las grandes produc-
toras, llegan a las pantallas gracias al talento de unos directores 
que apuestan por lo que quieren contar con determinación. ¿Está 
el cine indie español en auge?
De nuevo habría que hablar de presupuestos. Hay películas 
españolas hechas con muy poco que son enormes. Diamond 
Flash, La mano invisible, La plaga… Creo que en España se 
ha reaccionado a una falta de presupuestos con audacia y 
un enorme valor artístico. Hay un flujo constante de nuevos 
realizadores, y la pelea siempre está en encontrar un público.

¿Qué es lo que más le interesa cuando cuenta una historia?
Los personajes, el contexto político. El reflejo de una realidad 
ajena en la que trato de indagar, descubrir y transformarme. 
Hago cine de una manera egoísta.

¿Cómo vivió la gala de los Film Independent Spirit Awards? 
Dicen que es más divertida y relajada que la de los Oscar.
La gala es muy distendida. Es larga, así que uno puede apro-
vechar y acercarse a hablar con Frances McDormand o Agnès 
Varda. Intentas no actuar como fan, pero es inevitable no caer 
en esa rendida admiración. Saludé a Varda, a Sean Baker… Me 
arrepiento de no haber saludado y charlado con Luca Gua-
dagnino, los hermanos Safdie y otros tantos.

¿Qué sintió y en quién pensó cuando oyó que La vida y nada 
más había ganado el premio John Cassavetes?
No nos lo esperábamos. Luego pensé que sería capaz de reci-
tar el discurso que había practicado la noche anterior. Caminé 
con cierta convicción. Hubiera saltado sobre Robert Patti-
son –le entregó el galardón junto a Elizabeth Olsen–, al que 
admiro profundamente. Pero una vez miré a la audiencia, se 
me olvidaron todas la palabras y salí del trago.

Es el director y guionista de la primera producción española 
de la historia que obtiene un galardón en estos prestigiosos pre-
mios. Toda una hazaña.
Que yo sea residente en Estados Unidos y que la película tra-
tase una temática americana nos dio la oportunidad de parti-
cipar. No ha habido muchos directores españoles que hayan 
podido consursar. Pero sí, es un premio enorme, teniendo 
en cuenta el gran número de producciones independientes 
que se hacen en EE. UU. todos los años y que la competencia 
es feroz.
Había grandes historias. Most Beautiful Island, de Ana Asen-
sio, es maravillosa, pone los pelos de punta, es una película 
radical en su propuesta y producción; y A Ghost Story es un 
milagro de contención.

Trabaja con equipos muy reducidos y con presupuestos muy 
pequeños, ¿cree que tendría que haber más reconocimientos 
para los largometrajes producidos con menos de medio millón 
de dólares?
Creo que soy un privilegiado porque hasta ahora he hecho 
dos películas de pequeño presupuesto, pero con un armado 
de película media. Los productores, y en particular el pro-
ductor principal de las dos cintas, Pedro Hernández Santos, 
me dio libertad y medios para hacerlas. La película ha reci-
bido enormes reconocimientos, aunque no ha tenido mucha 
suerte en su carrera comercial. 
Con mis dos filmes, la prensa ha sido muy generosa en sus 
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“Hay películas españolas hechas con 
muy poco que son enormes” 
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¿Qué busca cuando elige a sus no actores?
Que puedan ser el personaje que imagino, pero a la vez, que de-
rrumben todos mis pre-conceptos, mis ideas, que me iluminen 
durante el viaje. Sin ellos, la película no existe. Busco que la cámara 
les de igual, y que puedan aceptar la escena como verdadera.

¿Cómo es la relación de trabajo entre Pedro Hernández (Aquí 
y Allá Films) y usted? ¿Formarán tándem por tercera vez?
Somos amigos de la infancia y compañeros del equipo de fút-
bol. Comenzamos juntos con la productora y él la ha liderado 
desde entonces y ya ha producido siete largometrajes.
Ojala sea que sí, en eso andamos. Siempre es un placer traba-
jar con alguien que te conoce bien, que sabe apoyarte en los 
momentos difíciles, y con el que discutir es posible y no lleva 
a romper la relación. Podemos pensar cosas muy distintas, 
pero aceptamos el punto de vista contrario.

En una entrevista, Paul Schrader decía que el problema del 
cine contemporáneo no eran las películas, sino el público. ¿Está 
de acuerdo con esta declaración?
No puedo culpar al público. Quizás hay que tratar de llegar a 
la audiencia de maneras distintas, pero cuando Ida, Verano 
1993 o Breaking the Waves son grandes éxitos, tiendo a seguir 
teniendo fe en el público.

¿Por qué es tan complicado para los cineastas independientes 
conseguir distribución en salas? ¿Ha encontrado distribuidor en 
EE. UU. para La vida y nada más?
No hay tantas salas, la competencia es enorme, las pelícu-
las de mayor presupuesto dominan la parrilla… hay muchos 
factores. Un debate, constante y ya antiguo, es el de si el cine 
debe provocar, iluminar, o entretener. Creo que hoy la gente 
busca más entretenimiento, y de ahí la dificultad. ¿Esto debe 
de cambiar? Esa pregunta la dejo para otros.
CFI es el distribuidor americano, es pequeño y está haciendo 
un gran trabajo. Hemos peleado mucho por distribuir en salas 
La vida y nada más, que el próximo octubre se estrenará en 
un cine legendario de Nueva York. Esperamos lanzar la pelí-
cula en 15 ó 20 ciudades.

No solo ganó una película española, también estaba nomi-
nada en esta categoría Most Beautiful Island, de Ana Asensio, 
¿entiende este doblete como una señal de que el cine español 
está rompiendo barreras?
Pienso que es un reflejo de la economía española de hace 
unos años. Muchos españoles salieron del país como conse-

cuencia de la crisis. Entre ellos estaba yo, que tuve la suerte 
de poder venir a Estados Unidos y que la película ha sido 
recibida con tanto cariño. Creo que es un reflejo de ese cine 
español hecho a pesar de y contra todo. De esa voluntad de 
crear por encima de todo, que no es solo única del cine espa-
ñol, sino de otros como el americano y el argentino. Nuestro 
cine, dentro y fuera, tiene una filmografía muy rica, diversa, 
y personalmente me gustaría que fuera un poco más cele-
brada dentro del país por el público y las instituciones.

Vive en Florida, ¿le tienta acercarse a Hollyowood? ¿Volverá 
a hacer cine en España?
Me gustaría hacer una película grande, aunque sea por des-
cubrir cómo es. Me siento un cineasta amateur, y eso sería de 
alguna manera profesionalizarse. Buñuel habla de su período 
mexicano, de las primeras películas que hizo allí y que le con-
virtieron de alguna manera en un cineasta profesional. Ese 
reto, aprender más del oficio, es algo que me atrae, aunque 
soy consciente de que puede haber enormes dificultades. Eso 
puede pasar en Hollywood o en España, con una película di-
ferente, imagino que de un mayor presupuesto.

¿Por qué hace cine?
El cine es un modo de vida, una manera de enfrentarse a la 
realidad, de sacar conclusiones, de explorar la realidad. Tam-
bién es un proceso de colaboración, y esa colaboración es lo 
que enriquece la película, lo que la convierte en algo vivo. 
Hay algo hermoso, de casi un parto entre muchos, hay algo 
casi religioso en la entrega, en la enorme generosidad de mu-
chos profesionales en la creación de una película. 
El cine nos hace soñar, quizás nos enseña a vivir, y hay una 
profunda voluntad de crear compartida por muchos. Eso pro-
voca que hacer cine sea una aventura extraordinaria.

¿Por qué abandonaría sus raíces independientes?
No creo que las abandone nunca. No me llaman los produc-
tores para dirigir Juego de Tronos o Guardianes de la Galaxia 
3 –aceptaría de inmediato la primera opción–. Quiero hacer 
un cine comprometido con la realidad y el contexto social. 
Un cine del que sea culpable y en el que tenga la libertad de 
encontrar y también de equivocarme. Un cine del que sea 
plenamente responsable.



Misión cumplida
Fernando Lara

Cine y Educación  

Y
a está. En el plazo previsto, antes de Semana Santa y tras nueve meses de intenso 
trabajo, el Documento Marco sobre ‘Cine y Educación’ ha sido entregado a los res-
ponsables de la Academia. Todo un proceso de gestación hecho realidad median-
te la labor de una quincena de personas que han cumplimentado la tarea enco-

mendada. Los pasos siguientes ya no están en nuestras manos, sino en las de quienes 
tienen que poner en práctica el Plan de Alfabetización Audiovisual que planteamos.

Se compone este Documento Marco de una exposición de los objetivos y posibles 
itinerarios en diez puntos, y de cinco anexos fundamentales, que los complementan 
y enriquecen. El primero de ellos, elaborado por el Gabinete de Comunicación y Edu-
cación de la Universitat Autònoma de Barcelona, es un análisis pormenorizado de la 
legislación y las prácticas hoy existentes en materia de enseñanza audiovisual y de 
formación del profesorado en todas y cada una de las Comunidades Autónomas, a las 
que –como se sabe– se hallan transferidas las competencias educativas. El segundo 
anexo lo constituye una reseña paso a paso, cuya autora es Marta Tarín, de cuantas ini-
ciativas particulares existen actualmente en el territorio español dentro de este campo 
y que superan el centenar. El tercero supone una amplia recomendación de películas, 
de largo y cortometraje, en función de las edades y los tramos educativos a los que 
podrían ir destinados, como guía práctica donde la experiencia de Ángel Gonzalvo con 
el Programa ‘Un Día de Cine’, del Gobierno de Aragón, ha resultado fundamental. El 
cuarto anexo ofrece un listado de cien películas de referencia del cine español entre 
1930 y 2000, intentando que sirva como sugerencia para crear videotecas en institutos 
y colegios de la misma manera que existen en ellos bibliotecas. Y el quinto y último 
recoge media docena de actividades complementarias que cabría llevar a cabo de for-
ma paralela al plan.

En total, un Documento Marco y sus anexos de más de doscientos folios, en el que, 
creemos sinceramente, se halla no solo una recopilación de lo que existe en una u otra 
medida, sino, sobre todo, un auténtico semillero de ideas y propuestas. Ya dijimos en 
nuestro anterior artículo para la revista ‘ACADEMIA’ (noviembre-diciembre de 2017) y 
que titulamos ‘Sin prisa, pero sin pausa’, que el empeño no se iba a limitar a un par de 
páginas de buenas intenciones, sino de algo mucho más ambicioso y al tiempo prác-
tico, que pondríamos a disposición de las autoridades educativas de ámbito estatal y 
autonómico. En próximas fechas, este documento les será presentado, igual que a los 
académicos, a los sectores pedagógicos y cinematográficos y los medios de comuni-
cación.

Me parece de justicia citar a las personas que han integrado el muy eficaz grupo 
consultivo de trabajo que ha llevado a término el proyecto: Agustín García Matilla 
(Universidad de Valladolid), Jacobo Martín Fernández y Araceli Gozalo (ICAA), Re-
beca Amieva (ECAM), Carlos Antón y Jaume Canela (EGEDA), Begoña Soto y David 
Castro (Unión de Cineastas), Estela Artacho y Olga Martín Sancho (FEDICINE), Ángel 
Gonzalvo (Programa ‘Un Día de Cine’) y Maryse Capdepuy (Programa ‘Más Cine’), con 
Mercedes Ruiz y yo mismo actuando de coordinadores, junto a Marta Tarín como de-
cisiva coordinadora adjunta por parte de la Academia, y con el auspicio de su director 
general, Joan Álvarez.

Por tanto, ‘misión cumplida’ por nuestra parte. Pero no en cuanto al Plan de Alfabe-
tización Audiovisual propiamente dicho… Ahora, la pelota está en el tejado de quienes 
pueden y deberían, de una vez por todas, llevarlo a cabo.

• Fernando Lara ha sido coordinador del proyecto ‘Cine y Educación’.
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Cualquier pretexto es bueno para evocar a Rafael Azcona, cuyo nombre en el cine siempre 
se menciona con veneración hacia su persona y admiración hacia su obra. La excusa de la 
Academia de Cine fueron los diez años sin el creador de tantas películas importantes del 
cine español, al que algunos de los muchos amigos que tuvieron el privilegio de compartir 
cosas con él hicieron memoria para, a partir de anécdotas, momentos, vivencias, 
sobremesas y conversaciones, recordarle.

El guionista riojano se hubiera sonrojado antes las palabras que le dedicaron sus 
buenos amigos Fernando y David Trueba, José Luis Cuerda, José Luis García Sánchez, 
Carlos Saura, Antonio Giménez Rico, Pedro Olea, Manuel Vicent, Bernardo Sánchez Salas 
y Juan Estelrich.Al  autor de los libretos de El pisito, El cochecito, Plácido, El verdugo, La 
escopeta nacional o Belle Époque le gustaba ser el hombre invisible, pero en el acto que 
acogió la sala de proyecciones de la Academia estuvo en primer plano. David Trueba 
recordó una jocosa salida del guionista. “Un día vino y me dijo: tú tienes que saber cuál es 
el sentido de la vida. Es la gran pregunta. Yo lo he encontrado: es desayunar”.

 Mariano Barroso, presidente en funciones de la Academia de Cine, dio las gracias a los 
intervinientes e invitados, especialmente a Susan Youldelman, la viuda de Azcona, por 
compartir el homenaje que condujo el director general de la institución, Joan Álvarez, y 
que finalizó con la proyección de Plácido, de Luis G. Berlanga. 

Rafael Azcona, el hombre  
que encontró el sentido de la vida
La Academia homenajea al inolvidable guionista en el décimo 
aniversario de su muerte
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Sucedió en la Academia

Vittorio Storaro ha sido distinguido como Patrono de Honor de la Fundación Academia 
de Cine. Tras el acto, en el que participaron varios miembros de la Junta Directiva de la 
Academia, este maestro de maestros, ganador de tres Premios Oscar (El último emperador, 
Rojos y Apocalypse Now) y un Goya (Goya en Burdeos), mantuvo un encuentro con 
académicos acompañado por los directores de fotografía Tote Trenas y Fernando Arribas.

El director de fotografía romano puso de manifiesto la importancia de ser parte de 
una Academia foránea. “La pintura, la literatura, la música son  expresiones  particulares, 
pero el cine es una expresión colectiva, por eso en Europa estamos muy pendientes 
de la coautoría. Fundamentalmente, las imágenes, la música y la literatura son cine, 
especialidades que se engloban en las academias, y la presencia de profesionales de 
tantas materias hace que los premios –Oscar, Goya, David di Donatello, César…– sean los 
reconocimientos más serios”.

Hijo de proyeccionista, Storaro es uno de los máximos exponentes de la dirección 
fotográfica de la historia del cine, ha trabajado con cineastas de numerosas nacionalidades 
e iluminado las películas de Carlos Saura, Bernardo Bertolucci, Francis Ford Coppola y 
Warren Beatty, entre otros.

Vittorio Storaro visita la Academia 
El reconocido director de fotografía ha ingresado como Patrono  
de Honor de la Fundación Academia de Cine

Información ampliada en la app 
digital de la revista ‘Academia’

Vídeo disponible en Youtube 
oficial de los Premios Goya
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Paco Arango y la Fundación Aladina, referente social en la lucha contra el cáncer 
infantil, han sido reconocidos con el Premio González Sinde, que se concede a 
instituciones o personas que emplean el medio cinematográfico para la consecución 
de fines sociales.

El filántropo Paco Arango fundó en 2005 esta entidad española sin ánimo de lucro, 
que tiene como objetivo “que ningún niño con cáncer pierda la sonrisa. Es lo más 
bonito de mi vida, también es duro porque, lamentablemente, he perdido a muchos 
amigos en el camino, a chavales que yo llamo pequeños guerreros y que son el motor 
de lo que soy”, manifiesta el presidente de la Fundación, a quien este galardón le ha 
hecho especial ilusión “porque mi vida está dividida en dos corazones: el cine y la 
Fundación”. 

El presidente de Aladina es el director, productor y guionista de Maktub, que 
destinó los primeros 500 000 euros de recaudación a la creación del Centro Maktub, 
zona pionera de trasplantes de médula ósea del Hospital Niño Jesús; y Lo que de 
verdad importa, que llegó a los cines con el propósito de recaudar fondos para que los 
pequeños que sufren cáncer disfrutaran de vacaciones en los campamentos de Paul 
Newman, Serious Fun Children’s Network. 

Paco Arango y Fundación Aladina,  
Premio González Sinde 2018
La Junta Directiva de la Academia reconoce al filántropo y a  esta 
entidad que ayuda a niños enfermos de cáncer y a sus familias

Premio González Sinde 2018
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Compromiso y apoyo
Jaime de los Santos

20 Semana del Cortometraje Español 
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E
l cortometraje es cine; un género en sí mismo. Todos tenemos en 
nuestro imaginario películas de referencia como Le voyage dans la 
Lune, dirigida por Georges Méliès en 1902, o Un chien andalou, diri-
gida por un Luis Buñuel actor en 1929. También el cortometraje es 

una plataforma privilegiada para iniciar una trayectoria profesional y, 
por qué no, abordar posteriormente otros formatos audiovisuales.

La Semana del Cortometraje de la Comunidad de Madrid ha celebra-
do este año su 20 edición y son muchos los nombres de grandes direc-
tores que la han transitado: Fernando Franco, Rodrigo Sorogoyen, Lino 
Escalera, Daniel Sánchez Arévalo, Achero Mañas, Isabel de Ocampo, 
Iciar Bollain o Juana Macías, por citar solo algunos de ellos.

En esta edición tan especial, hemos querido rendir un sincero home-
naje a veintiséis cortometrajes de entre los más de setecientos que ha 
subvencionado la Comunidad de Madrid durante estos 20 años y que, 
además, han sido galardonados con un premio Goya. Veintiséis corto-
metrajes que han tenido una trayectoria muy destacada en la historia 
reciente del cortometraje español, como Aquel no era yo, de Esteban 
Crespo, que además de un Goya obtuvo la nominación al Oscar.

Por otro lado, es necesario destacar los homenajes en esta edición 
a la Plataforma de Nuevos Realizadores (PNR), con los que queremos 
celebrar las tres décadas de trabajo de esta asociación de referencia en 
la historia del cine en España. Y, por supuesto, a Eduardo Chapero-Jac-
kson, director y guionista ya de culto, cuyas obras han cosechado pre-
mios en 150 festivales del todo el mundo.

Desde una perspectiva internacional, la Semana del Cortometraje ha 
dado un salto cualitativo este año con la proyección y participación en 
el segundo Foro Profesional de representantes de los festivales de cine 
de Sundance, Berlinale, Interfilm y La Matatena, además de contar con 
Rumania como país invitado.

Un festival es una gran ventana a la promoción, una oportunidad 
de difundir nuestra cultura, y por ello desde la Comunidad de Madrid 
creemos fielmente en el apoyo e impulso de obras audiovisuales. En 
1998 la Comunidad de Madrid lanza la primera convocatoria de ayudas 
públicas a la producción de cortometrajes, línea de subvención que se 
ha mantenido y que ha ido aumentando de presupuesto a lo largo de 
los años hasta alcanzar los 350 000 € en 2018. Ese fue el inicio de una 
decidida política de apoyo al cortometraje y de impulso a los nuevos 
talentos del cine.

Un año después se creaba una muestra centrada en los cortometra-
jes subvencionados por la Comunidad de Madrid, que con los años ha 

terminado convirtiéndose en la Semana del Corto-
metraje, un festival de referencia a nivel nacional.

Con la idea de promover la expansión nacional 
e internacional de los cortometrajes subvenciona-
dos, en 2005 se puso además en marcha Madrid En 
Corto, un programa de la Comunidad de Madrid 
dirigido a la difusión del cortometraje, exportando 
al mundo 100 títulos hasta la fecha, a través de di-
versos mercados y festivales, impulsando un sello 
de calidad internacional.

Desde hace 13 años, la Comunidad de Madrid 
participa en el mercado internacional de Cler-
mont-Ferrand y, desde 2008, en el Short Film Cor-
ner del Festival Internacional de Cine de Cannes.

El cortometraje está presente en los programas 
y ciclos anuales que lleva a cabo la Comunidad de 
Madrid, construyendo una línea continua de ac-
ción que va desde la producción a la promoción.

Los buenos resultados que han surgido a raíz de 
la política de apoyo al cortometraje por parte de la 
Comunidad de Madrid durante estos años y la evo-
lución de los cineastas que hemos apoyado desde 
aquí, ha propiciado la creación, en 2015 y 2016 res-
pectivamente, de otras dos líneas de ayudas, en 
este caso destinadas al largometraje.

 El compromiso de la Comunidad de Madrid con 
el cine es una realidad. Una acción firme para que 
nuestros cineastas sigan creyendo y apostando por 
crear y rodar en una región abierta a la creatividad 
artística.

• Jaime de los Santos es consejero de Cultura, Turismo y Depor-

te de la Comunidad de Madrid.
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Suyos son los peinados extremos de Las 
brujas de Zugarramurdi o la coleta ‘choni’ 
de Maribel Verdú en Abracadabra, trabajos 
que le valieron sendas nominaciones a los 
Premios Goya. Cuando de niño Paco Ro-
dríguez Frías veía películas, sin saber qué 
había detrás de las cámaras, no podía ima-
ginar que el responsable de los peinados era 
un profesional en el que él se podía conver-
tir. Entonces ya soñaba con ser peluquero, 
objetivo que le acercó a las artes en 1998, 
cuando dejó su Córdoba natal para trabajar 
en el Teatro Real de Madrid durante diez 
años. Armado con peine, secador y postizos, 
ha compaginado teatro, moda, televisión y 
cine, medio en el que debutó con Carne de 
gallina. Pablo Berger, Álex de la Iglesia, Ro-
drigo Sorogoyen y Juanma Bajo Ulloa son 
algunos de los directores con los que ha tra-
bajado este especialista en peluquería, para 
el que “el peinado nos cuenta muchas cosas 
de un personaje”. Tras el rodaje de El árbol 
de la sangre, de Julio Medem, y El reino, de 
Sorogoyen, no puede esperar a sumar un 
nuevo reto: la próxima película de Isabel 
Coixet, Elisa y Marcela. 

María Gil

Paco Rodríguez Frías

“La satisfacción 
está en el reto” 

¡Bienvenidos!

Ha trabajado con cineastas muy diferentes y reconocidos 
de nuestro cine ¿Qué le piden los directores?

Al leer un guión mi cabeza se dispara. Luego tengo 
la primera reunión con el director y ponemos puntos 
en común. Hay realizadores que lo quieren todo muy 
simple y natural y otros a los que les encanta la caracteri-
zación, e incluso siempre le están dando una vuelta para 
que vaya un punto más allá. Unos lo tienen clarísimo y 
hay directores, como Pablo Berger, que se deja aconsejar 
y con el que investigas y te nutres de la calle.
Y empieza el proceso de creación.

En Abracadabra por ejemplo fuimos a mercados, a 
la calle, a barrios, a puertas de colegios. No era la gente 
de mis círculos ni de la zona donde vivo, pero sí un tipo 
de sociedad y de look, que nos parece una locura, pero 
que la gente los lleva. Con Maribel Verdú hicimos eso. 
Iba un día en el metro y vi a una señora con el pelo con 
mechas y una coleta encrespada. Le hice una foto y le 
mandé un whatsapp a Pablo: ‘esta es Maribel’. 
¿Qué aporta el peinado a un personaje?

El corte y el estado en el que está el pelo nos cuentan 
muchas cosas: el estatus social, el trabajo que desem-
peña y el círculo en el que mueve. Siempre partimos 
de tres puntos: quién es este personaje, quién ha sido 
y quién va a ser. A partir de esta trayectoria, se forma 
un hilo conductor y se crea un sentido. Todo aporta a la 
hora de que el actor se ponga delante de la cámara. El 
50% del personaje es vestuario, maquillaje, peluquería 
y dirección de fotografía. 
¿Qué es lo más complicado?

El rodaje es lo más duro. La parte que más me gusta 
es el  proceso de creación. Una vez que el personaje está 
hecho, para mí es lo más aburrido. Y no es menos difícil, 
porque las circunstancias en las que rodamos afectan 
al pelo un montón. La humedad, el viento, el estado de 
ánimo de los actores, la alimentación, la climatología... 
con lo cual estás luchando con muchos elementos. La 
actriz tiene todos los días el mismo pelo, pero el pelo 
no es todos los días el mismo. Rodar con niños también 
dificulta mucho.
No se puede hablar de su carrera sin recordar el Goya a 
Mejor Maquillaje y Peluquería junto a María Dolores Gó-
mez, Javier Hernández y Pedro Rodríguez ‘Pedrati’ por Las 
brujas de Zugarramurdi. 

Para mí fue un antes y un después. Rodamos en con-
diciones extremas durante quince días, de noche y en 
una cueva real, con un aquelarre y cientos de  figuran-
tes, actores colgados en cruces, el fuego en los pies… fue 
una experiencia y un reto que no voy a olvidar nunca. 
Álex es una persona que todo lo que le propongas le va a 
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parecer poco, con lo cuál tu cabeza puede volar y volverse comple-
tamente loca para hacer fantasías y todo lo que puedas imaginar. 
¿Qué hace falta para salir indemne de un rodaje? 

Capacidad de resolución. Si hay una peluca que da problemas 
o que se tiene que meter dentro del mar, como ahora  ha sucedido 
en la última película de  Julio Medem, donde un montón de per-
sonajes que llevan apliques, pelucas y extensiones están dentro 
del agua, tienes que estar dispuesto a resolver cualquier problema 
en cualquier situación.
¿Qué tipo de película le gusta que le propongan?

Siempre bromeo con que estoy deseando hacer una película 
de monjas, pero luego no es verdad, porque por suerte cada pro-
yecto que me llega es un reto y cada vez es más difícil. No hay 
películas fáciles. La satisfacción está en el reto.
¿Cuáles son sus fuentes de inspiración?

La pintura. Me encanta ver exposiciones. Y luego el trabajo 
de gente a la que admiro. 
¿Tenemos referentes en el cine español?

Tenemos una institución, que es una posticera que aún trabaja 
en el Teatro Español con más de 90 años, Antoñita, viuda de Ruiz. 
Y Julipi, su marido. Gregorio Ros, que hizo La niña de tus ojos o El 
embrujo de Shanghai, es un referente, y Ester Martín, responsable 
de El perro del hortelano.
Son especialistas en trabajar en tándem con los maquilladores y lue-
go su departamento con el de vestuario.

Se necesita complicidad, trabajar codo con codo.  Si el maqui-
llaje, la peluquería y el vestuario van cada uno por su lado, el per-
sonaje será un cajón en el que se han echado cosas. Mis  mejores 
amigos son de vestuario. Antes el maquillador siempre era el jefe 
del departamento. Ahora, cada vez más, hay  un jefe de maquillaje 
y  un jefe de peluquería. Creo que, dependiendo del proyecto, está 
muy bien crear el personaje completo o que el especialista en ma-
quillaje esté exclusivamente dedicado al maquillaje. Hay filmes 
que los puede hacer el mismo profesional y otros que necesitan 
de las dos figuras.
Los oficios técnicos no siempre tienen visibilidad, pero son cruciales 
en los filmes. ¿La peluquería siempre ha sido un oficio invisible?

En la edad de oro del cine clásico, las estrellas de cine, si no 
era con su maquillador y su peluquero, no trabajaban. Ellos eran 
los grandes aliados de las actrices y tenían la misma importancia 
que un director de fotografía, porque todo se planteaba para fa-
vorecer y que la intérprete saliera bellísima. Ahora se normaliza 
todo mucho más. Los grandes divos ya están en desuso y con los 
actores se  trabaja más de compañero a compañero. Pero sin duda 
la peluquería es un oficio que se tendría que poner en valor.
¿Por qué le parece importante estar en la Academia?

La gente joven tenemos que apoyar el cine español y una forma 
de apoyarlo es siendo miembros de nuestra Academia. Tenemos 
que formar parte de nuestra representación. En la Academia hay 
figuras muy luchadoras por nuestro trabajo y derechos y por hacer 
visible nuestro cine en cualquier parte del mundo.
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El rescate

FOTO: MATÍAS NIETO
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L
a literatura de aventuras –de Stevenson a Conrad, de London a Mark Twain– 
está detrás de la obra más personal de Mario Camus, lamentablemente 
eclipsada por sus películas más conocidas y valoradas, esas obras maestras 

directamente adaptadas de Galdós, Barea, Cela, Aldecoa o Delibes. El color 
de las nubes, por cuanto es la culminación de un trabajo más íntimo y a 
contracorriente iniciado por el director de Los farsantes con la magnífica 
y muy olvidada Después de sueño en 1992, tras la realización de la serie La 
forja de un rebelde. Un silencioso, constante y tal vez inconsciente camino 
hacia los cuarteles de invierno que, interceptado por otros trabajos de 
encargo, comprende Sombras de una batalla, Amor propio, Adosados –aunque 
esta proceda de un texto literario ajeno–, La playa de los galgos y El prado 
de las estrellas. En estas películas está el pensamiento de Mario Camus, sus 
constantes de estilo, su forma de entender la narración cinematográfica 
y, sobre todo, las huellas que han dejado en sus historias el tiempo vivido 
y la lectura de novelistas y poetas admirados. Esta íntima relación entre la 
vida y la literatura como sustrato de una obra cinematográfica tan extensa y 
personal difícilmente se encuentra en otros cineastas españoles.

El color de las nubes es una película deudora de la narrativa clásica pero, 
al mismo tiempo, es una película extraordinariamente moderna que habla 
de temas del presente –como lo hacen también los otros títulos citados– con 
una estructura libre, impensable en el cine del pasado. Al principio la película 
nos presenta una sucesión de situaciones protagonizadas por personajes 
cuyo nexo aún desconocemos, y Camus, con un par de pinceladas, se ocupa 
de que los conozcamos y les prestemos nuestra protección. Un coche en la 
carretera avanza hacia un paisaje norteño y ello basta para ensamblar esos 
datos suministrados sin aparente conexión en ese largo prólogo. La soledad 
y la compasión en el mejor sentido del término, la velada necesidad de la 
ternura y la solidaridad, el momento en que la infancia se encuentra con la 
mirada adulta, esos dos mundos que separan inevitablemente la inocencia y 
la experiencia, pero que vinculan el dolor y la llamada del cariño, son algunos 
de los temas que trata esta preciosa historia. La nobleza que desprende el 
texto, la agilidad narrativa que juega con prodigiosa habilidad con las vueltas 
y revueltas de la historia, la transparencia de su planificación y la precisión 
en la selección y dirección de los actores, todos perfectos, la ironía y el humor 
con que Camus cuenta la tristeza, son algunas de las razones que explican 
mi incondicional admiración por El color de las nubes. Y está Julia Gutiérrez 
Caba, la chica de Tiempo de amor y Nunca pasa nada, mi actriz favorita.

• Fernando Méndez-Leite es director, guionista y crítico de cine.

Fernando Méndez-Leite | El rescate
El color de las nubes, de Mario Camus (1997)
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El proxeneta. Paso corto, mala leche, de Mabel Lozano
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De la cruda e invisible 
realidad
Ana Ros 

Abren la sección dos thrillers de alto 
presupuesto: Quien a hierro mata, de 
Paco Plaza, protagonizado por Luis 
Tosar, y 70 binladens, de  Koldo Serra, 
con Emma Suárez, Nathalie Poza y Hugo 
Silva. Le siguen los dramas Love Me Not, 
de Lluís Miñarro; la historia de los Sin 
techo interpretado por personas que 
han vivido en la calle; y La viajante, 
una atípica ópera prima que se rueda 
en tres islas de Canarias.

Más temas sociales en la comedia La 
gente, de Álex Montoya; 522. Un gato, 
un chino y mi padre, de Paco R. Baños; 
y @buelos, de Santiago Requejo.

Mabel Lozano lleva su libro al cine.  
El proxeneta. Paso corto, mala leche es 
el último documental de la directora, 
productora y guionista, que se mete 
en el corazón del crimen organizado 
para contar los entresijos de la mafia 
de la prostitución de la mano de un 
proxeneta real. Tus desperdicios y 
otros manjares, de Magda Calabrese 
y Richard Zubelzu, nos habla del  
despilfarro de alimentos en España. 
Juan Vicente Córdoba reflexiona 
sobre el deterioro de nuestra sociedad 
actual en Quinqui Stars. Cierra la 
sección Leonardo da Vinci y la Tercera 
Cultura, vistos y explicados por Sir 
Josep Dalmau en Lux.

Información ampliada en la app 
digital de la revista ‘Academia’
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sinopsis: 

Raquel es una mujer desesperada. Su situación personal la ha llevado a una coyuntura en la que necesita 	
35 000 euros (conocidos coloquialmente como “70 binladens”), y los necesita en las próximas 24 horas. Su 
última esperanza es un préstamo bancario. La irrupción de dos atracadores cuando está a punto de cerrar la 
transacción complicará la situación a Raquel, que no tiene opción: El tiempo corre en su contra y tiene que salir 
de allí con el dinero, al precio que sea.

70 binladens
Koldo Serra| Thriller | Mayores de 16 años 

director Koldo Serra | guión Javier Echániz, Asier Guerricaechebarría y Juan Gil Bengoa | productoras Sayaka Producciones, Pokeepsie 
Films, La Panda Producciones y Setenta Invisibles La Pelicula AIE (España) | productores Nahikari Ipiña, Álex de la Iglesia, Carolina 
Bang, Elia Urquiza y Pau Brunet| producción ejecutiva Nahikari Ipiña y Carolina Bang | dirección de producción Sara García | 
dirección artística Mónica Ausín | dirección de fotografía Unax Mendia | montaje Josu Martínez | sonido directo Xanti Salvador 
| sonido mezclas Nacho Royo | música Fernando Velázquez | maquillaje Ainhoa Eskisabel| peluquería Olga Cruz | vestuario 
Ariadna Papió | efectos especiales Drama FX y Metal VFX | casting Ana Sainz-Trápaga y Patricia Álvarez de Miranda | foto fija David 
Herranz|promoción y prensa Eva Herrero | intérpretes Emma Suárez, Nathalie Poza, Hugo Silva, Dani Pérez Prada, Bárbara Goenaga, 
Kándido Uranga, Fernando Albizu, Susana Abaitua, Ione Irazabal, Richard Sahagún, Juan Viadas y Alexandra Prokhorova | inicio de 
rodaje 07/03/2018 | duración de rodaje 7 semanas | presupuesto 2 millones de euros | ayudas Gobierno Vasco | distribución 
Filmax | localizaciones Bilbao | formato Digital | duración 100 min. | idioma de rodaje Castellano | información MadAvenue. Eva 
Herrero. Tel. 649706807 E-mail: eva@madavenue.es | www.facebook.com/Sayaka-Producciones-1684150138492041/ | www.sayaka.es

“Cuando me llega el guión de 70 binladens lo leo de un tirón. Tiene todo lo que me gusta en una 
película de este estilo: un atraco, suspense, acción, misterio, una cuenta atrás, giros de guión y 
unos diálogos y personajes extraordinarios. Encima las protagonistas son mujeres, algo difícil 
de ver, especialmente en este género cinematográfico. Lejos del thriller de atraco tecnológico, 
nuestros 70 binladens serán más clásicos, con una puesta en escena, estética e identidad más 
nuestra” KOLDO SERRA
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“Quien a hierro mata será mi novena película como director, y será la primera vez que parta de 
un material que no ha sido generado por mí. No es que me haya resistido a ello de una manera 
consciente, pero a lo largo de los años siempre me ha costado sentir una identificación plena con una 
historia o con un guión que me haya llegado. Sin embargo, en esta ocasión sentí una conexión muy 
fuerte con esta historia; y no solo yo sino todos los que la leen, y en consecuencia espero que los 
espectadores que finalmente vean la película. Porque Quien a hierro mata, como todas las grandes 
historias, habla de cada uno de nosotros y de todos nosotros a un tiempo” PACO PLAZA

Quien a hierro mata
Paco Plaza  | Thriller  

director
Paco Plaza 
guión
Juan Galiñanes,  
Jorge Guerricaechevarría 
productoras
Vaca Films, Atresmedia Cine, 
Quien a hierro mata, AIE 
(España) y Playtime Production 
(Francia)
productores
Emma Lustres, Borja Pena, 
Mercedes Gamero y Mikel 
Lejarza
producción ejecutiva
Emma Lustres, Rosa Pérez 
dirección de producción
Oriol Maymó 

dirección artística
Javier Alvariño   
dirección de fotografía
Pablo Rosso   
montaje
David Gallart 
sonido directo
David Machado  
mÚsica
Maika Makovski 
maquillaje y peluquería
Susana Veira 
vestuario
Vinyet Escobar 
efectos especiales
Pep Claret. In Extremis
efectos visuales
Félix Bergés. El Ranchito

casting
Arantza Vélez    
foto fija
Lucía Faraig 
prensa
Vasaver
intérpretes
Luis Tosar, Xan Cejudo, Ismael Mar-
tínez, María Vázquez, Enric Auquer
inicio de rodaje
05/04/2018
duración de rodaje
8 semanas
presupuesto
2 900 000 €   
ayudas
AGADIC a producción (Xunta 
de Galicia) 

distribución
Sony Pictures España 
localizaciones
Cambados y comarca de 
Arousa (Pontevedra) y diversas 
localizaciones de A Coruña 
formato
Digital 
duración
100 min. aprox.
idiomas de rodaje
Castellano
información
Vaca Films. Fátima Dapena. 
Tel. 881 917 566. 
E-mail: fatima@vacafilms.com.  
www.vacafilms.com  

sinopsis: 

En un pequeño pueblo de la costa gallega vive Mario, un hombre ejemplar. La vida le va bien tanto a nivel familiar 
como profesional: pronto tendrá un hijo con su mujer, Julia, y en la residencia de ancianos en la que trabaja como 
enfermero todos le aprecian. Cuando el narco más conocido de la zona, Antonio Padín, recién salido de la cárcel, 
es ingresado en la residencia, Mario se desvive para que se sienta como en un hogar. Huyendo de sus hijos, Kike y 
Toño, ambos al mando del negocio familiar, Padín irá cogiendo cada vez más confianza y aprecio al enfermero. El 
engaño de un socio y la deuda con un proveedor colombiano llevan a Kike a la cárcel, y harán que Toño recurra al 
enfermero para que intente convencer a su padre de que asuma la deuda. Pero Mario tiene sus propios planes.



“La idea surge como 
respuesta a la brutalidad 
de Abu Ghraib durante la 
guerra de Irak. A su vez, 
se complementa con la 
necesidad de actualizar un 
mito de la cultura occidental 
como es el de Salomé y 
explorar la ambivalencia y el 
género”  LLUÍS MIÑARRO

sinopsis

Revisitación del mito bíblico 
de Salomé, situándolo en un 
destacamento militar en cuya 
prisión se encuentra confinado 
Yokanaan, terrorista para unos, 
profeta para otros.

Love Me Not (título provisional)
Lluís Miñarro | Drama | Mayores de 18 años

director
Lluís Miñarro

guión
Lluís Miñarro y Sergi Belbel 

productoras
Luis Miñarro Albero (España) y Piano 

Producciones (México)
productores

Lluís Miñarro y Julio Chavezmontes
producción ejecutiva

Íngrid Fernández de Castro  
dirección de producción

Angélica Ramírez 
dirección artística

Claudio R. Castelli y Sebastian Vogler    
dirección de fotografía

Santiago Racaj   
montaje

Núria Esquerra y Gemma R. Cabello
sonido directo

Al Rey y Amanda Villavieja  
maquillaje
Adam Zoller 
peluquería
Beatriz Losa 
vestuario

Brenda Gómez 
casting

Rocío Belmont   

foto fija
Jorge Franco y Óscar Fernández 
Orengo 
intérpretes
Íngrid García-Jonsson, Francesc 
Orella, Lola Dueñas, Oliver Laxe, Luis 
Alberti, Fausto Alzati, Hugo Catalán 
y Lu Colomina
inicio de rodaje
Marzo-abril 2018 (segunda parte)
duración de rodaje
4 semanas
presupuesto
No facilitado 
ayudas
ICEC y EFICINE
localizaciones
Cardona, Barcelona, Ciudad Juárez y 
Ciudad de México 
formato
HD2K  
duración
90 min.
idiomas de rodaje
Catalán y castellano
información
Enrique Aguilar. Tel. 934677040. 
E-mail: enrique@eddiesaeta.es
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“Sin techo es, sobre todo, un gesto. El de poner la 
mirada en aquello que preferimos no ver, el de arrojar 
luz sobre realidades —quizás monstruosas, pero a 
menudo también mágicas, misteriosas, profundamente 
humanas— que, a fuerza de ser ignoradas, han dejado 
de existir para nosotros. El gesto de hacer visible lo 
invisible” XESC CABOT Y PEP GARRIDO 

Sense Sostre (Sin techo) 
Xesc Cabot y Pep Garrido | Drama | Todos los públicos 

directores
Xesc Cabot y Pep Garrido

guión
Xesc Cabot y Pep Garrido  

productoras
Atiende Films y Alhena Production

productores
Norbert Llaràs, Xesc Cabot y Pep 

Garrido
producción ejecutiva

Norbert Llaràs, Xesc Cabot y Pep 
Garrido   

dirección de producción
Bernat Rifé

dirección artística
Mónica Bernuy y Bea Toro   

dirección de fotografía
Aitor Echeverría  

montaje
Meritxell Colell 

sonido directo/mezclas
Nicolás Céléry   

música
Lucrecia Dalt y Adrián de Alfonso

maquillaje
Mercè Sánchez

peluquería
Mercè Sánchez

vestuario
Violeta Comella

casting
Arantza Vélez  

foto fija
Núria Aidelman 

promoción y prensa
La Clara Comunicació

intérpretes
Enric Molina, Teresa Vallicrosa, Laia 
Manzanares, Juan Carlos González, 

Josep Maria Blanco, Christian 
Márquez

inicio de rodaje
06/03/2018

duración de rodaje
17 días

presupuesto
264 350 €   

ayudas
ICAA

localizaciones
Barcelona, Alt Penedès, Baix Pendès, 

Garraf, Vallès Oriental y Bages 
formato

Digital (2:1) 
idiomas de rodaje

Catalán, español y fang
información

Atiende FIlms. Xesc Cabot / Pep 
Garrido. Tel. 667 72 59 85 / 607 26 

43 81. E-mail:
atiendefilms@gmail.com 

@atiendefilms
www.atiendefilms.com   

sinopsis: 

Juan, un sintecho que malvive en las calles de 
Barcelona junto a su insepaeable perro Tuc, 
decide abandonar su rutina de alcohol y violencia 
y emprender un viaje sobrehumano hacia un 
destino que solo él conoce.
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“La gente es una comedia que realiza un retrato berlanguiano de la sociedad española, aunque sin 
ser tan negro y ácido, introduciendo un toque tierno. Hemos sido muy fieles al texto de Pérez y 
Disla aunque es verdad que hemos marcado a un protagonista. Coordinar a todo el elenco ha sido 
difícil y esto, unido a los limitados medios con los que contábamos, no habría sido posible de no ser 
por la profesionalidad de todos los actores” ÁLEX MONTOYA

sinopsis: 

Una asamblea. Un grupo de personas con un objetivo común tratan de ponerse de acuerdo enfrentándose a 
su capacidad para organizarse. Unidos y separados. Iguales pero diferentes. Una propuesta que cuestiona con 
humor el concepto mismo de participación.

La gente
Álex Montoya | Comedia social | Todos los públicos 

director Álex Montoya  | guión Juli Disla y Jaume Pérez | productoras Nakamura Films y Kaishaku Films | productores Jordi Llorca, 
Óscar Bernàcer y Joana M. Ortueta | producción ejecutiva Jordi Llorca | dirección de producción Araceli Isaac | dirección artística 
José Luis Company  | dirección de fotografía Guillem Oliver | montaje Álex Montoya | sonido directo Jose Manuel Sospedra | sonido 
mezclas Iván Martínez-Rufat  | música Pablo Sánchez | maquillaje y peluquería Alba Sánchez  | vestuario Cristina García  | foto fija 
Antonio Calatayud | intérpretes Francesc Garrido, Cristina Plazas, Greta Fernández, Nacho Fresneda | inicio de rodaje 05/03/2017 
| duración de rodaje 2 semanas | presupuesto 450 000 € | ayudas IVC (C.Valenciana), Àpunt Media | localizaciones València  | 
formato DCP  | duración 75 min. | idiomas de rodaje Castellano y valenciano | información Jordi Llorca Tel. 647 583 135 | E-mail: 
jordi@nakamurafilms.com | www.facebook.com/nakamurafilms/ | www.nakamurafilms.com



Academia | Rodajes
79

“La viajante es una road movie atípica, intimista, oscura, una apuesta por un tipo de cine poco 
convencional, que sugiere más que muestra, que apela a la sensorialidad. Es la ópera prima de un 
cineasta de mirada muy especial, como ya ha demostrado en sus cortometrajes, siempre arriesgados, 
llenos de sutilezas, de poesía. La personalidad cinematográfica de Miguel A. Mejías bebe de multitud 
de referentes culturales y artísticos, pero es, al mismo tiempo, rabiosamente fresca” JAIRO LÓPEZ

sinopsis: 

Ángela (Ángela Boix) es una treintañera encerrada en su gris cotidianidad que se verá abocada a lanzarse a 
un viaje sin destino aparente. En el camino, su vida se cruzará con Miquel (Miquel Insua), un viajero de vuelta, 
lleno de secretos.

La viajante
Miguel A. Mejías | Drama/Road movie | Mayores de 12  años 

director Miguel A. Mejías | guión Miguel A. Mejías, con la colaboración de Amanda Lobo | productora Digital 104 | producción 
ejecutiva Jairo López, Sebastián Álvarez y Angharad Rojo | dirección de producción Jairo López | dirección artística Luna Bengoechea 
| dirección de fotografía Pablo García Gallego | montaje Sergio Jiménez | sonido directo Ángel Fraguela | música Eduardo Paynter y 
Alberto Vázquez Cobián | maquillaje y peluquería Tati Moreno | vestuario Atri Galván | prensa Domingo J. González | intérpretes 
Ángela Boix, Miquel Insua, Franciska Ródenas y Niklas Schmich | inicio de rodaje 9/4/2018 | duración de rodaje 5 semanas | 
presupuesto 296 500 €  | ayudas Gobierno de Canarias | distribución Digital 104 Film Distribution | localizaciones Tenerife, Gran 
Canaria y Fuerteventura | formato Digital | duración 90 min. | idioma de rodaje Español | información Digital 104. Domingo J. 
González | Tel. 822257131 | E-mail: comunicacion@digital104.com | Facebook.com/LaViajanteFilm | Instagram: @laviajantefilm |Twitter: 
@laviajantefilm | www.digital104.com
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“522. Un gato, un chino y mi padre reúne muchas características atractivas 
para el público, pero también posee ese toque distintivo que amplía el 
abanico tradicional de historias que puede ofrecer el cine español, a nivel 
local e internacional.  Esta película es un viaje donde todos podemos 
reflexionar sobre cómo reconciliar presente y pasado. Una historia, pues, con 
valores universales. Igual que el guión y las intenciones del director, Paco R. 
Baños, son las de que la historia transite entre el humor y el drama, si tuviera 
que sintetizar el concepto creativo tras el filme, diría que es una dramedia de 
autor con mucho potencial a nivel comercial”  ÁNGEL TIRADO 

522. Un gato, un chino y mi padre
Paco R. Baños  | Dramedia | Todos los públicos 

director
Paco R. Baños

guión
Paco R. Baños 

productoras
Tarkemoto (España) y Ukbar 

Filmes (Portugal)
productores

Ángel Tirado, Pablo Iraola y 
Pandora da Cunha 

producción ejecutiva
Ángel Tirado y Pablo Iraola 
dirección de producción

Ernesto Chao  
dirección artística

Marian Delgado   
dirección de fotografía

Fran Fernández-Pardo   
montaje

Fátima de los Santos
sonido directo

Pedro Melo   
sonido mezclas

Jose Antonio Manovel 
maquillaje

Anabel Beato
peluquería

Carmela Martín  
vestuario

Concha Rodríguez  
foto fija

Julio Vergne, Vanesa Núñez y 
Kiko Tirado

intérpretes
Natalia de Molina, Alberto Jo 

Lee y Manolo Solo
inicio de rodaje

12/03/2018
duración de rodaje

6 semanas
presupuesto

1 250 000 €   
ayudas

Junta de Andalucia, ICAA, 
Ibermedia e ICA Portugal 

localizaciones
Sevilla y provincia, provincia 

de Huelva y Algarve 
Portugués  
formato

Digital 
duración

90 min.
idiomas de rodaje

Español y  portugués
información

Tarkemoto. Ángel 
Tirado Higuero. Tel. 

630914807/676906409. 
E-mail: angel@tarkemoto.

com.  www.facebook.
com/522GCP/ 

www.522.es

sinopsis: 

George, una mujer agorafóbica limitada por los 522 pasos que puede dar en 
torno a su casa, se enfrenta a un cambio cuando muere su único compañero, su 
gato. Decidida a darle un lugar de sepultura adecuado, instala su “hogar” en una 
furgoneta y emprende un viaje por carretera de regreso a su patria, Portugal. 
Esta aventura revelará que, entre saudade y fados, quizá halle un modo 
particular de hacer frente a su pasado.
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“@buelos: Nunca es tarde para emprender surge de la necesidad de transmitir al 
espectador la idea de que la edad nunca debe ser un freno para afrontar nuevos 
retos, y que a pesar de las dificultades y las barreras que la sociedad pueda 
imponer, todos tenemos el derecho de perseguir nuestros sueños, sea a la edad 
que sea, porque nunca debería ser tarde para intentar ser feliz” 
SANTIAGO REQUEJO

@buelos
Santiago Requejo | Comedia/Drama | Todos los públicos 

director
Santiago Requejo 

guión
Javier Lorenzo y Santiago Requejo 

productoras
02:59 Films y Abuelos la Película AIE 

productores
Carlos Sanz y Santiago Requejo

producción ejecutiva
Tono Escudero 

dirección de producción
Tono Escudero 

dirección artística
Carolina Vita y Laura García-Serrano   

dirección de fotografía
Ibón Antuñano   

montaje
Lucas Sánchez y Sergio Calleja

sonido directo
Tomás Erice  

sonido mezclas
Manuel Cora

música
Íñigo Pirfano  
maquillaje

Blanca Otamendi
peluquería

Blanca Otamendi  
vestuario

Mar Mardavío  
efectos especiales

El Colorado
casting

Sergio Calleja  
foto fija

Sergio Calleja
promoción y prensa

Javier Asenjo y Lucía González-
Barandiarán  

intérpretes
Carlos Iglesias, Roberto Álvarez, 

Ramón Barea, Ana Fernández, 
Mercedes Sampietro, Eva Santolaria, 

Raúl Fernández de Pablo, Clara 
Alonso y Javier Lorenzo

inicio de rodaje
26/02/2018

duración de rodaje
5 semanas

presupuesto
2 100 000 €   

distribución
02:59 Films 

localizaciones
Madrid y alrededores 

formato
Digital 2:39  

duración
110 min.

idioma de rodaje
Castellano

información
Javier Asenjo y Lucia González-

Barandiarán. Tel. 609664146 
javierasenjo@abueloslapelicula.es 

luciagb@abueloslapelicula.es

sinopsis: 

Isidro tiene 56 años y está en paro. Lleva dos años tratando de 
encontrar trabajo pero parece que el mercado laboral ha cerrado las 
puertas a personas de su edad. Sus dos amigos, Desiderio y Arturo, le 
comprenden a la perfección. Se sienten desfasados en un mundo en 
el que priman la imagen y la juventud. Y entonces aparece la palabra 
mágica. Si no encuentras tu lugar: emprende. Con ilusión y esfuerzo, se 
sienten capaces de comerse el mundo. Nada les puede parar … ¿nada?



“La idea del documental Tus desperdicios y otros manjares surge de la necesidad de hacer llegar 
al público nuestra idea de que quizás estamos más equivocados de lo que pensamos en cuanto a 
nuestros hábitos de consumo y nuestra inadecuada gestión y manipulación de alimentos” 
MAGDA CALABRESE Y RICHARD ZUBELZU

sinopsis: 

El documental pretende generar en el espectador una reflexión sobre nuestra sociedad consumista y los 
desequilibrios que se producen con la cantidad de comida que se desperdicia en contraposición con la 
insolvencia alimentaria de millones de personas en España.

Tus desperdicios y otros manjares
Magda Calabrese y Richard Zubelzu| Documental | Todos los públicos 

directores Magda Calabrese y Richard Zubelzu | guión Magda Calabrese | productora Objetivo Family Producciones  | productores 
Richard Zubelzu y Magda Calabrese | producción ejecutiva Richard Zubelzu | dirección de producción Magda Calabrese | dirección 
artística Alejandra Calabrese | dirección de fotografía Luis Fernando Pérez  | montaje Richard Zubelzu | sonido directo Daniel 
Domínguez | sonido mezclas Richard Zubelzu | música Random Thinking | efectos especiales Richard Zubelzu | foto fija Javier 
Acebes | promoción y prensa Objetivo Family Producciones  | intervienen Carmen Polo del Banco de Alimentos, Padre Ángel de 
Mensajeros de la Paz, el director general de Industria Alimentaria Fernando Burgaz del Ministerio de Agricultura, Fernando González 
Teijeiro de Ni las migas, Dr. Jesús Román Martínez, CECU (Confederación de Consumidores y Usuarios), Diego y Eric de Cenas con Fecha, 
Huerto Urbano (Asociación Grama), José María Medina de Yonodesperdicio.org, Iñaqui Espinosa de Tiendas SQRUPS, el sociólogo Alberto 
Godoy, Lorenzo Ramos Presidente de la UPA (Unión de Pequeños Agricultores y Ganaderos de España) y José Manuel Jurado, director 
de Madrid productores | inicio de rodaje 19/01/2018 | duración de rodaje 5 meses | presupuesto No facilitado | localizaciones 
Madrid y Cantabria  | formato 19:9 | duración 80 min. aprox. | idioma de rodaje Español | información Objetivo Family Producciones. 
Richard Zubelzu | Tel. 696932283 | E-mail: producción@objetivofamily.com | www.facebook.com/objetivofamily | www.objetivofamily.
com/tusdeperdiciosyotrosmanjares  

Academia | Rodajes
82



Academia | Rodajes
83

“Sinceramente, pensé que lo había contado todo sobre la trata de mujeres hasta que hace dos años 
apareció en mi vida, de la mano de un amigo policía, Miguel, apodado el Músico, un proxeneta condenado 
y sentenciado por este delito, ideólogo de la trata, exdueño de los más grandes macro burdeles de 
nuestro país, y uno de los capos del crimen organizado que mueve los hilos de la prostitución y la trata en 
España” MABEL LOZANO

sinopsis: 

Sexo, corrupción, 
asesinatos, trata de 
seres humanos, lavado 
de dinero, secuestros, 
extorsiones. La historia 
real de hechos probados 
en sentencias firmes 
sobre los más importantes 
proxenetas de nuestro 
país. Un relato jamás 
contado, apasionante 
y único sobre el crimen 
organizado que mueve los 
hilos de la prostitución.

El proxeneta. Paso corto, mala leche
Mabel Lozano | Documental | Mayores de 16 años 

directora
Mabel Lozano

guión
Mabel Lozano y Alicia Luna 

productoras
Mafalda Entertainment y Atlantia 

Media con la coproduccion de 
DkissTV

productores
Mabel Lozano y Jorge Sánchez Gallo

producción ejecutiva
Mónica López   

dirección de producción
Carmen López  

dirección artística
María Ferrera Mena   

dirección de fotografía
Rafa Roche  

montaje
Germán Roda

sonido directo
José Ignacio Arrufat   

música
José Ignacio Arrufat 

maquillaje
Clara Pavón 

peluquería
Esther Gallego

vestuario
Oria Pérez 
foto fija

Manuel Mejías 

promoción y prensa
Eva Calleja
intérpretes
Miguel ‘El Músico’ 
inicio de rodaje
26/02/2018
duración de rodaje
3 semanas
presupuesto
263 000 €
ayudas
ICAA, Comunidad de Madrid, 
Instituto de la Mujer de Castilla-
La Mancha
localizaciones
Madrid, Barcelona, Castilla-La 
Mancha y Paraguay 
formato
HD 
duración
90 min.
idioma de rodaje
Castellano
información
Mafalda Entertainment.
Mónica López.Tel. 608784715  
E-mail: produccionmafalda@
gmail.com 
www.facebook.com/
ChicasNuevas24H
www.elproxeneta.com
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“El silencio en las calles se mostrará terrible. Las imágenes del pasado 
mutarán en una suerte de abstracción. El objetivo no será otro que 
el enorme contraste con aquello de lo que se ha hablado sobre el 
pasado o hacia lo que nos invita la actualidad. En esa búsqueda quizás 
encontremos respuestas a algunas preguntas. ¿Por qué hemos llegado 
a este atroz anquilosamiento y deterioro de nuestra sociedad actual?” 
JUAN VICENTE CÓRDOBA

sinopsis: 

Quinqui Stars indaga y profundiza sobre un mito que todavía sigue vivo a través 
de la gran influencia que el género denominado “cine quinqui” ha ejercido. En 
pocas ocasiones lo periférico y lo marginal han tenido tanta presencia en la cultura 
española. Un retrato sobre un periodo pasado lleno de brumas, dudas, temores y 
carencias y su reflejo en la actualidad. Una reflexión sobre la historia de España, 
sobre los españoles, sobre la educación y sobre qué debería cambiar.

Quinqui Stars
Juan Vicente Córdoba| Documental y ficción | Todos los públicos 

director
Juan Vicente Córdoba

guión
Juan Vicente Córdoba  

y María Reyes Arias 
productoras

Dexiderius Producciones 
y Promarfi Futuro 2010 

(España) en coproducción con 
Galoproductions (Francia), 

la participación de Movistar 
+,  y el apoyo de ICAA, ICIC y 

Comunidad de Madrid
productores

César Martínez y Marta Figueras
producción ejecutiva

César Martínez y Marta Figueras 
dirección de producción

César Martínez  
dirección artística

Jordi Balló   
dirección de fotografía

David Andrés  
montaje

Jorge Berzosa 
sonido directo

José Luis Alcaine Bartolomé y 
Natxo Ortuzar  

foto fija
Jorge Fuembuena

intérpretes
Ramsés Gallego “El Coleta”, 

Mery Cuesta, Montse Santolino, 
Bea Pelea, Blondie, Las IRA y 

la colaboración de Quique San 
Francisco, Daniel Guzmán, Pepe 
Sacristán, Rosario, Paco Catalá, 

Bernard Seray y Agnés Varda
inicio de rodaje

Noviembre de 2017 
duración de rodaje

5 semanas
presupuesto

200 000 €
distribución

Syldavia
localizaciones

Madrid, Barcelona y París 
formato

Digital. 1:1,85.  Color y B&N 
duración

100 min.
idiomas de rodaje

Castellano, catalán y francés
información

Dexiderius Producciones. César 
Martínez  

Tel. 915217305 
dexiderius@dexiderius.com   

www.dexiderius.com  
Juan Vicente Córdoba. Tel. 

676998642
cordobajuanvicente@gmail.com  

foto: jorge fuembuena
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“En 2019 se celebra el 500 aniversario de la muerte de Leonardo da Vinci. Sir Josep Dalmau, 
personaje de impar biografía desarrollada en Haití, Alemania del Este durante la Guerra Fría y 
finalmente ilustre vecino de Vic, capital de la comarca de Osona, nos habla en primera persona sobre 
su obsesión que conduce esta película, y de ella nos dice: ‘Descubrí a Leonardo da Vinci antes de los 14 
años, como todo el mundo descubre lo más importante, antes de los 14. Yo quise ser igual que él. Con 
los años vi y leí todo sobre él. Sin darme cuenta, reviví en mi vida algunas pautas y estructuras muy 
similares formalmente de su propia biografía. Y con el paso del tiempo, y sin ser consciente de ello 
una vez más, y contra todo mínimo vestigio de la más elemental racionalidad y cordura... de alguna 
manera me volví él. Desde los remotos comienzos de mi vida decidí que algún día dirigiría una película 
relacionada con Leonardo da Vinci’. Lux es esa película” ANTONIO DYAZ

LUX
Sir Josep Dalmau | Biopic/ Documental 

sinopsis: 

Sir Josep Dalmau (1958) nos habla de Nikola Tesla, Elon Musk, Albert Einstein, Ridley Scott, Naomi Klein, los 
agujeros negros, la Tercera Cultura, cosmología, neurociencia, filosofía, el cambio climático... pero sobre todo de 
Leonardo da Vinci, en lugares emblemáticos de Vic, mientras el filme se sumerge en la propia biografía de Dalmau 
y las transgresoras películas que rodó en los años setenta en formato súper 8, restauradas y recuperadas para 
la ocasión. Lux pretende rendir tributo a la inmensa sabiduría e inteligencia de Leonardo, y a la luz que proyectó 
sobre la humanidad. 

director Sir Josep Dalmau | guión Sir Josep Dalmau | productora  Dyaz Entertainment en colaboración con Voltio Films | productor 
Antonio Dyaz | producción ejecutiva Américo Voltio | dirección artística Sara Galceran | dirección de fotografía Josep María Torras | 
montaje Voltio Films  | sonido directo Edu Gil Segura | sonido edición  Stuart “Big” Johnson  | música El Sueño de Hyparco | maquillaje: 
Carme Esplugás | promoción y prensa Laura Olaizola | intervienen Sir Josep Dalmau y vecinos de Vic | inicio de rodaje Junio de 2018 | 
duración de rodaje 3 semanas | presupuesto 120 000 €  | ayudas Instituciones de Vic  |  localizaciones Vic  | formato 4K | duración 
80 min. | idioma de rodaje Catalán y castellano | información Antonio Dyaz Tel. 675031375. E-mail: antoniodyaz@gmail.com  | 
 www.dyazentertainment.com  
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¿Es posible ponerle música al bosque? El idilio entre 
naturaleza y composición musical es tan antiguo como el 
propio arte, y en esa lucha por describir la verdad del mundo 
a través del sonido se esconden algunas de las páginas más 
bellas que ha dado la historia de la música. La cuestión 
regresa, a la manera de un ciclo eterno, para plantearse 
como motivo musical fundamental del filme Bajo la piel de 
lobo, de Samu Fuentes, que muestra el devenir del último 
habitante de un remoto pueblo en las montañas y en el que 
los imponentes paisajes del norte de España han terminado 
por convertirse en un protagonista más del relato.

Si bien la película persigue el rostro de este trampero 
solitario, la necesidad de convertir al personaje en un ogro 
y al propio filme en una suerte de fábula atemporal han 
llevado a que, de alguna manera, el bosque tenga que hablar 
utilizando su idioma personal, uno que no se manifiesta a 
partir del sonido ambiental sino que vuelve a encontrar su 
particular voz a través de la orquesta. 

La joven compositora que participa en la película, 
Paloma Peñarrubia, es conocida por su singular trabajo en 
la música electrónica experimental, un espíritu inquieto 
que le ha llevado a fundar su propia banda, Las flores no 
lloran, y a crear también su propio sello discográfico. 
Después de una larga experiencia como compositora en la 
música para publicidad, la danza y en el teatro, realizó la 
banda sonora del largometraje Seis y medio, de Julio Fraga, 

con el que fue nominada a la mejor música original en los 
premios del cine andaluz. Recientemente ha participado 
en la banda sonora del cortometraje Nirvana, de Rubén 
Llamas; en la música original para la obra de teatro Masacre 
en Nebraska, de Alberto Cortés; y también en la banda 
sonora de la mencionada película de Samu Fuentes, una 
composición de corte clásico que contrasta con el trabajo en 
Seis y medio, donde instrumentos acústicos y electrónicos 
se daban la mano en una música colocada en segundo 
plano de la narración, lo que habla de su versatilidad como 
autora tanto como de su preocupación por el diseño sonoro 
particular de cada proyecto. 

“Mi inspiración es la belleza en todas sus formas, desde 
el dolor hasta la pasión. Siempre busco la belleza en todas 
las cosas”, destacó la compositora en una entrevista, una 
constante que ilumina la decisión de ilustrar la naturaleza 
presente en Bajo la piel de lobo, con una orquesta que 
magnifique las bondades del paraje natural tanto como su 
condición espiritual. Conforme el relato avanza y se detiene 
en el interior del hogar para observar la relación íntima 
entre los dos personajes, la música también se vuelve de 
algún modo más íntima, más pequeña, adaptándose a las 
dimensiones del relato al que acompaña. Un sonido que sea 
capaz de contar historias. Una hermosa manera de recordar 
que el compositor de música para la imagen también es un 
cineasta. 

Música en las montañas    

Música de películas

Paloma Peñarrubia y la banda sonora de Bajo la piel de lobo
Jonay Armas 

Página realizada 
con la colaboración 

de Musimagen
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Libros
Joaquín Cánovas Belchí 
La realidad imaginada. La 
dirección artística de Félix 
Murcia en el cine español
Akal. Madrid, 2018

El cine tiene sus 
propios espacios 
de representación, 
escenarios que crea 
el director artístico 
bajo formas y métodos 
diversos. Félix Murcia, 
Premio Nacional de 
Cinematografía en 
1999 y ganador de 
cinco premios Goya, 
ha dedicado más de 
treinta años de su vida 
a realizar los decorados 
de numerosas 
películas y series de 
televisión, tanto en 
la industria nacional 
como internacional. 
Espacios inventados 
adaptados al guión 
en los que siempre ha 
perseguido potenciar lo 
único que el espectador 
debe reconocer 
como auténtico: las 
emociones de los 
personajes. 
Volumen editado con 
ocasión de la muestra 
sobre la obra de Félix 
Murcia que ha acogido 
la  Academia entre el 2 
de marzo y el 20 de abril 
de 2018.

Jesús Angulo, Antonio 
Santamarina
Daniel Calparsoro. Cine 
de autor, cine de género
Filmoteca vasca

San Sebastián, 2017

Daniel Calparsoro ha 
construido un universo 
totalmente personal 
desde sus primeros 
largometrajes en 
Euskadi (Salto al vacío, 
Pasajes y A ciegas) hasta 
Cien años de perdón. 

Desde sus primeros 
títulos, más cercanos 
a los cánones del cine 
de autor, hace cine de 
género sin que cada 
trabajo deje de ser, 
una y otra vez, “una 
película de Calparsoro”. 
Como escribe Enrique 
Urbizu en el prólogo, 
sus películas son 
“desencadenadas... 
y tensas, crispadas, 
intensas, incómodas 
con frecuencia, 
intuitivas y racionales”. 

Gloria Camarero Gómez 
(Ed.)
Ciudades americanas en 
el cine
Akal. Madrid, 2017

Con independencia 
de los aspectos 
escenográficos, la 
ciudad en el cine no 
es solo un lugar, sino 
una existencia que se 
integra en el relato y 
pasa a ser un personaje 
más de la trama. Tras 
un primer acercamiento 
al tema en ‘Ciudades 
europeas en el cine’, 
llega el turno de las 
americanas; de la mano 
de un nutrido grupo de 
especialistas, el libro 
recorre el continente 
americano de Montréal 
a Buenos Aires, pasando 
por La Habana, Ciudad 
de México o las grandes 
urbes estadounidenses.

José Antonio Planes 
Pedreño, José Francisco 
Montero (Eds.)
Cine entre rejas
Sans Soleil. Bilbao, 2017

Partiendo de diversos 
ámbitos carcelarios, 
tales como la prisión 
común, el reformatorio, 

el psiquiátrico, el 
convento o los campos 
de concentración, diez 
autores elaboran sus 
respectivos discursos 
sobre un corpus al que 
pertenecen obras como 
Soy un fugitivo, La 
evasión, Titicut Follies, 
Cadena perpetua, 
Hunger o El hijo de Saúl. 

José Luis Castro de Paz
Cine y exilio. Forma(s) de 
la ausencia
Shangrilá. Santander, 2017

El historiador y 
catedrático José 
Luis Castro de Paz 
se aproxima a la 
cinematografía del 
exilio republicano desde 
el ejemplo de la vida 
de la gran actriz María 
Casares, y del análisis 
y contextualización 
histórica de películas 
como En el balcón vacío 
(1962), escrita por María 
Luisa Elio y dirigida por 
su marido Jomí García 
Ascotellas desde su 
exilio mexicano. 

José Abad
Christopher Nolan
Cátedra. Madrid, 2018

Tras debutar en el largo 
con un filme rodado 
con seis mil dólares, en 
solo unos años Nolan 
se ha visto al frente 
de superproducciones 
millonarias que han 
buscado y muchas veces 
logrado equilibrar las 
exigencias del cine de 
gran aparato y las de 
un cine profundamente 
personal. Esta 
monografía propone 
un acercamiento a este 
cineasta ambicioso e 
inquieto cuyo relato 

exige siempre una 
actitud activa por parte 
del espectador. 

Joaquín Vallet
Roman Polanski
Cátedra. Madrid, 2018

La obra de Polanski, a 
pesar de estar formada 
por solo una veintena 
de películas rodadas 
a lo largo de más de 
medio siglo, es una de 
las más importantes 
y sugestivas del cine 
contemporáneo. 
Su concepto 
cinematográfico 
siempre se ha colocado 
por encima las 
tendencias, exhibiendo 
un prisma que tiene 
en las estructuras 
circulares, los 
universos cerrados, 
las distorsiones 
psicológicas, la 
incomunicación o la 
íntima fusión entre 
el sexo y la muerte 
los elementos más 
importantes de su estilo.

Antonia del Rey-Reguillo
Viajes de cine. El relato 
del turismo en el cine 
hispánico
Tirant Humanidades

Valencia, 2017

Entre las estrategias 
de la industria 
turística para captar la 
atención del público 
viajero hacia destinos 
concretos, una de las 
más rentables consiste 
en convertirlos en 
escenarios de las tramas 
fílmicas. El análisis 
de esa exhibición 
cinematográfica de los 
espacios autóctonos 
es el objeto de los 
trabajos contenidos en 
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DVD
este libro. Mediante el 
estudio de determinadas 
películas, los autores 
abordan también otros 
aspectos que muestran 
cómo el cine hispánico 
se hace eco de las 
transformaciones sociales 
derivadas del enorme 
impulso experimentado 
por los flujos turísticos 
a partir de la segunda 
mitad del siglo XX.

Jordi Puigdomènech
Ingmar Bergman. El último 
existencialista
JC. Madrid, 2018

Pocos cineastas como 
Bergman han reflejado 
tan poderosamente 
su personalidad en su 
obra. Artista completo, 
los personajes de sus 
novelas, guiones y 
películas reflejan de 
manera precisa su 
manera de entender el 
mundo. Reedición del 
estudio de Puigdomènech 
sobre la figura del genio 
de Upsala. 

Juan Manuel de Prada 
Los tesoros de la cripta
Renacimiento. Sevilla, 2017

Juan Manuel de Prada, 
cinéfilo voraz desde 
la infancia, brinda en 
este libro una historia 
alternativa del séptimo 
arte a través de su 
predilección por los 
cineastas malditos, 
por los géneros 
cinematográficos 
menos prestigiosos, 
por las extravagancias 
formales que el autor ha 
perseguido afanosamente 
durante décadas. Una 
obra personalísima en 
la que Juan Manuel 
de Prada, a la vez que 

rescata las perlas más 
inaccesibles de la historia 
del cine, nos brinda una 
apasionante radiografía 
de sus preferencias 
estéticas.

Alfonso Puyal
Cine y renovación estética 
en la vanguardia española. 
Antología crítica, 1920-
1936
Renacimiento. Sevilla, 2017

Conjunto organizado 
de textos sobre cine 
publicados por autores 
afines a la vanguardia 
española entre 1920 y 
1936. Poetas, prosistas 
y autores teatrales, 
ensayistas y críticos; 
filósofos, intelectuales 
y artistas plásticos 
conectan el hecho 
cinematográfico 
con la actividad 
vanguardista. Aunque 
el acercamiento es 
eminentemente fílmico, 
no se han descartado 
otras aproximaciones 
procedentes de los 
estudios literarios o 
la historia del arte. De 
hecho, la casi totalidad 
de los autores aquí 
convocados cultivó 
diferentes formas 
expresivas (poetas 
dibujantes, escritores 
convertidos en 
guionistas), hasta llegar a 
constatar que no se puede 
entender el fenómeno de 
la vanguardia sin atender 
conjuntamente a los 
terrenos literario y visual. 
Más de 230 documentos 
ayudan a responder la 
pregunta: ¿en qué modo 
contribuyó la vanguardia 
española a la cultura del 
cine? 

Señor, dame paciencia
Distribuidora: Warner | Dirección: Álvaro Díaz Lorenzo | Reparto: 
Jordi Sánchez, Megan Montaner, Eduardo Casanova, Silvia Alonso, 
Salva Reina, Boré Buika, David Guapo, Rossy de Palma, Paco Tous, 
Andrés Velencoso, Antonio Dechent, Diego Paris, Raúl Jiménez | Gé-
nero: Comedia | Contenido extra: Trailer y making of.

La promesa
Distribuidora: eOne | Dirección: Terry George | Reparto: Oscar 
Isaac, Charlotte Le Bon, Christian Bale | Género: Drama | Contenido 
extra: Escenas eliminadas y piezas Historia de amor, Guerra y lucha 
y Una causa.

Nieve negra
Distribuidora: A contracorriente | Dirección: Martín Hodara | Re-
parto: Leonardo Sbaraglia, Ricardo Darín, Laia Costa | Género: Dra-
ma | Premios y Festivales: Leonardo Sbaraglia, Ricardo Darín, Laia 
Costa, Federico Luppi | Contenido extra: Tráiler, spot TV, making of, 
rueda de prensa y alfombra roja en el Festival de Málaga.

Júlia ist
Distribuidora: Cameo | Dirección: Elena Martín | Reparto: Elena 
Martín, Oriol Puig, Laura Weissmahr | Género: Drama | Premios y 
Festivales: Biznaga de Plata a Mejor Película y a Mejor Dirección en 
el Festival de Málaga | Contenido extra: Tráiler y fichas técnica y 
artística.

Mimosas
Distribuidora: Zeitun Films | Dirección: Oliver Laxe | Reparto: 
Ahmed Hammoud, Shakib Ben Omar, Said Aagli, Ikram Anzouli | Gé-
nero: Drama | Premios y Festivales: Gran Premio del la Semana de 
la Crítica (Cannes); Premio Especial del Jurado (Festival de Sevilla) | 
Contenido extra: Cortometraje París, de Oliver Laxe; trailer; libro La 
debilidad de creer (diario de rodaje).

Proyecto USA
Distribuidora: Cinestesia | Dirección: Miguel Herrero Herrero | Re-
parto: Documental | Género: Drama | Premios y Festivales: Gran 
Premio del la Semana de la Crítica (Cannes); Premio Especial del Ju-
rado (Festival de Sevilla) | Contenido extra: Proyecto USA en TVE; 
entrevista al director; exposición fotográfica; tráiler; cortometraje 
Kunstkammer, de Carlos Escolano.

El bueno, la bomba y el malo
Distribuidora: Vial of Delicatessens/Cameo | Dirección: Carles Prat 
y Manel Mayol | Reparto: Documental | Género: Documental | Pre-
mios y Festivales: Gran Premio del la Semana de la Crítica (Cannes); 
Premio Especial del Jurado (Festival de Sevilla) | Contenido extra: 
Fragmentos del piloto The Movie Traveller.

El hijo bastardo de Dios
Distribuidora: Vial of Delicatessens/ Cameo | Dirección: Martín G. 
Ramis | Reparto: Nando Torres, Beatriz Barón, Xisco Ródenas, Lola 
Paniza | Género: Thriller | Premios y Festivales: Gran Premio del la 
Semana de la Crítica (Cannes); Premio Especial del Jurado (Festival de 
Sevilla) | Contenido extra: Tráiler y los cortometrajes del director 
La mentira del arte y Preferentes

La madre
Distribuidora: Cameo | Dirección: Alberto Morais | Reparto: Javier 
Mendo, Laia Marull, Nieve de Medina | Género: Drama | Contenido 
extra: Trailer, galería, fichas artística y técnica.
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Una vista atrás
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La comedia 
española se 

refundaba con la 
nueva década y 
Óscar Ladoire y 

Fernando Trueba, 
que escribieron a 
cuatro manos el 

guión, despuntaron 
con Ópera prima 

como voz y rostro 
de toda una 

generación de 
cineastas.

Ópera  
prima   

(Fernando 
Trueba, 1980)
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