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...líneas ocasionales... 
 

Dr. D. Gonzalo Gómez Dacal 

Universidad de Salamanca, España 

  

Dr. D. Enrique Ruiz-Fornells 

Universidad de Alabama, EEUU 

 

Presidentes del I Congreso Internacional de  

Historia, Literatura y Arte en el cine en español y portugués 

 

 

 

 

 El cine, después de haber dedicado más de treinta años a enseñar literatura 

española en  los Estados Unidos, España y Canadá,  no fue hasta muy recientemente 

objeto de mi gran atención. Esta fue, más bien dirigida a Cervantes y Lope de Vega en 

los primeros tiempos para oscilar en la etapa posterior entre Galdós, García Lorca y 

Buero Vallejo.  Mi atención al cine no se produjo hasta que  asistí al Congreso de la 

Asociación de Licenciados y Doctores Españoles en Estados Unidos (ALDEEU), 

celebrado en la Universidad Thunderbird en Arizona en marzo del pasado año, cuando 

me tocó presidir una sesión plenaria sobre “Las aportaciones literarias en el cine español 

actual”. Se trataba de una sesión del programa que la Subdirección General del Libro, la 

Lectura y las Letras Españolas del Ministerio de Cultura tiene establecido con distintas 

asociaciones de profesores en los Estados Unidos. La claridad de la lectura acompañada 

de cuadros ilustrativos así como estadísticos que aparecieron en la pantalla  y  el diálogo 

entre asistentes y conferenciante, dieron en parte respuesta a las  interrogantes que me 

inquietaban personalmente y que ahora  quedaban con fácil  respuesta. Mis 

conversaciones posteriores con la ponente dando respuesta a mis últimos reparos me 

convencieron de haber encontrado un nuevo motivo para estudiar e investigar. 
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 No tardé mucho tiempo en seguir otros caminos en mi nuevo descubrimiento. 

Advertí que numerosas universidades de mi entorno habían calladamente añadido un 

nuevo departamento de estudios a sus estructuras académicas: era el departamento de 

cine. Una mera ojeada a los catálogos explicativos de bastantes instituciones me bastó 

para comprender la importancia y la intensidad del cambio. El cine, “the cinema”, había 

conseguido separarse de los departamentos de comunicación y técnicas  visuales 

constituyéndose, en bastantes casos, en unidades con vida  propia y profesorado  

independiente. Eso sí, un profesorado sumamente especializado en la labor de dirección 

y fotografía, imprescindible para dotar a los alumnos de un conocimiento profundo de la 

técnica necesaria para su futura carrera, al unísono de un segundo grupo, con doctorado 

universitario, encargado de la enseñanza de la teoría, historia y la relación con otras 

disciplinas en facultades y escuelas afines. Es más, numerosos profesores en los 

departamentos de lengua y literatura, historia y  arte, no figuraban ya sólo como 

especialistas en sus propias materias, añadían la de cine. El proceso queda bien 

explicado en las palabras que hace pocos días  recibí del profesor Antonio Román, 

Villanova University y director del boletín de ALDEEU Puente Atlántico, en que me 

dice, a propósito de la reseña de un libro que le había enviado, “Me ha interesado lo que 

has escrito ya que el cine me ha gustado desde que era niño. Los últimos años que 

estuve en Villanova, casi todos los cursos graduados eran sobre cine y literatura. Incluso 

tuvimos varios congresos sobre cine y literatura con un número considerable de 

ponencias”. Esta situación del renovado interés por el cine de profesorado y alumnos, ha 

hecho que las universidades destaquen en sus informaciones los estudios 

cinematográficos en ocasiones, no en todas, con otros. Hoy día, esa información puede 

encontrarse sin dificultad en loscatálogos, por ejemplo, de universidades como 

Columbia, Brown, San Francisco State, Iowa, Harrford, Dennison, Southern Illinos, 

University of California en Santa Barbara, California State,  Point Park, North Carolina 

en Greenboro, Indiana, Chicago, New York, Pennsylvania, Oregon... En el sistema 

global, sin embargo, el proceso es el mismo o parecido. En países como Canadá 

(McGill, Toronto), Rusia (Moscú), Australia (La Trobe), Turquía (Ankara, Kadir Has, 

Estambul)... La riqueza de publicaciones muestra también la extensión del interés por el 

cine que al presente existe en la esfera internacional. Libros  raros y modernos pueden 

encontrarse en “Cinema  Book Seattle film community”, las publicaciones del British 
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Film Institute, Cinema Book Publishers Directory, Barnes and Noble, Amazon. Llaman 

la atención del lector entradas de libros en países lejanos acerca del cine en la India, 

Corea, Budismo, Tamil, Kannada, aparte de bibliografías sobre el cine en Rusia, Cines 

alrededor del mundo con especificación de países y los clásicos de cine y  literatura. Sin 

olvidar Europa, las referencias bibliográficas, libros, revistas, y boletines en su conjunto  

convierten el cine en materia asequible para el lector ordinario y, especialmente, para 

aquellos que preparen tesis doctorales y trabajos de investigación. 

 Si las publicaciones son indicativas del creciente interés por el cine y la técnica 

cinematográfica, no  puede olvidarse la numerosísima cantidad de festivales nacionales, 

internacionales, municipales o, incluso, a nivel asociativo. En realidad, ¿Qué país no 

tiene actualmente un festival de cine?,  podríamos preguntar. La respuesta no sería 

difícil. Aparte de las dos reuniones gigantes, Oscar en  Estados Unidos y Cannes en 

Francia, en un simple recorrido pero entrecortado, se notan con velocidad festivales en 

Estados Unidos, (Chicago, Michigan, Nevada, Florida, North Carolina, Nueva York),  

Cuba (Festival Internacional de Nuevo Cine Latino), Uruguay (Encuentro documental 

de las TV latinoamericanas. Cine documental), Argentina (Encuentro cine), Polonia 

(Festival de cine), Filipinas (Cinemalaya Film Congress), India (Cine en Asia), 

Inglaterra (London International Film Festival), Alemania (Berlin Film International 

Festival), sin olvidar España donde tienen lugar festivales de cine en San Sebastián, 

Valladolid, Guadalajara, Huesca, Barcelona, Alcalá de Henares, Manresa, Bilbao, 

Navarra, Orense y Madrid.  

 El cine tiene también su papel en política. Los partidos políticos tratan siempre, 

en especial, en tiempo de elecciones, de atraerse la colaboración de nombres bien 

establecidos en la industria cinematográfica calculando que con su popularidad podrán 

aumentar el voto favorable. La consecuencia de esta relación, por lo general interesada 

y ejemplo claro, fue la presidencia en estados Unidos de Ronald Reagan (1985-1989) al 

ganar el partido republicano las elecciones en 1984, después de haber sido gobernador 

de California (1967-1975) y haber seguido una carrera en el mundo de la radio, la 

televisión y el cine. En los círculos universitarios y profesionales, cada día en aumento, 

es tema de  investigación y estudio. Su presencia tiene un interés creciente en las nuevas 

generaciones,  demostrado en reuniones y actividades académicas. Sirvan de ejemplo 

las siguientes, no todas, que se han celebrado desde el pasado enero y que atestiguan la 
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firmeza con que la “asignatura cine” se afianza en la esfera académica. En Estados 

Unidos, la reunión de la Northeast Modern Language Association (NEMLA), autorizó 

en su programa de un total de 210 sesiones que 28 se dedicarán  exclusivamente al cine 

de Brasil, Francia, Italia, Alemania, Rusia, España..., el Congreso de la American 

Association of Teachers of Spanish and Portuguese (AATSP), también recoge varias 

sesiones dedicadas al cine..., el de la Asociación Hispánica de Humanidades (AHH), 

anuncia ya que para el congreso que organizará en España el próximo año el concepto 

cine figurará en su programa. Hay que sumar los que han tenido lugar en Chile, la mujer 

en el cine, Méjico, sicología y cine, el de ALDEEU, el que bianualmente celebra la 

Universidad Carlos III de Madrid. Todas estas conferencias, congresos y reuniones 

constatan una y clara participación del cine en el ámbito académico. Incluso, ya desde la 

misma universidad, los propios estudiantes proyectan la organización de su conferencia. 

Los de la Universidad de Nueva York la celebran desde hace años bajo el título de 

“Cinema Studies Student Conference”. Sobre todo este panorama cinematográfico 

aparece en una especie de escaparate dominante el programa anual de la Modern 

Language Association of America (MLA), asociación que en el conjunto de todos los 

idiomas que representa se supone que sus miembros pasan de los treinta y dos mil. Su 

programa ofreció sesenta sesiones de cine que fluctuaron desde la perspectiva 

internacional a la nacional. 

Al repasar los párrafos anteriores se nota una diferencia sustancial con el propósito e 

intento del “I Congreso Internacional de Historia, Literatura y Arte en el Cine español y 

brasileño”. No he encontrado en las actividades descritas y en muchas otras imposible 

de incluir en estas líneas, un sólo intento reuniendo materias tan importantes como 

literatura, historia y arte en el cine en España y Brasil. 

 El hecho real es que el cine, la película, se ha constituido en elemento de trabajo 

necesario para la enseñanza cuando la explicación en clase es ayudada con la pantalla. 

La duplicidad del trabajo del profesor y la imagen iluminada con decorados, vestuarios, 

paisajes y ambientes que reflejen la época del libro estudiado, será de ayuda excepcional 

para la comprensión del alumno. Buena prueba es la televisión inglesa con sus 

meticulosos cortometrajes de novelas del siglo XIX. Igualmente, la fonética junto con 

giros y expresiones lingüísticas podría beneficiarse al comparar sus diálogos en 

películas realizadas en un idioma común como, por ejemplo, aplicándonos a las 
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diferencias del inglés en Estados Unidos, Inglaterra o Australia. Parecidos 

razonamientos podrían someterse a los otros dos grandes temas del congreso: Historia y 

Arte. 

 Respecto a la primera, el archivo de documentos, reportajes y películas son de 

un valor incalculable para el profesor de historia con su explicación interpretativa de los 

hechos que se narren. Lo mismo puede decirse sobre cine y arte. El libro, Pintores en el 

cine, de la profesora Gloria Camarero Gómez Ediciones JC, Colección Imágenes, 2009) 

es exponente claro de lo que el cine significa para el arte y viceversa. 

 El cine, por tanto, académico o general, tiene ya una larga historia de lazos en 

las relaciones humanas al compás de una técnica innovadora surgida de una industria 

que no ha dormido en busca de métodos avanzados para satisfacción del espectador en 

las mejores condiciones, sea televisivo o cinematográfico, Revisando las últimas 

publicaciones de la AHH los profesores Jorge y Teresa Valdivieso han editado dos 

libros, Presencia de la mujer hispana en las letras, las ciencias y las artes(2004) y 

Madrid en la Literatura y las Artes (2006), cuyo contenido, en algunos de sus artículos, 

alcanza a interpretar lo que el  cine EN español y EN portugués puede significar para la 

Literatura, la Historia y el Arte. 
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Cine contemporáneo en español y portugués.  

Encuentros y desencuentros  
 

Emma Camarero  
Universidad de Salamanca 

Codirectora del I Congreso Internacional de  
Historia, Literatura y Arte en el cine en español y portugués 

 
 

"En el cine, incluso la naturalidad es algo que se fabrica" 

Manuel Gutiérrez Aragón 

 

El cine constituye una de las manifestaciones culturales más innovadoras en el 

ámbito de las artes visuales, con una influencia notable en la creación de estados de 

opinión, modelado de comportamientos y de gustos, establecimiento de paradigmas 

estéticos, difusión de conocimiento científico y literario, recreación de la historia, 

extensión de estereotipos y de “ejemplos ejemplares” y análisis de tipos humanos.  

Un grupo de curiosos observa a unos arqueólogos que en las entrañas de su 

barrio, han descubierto unos esqueletos en una antigua necrópolis. Los comentarios 

espontáneos tratando de explicar el hallazgo culminan cuando dos jubilados se 

preguntan: “y ya en época romana o árabe, ¿hablaban en catalán?” (Guerín, En 

Construcción, 2001) 

 

 
Fotograma de En Construcción, de José Luis Guerín (2001) 
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Una cámara avanza en medio de un mar de brazos que a su vez se alzan 

esperanzados, ágiles, sudorosos y casi grotescos hacia un mar de promesas 

inalcanzables e inalcanzadas. (Bosch-Doménech, Balseros, 2002) 

 

 
Fotograma de Balseros, de Carles Bosch y Josep Mª Doménench (2002) 

 

Un caballero jubilado que vivió en los EE.UU. recuerda, con lágrimas en los 

ojos, la noche que Frank Sinatra le llamó al escenario para cantar el clásico "My Way" 

en un casino en Boston - y luego cogió el disco y cantó, gritando, hasta que casi perdió 

la voz, la canción en cuestión, llorando y emocionando al espectador. (Coutihno, 

Edifício Master, 2002) 

 
Cartel de la película Edifício Master, de Eduardo Coutinho, 2002 
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Son solo tres  muestras de uno de los géneros en alza –el cine documental-, y 

tres películas significativas, por lo que de arriesgado, innovador y a la vez intimista y 

personal cuentan; una en español y catalán, la otra en español de Cuba y la última en 

portugués de Brasil. Mundos aparentemente distantes, alejados geográficamente, pero 

que dos lenguas –el español y el portugués-, unen a través de los fotogramas de una 

película. 

El cine es un fenómeno de masas que a pesar de las crisis, las nuevas 

tecnologías, la generalización de otros medios audiovisuales, continúa presente en 

nuestras vidas. Para bien o para mal.  Pero a veces nos somos conscientes de que la 

visión del cine que nos llega, promovida y difundida por la omnipresente industria 

cinematográfica de habla inglesa, no es más que la punta de un iceberg donde la 

creatividad, el cine de autor, los nuevos lenguajes nacionales quedan por debajo de la 

línea de flotación y por lo tanto invisibles para quienes no saben o no quieren bucear en 

su busca. 

El escritor norteamericano y premio Nobel de literatura Sinclair Lewis, dijo en 

una entrevista allá por los años treinta que "algún día el cine americano triunfará y 

entonces América dominará el mundo". Desde los inicios del cine, estudiosos, cinéfilos, 

artistas, directores, han centrado  su atención en el cine que se hace principalmente en 

EE.UU. Hollywood sigue siendo la Meca cinematográficamente hablando. Prueba de 

ello es la emigración masiva a tierras norteamericanas (incluido Luis Buñuel) de 

directores y actores europeos durante la primera y convulsa mitad del siglo XX.  Incluso 

hoy, en plena era de la globalización cultural, el cine en España, Portugal y 

Latinoamérica sufre un continuo éxodo de talento cinematográfico, aunque 

afortunadamente en las últimas décadas  suele ser un viaje de ida y vuelta. O de muchas 

idas y vueltas. Benicio y Guillermo del Toro, Alejandro Amenábar, Joaquín de 

Almeida, Sonia Braga, Salma Hayek, Javier Bardem o Penélope Cruz son solo algunos 

de los nombres más conocidos, pero este éxodo afecta también a operadores de cámara, 

directores artísticos y de fotografía, expertos en animación, guionistas… En definitiva, a 

toda la jerarquía creativa y operativa del cine. 

Y este dominio de un cine en particular que vaticinaba Lewis debe de ser cierto 

si por América entendemos a los Estados Unidos. Sin embargo, ahora que los llamados 

países emergentes - muchos de ellos procedentes del entorno latinoamericano - mueven 
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la economía y se alzan en esperanzados reclamos laborales;  ahora que el orden mundial 

con la revolución de los medios de comunicación, internet, la cambiante y sorprendente 

evolución tecnológica nos aporta imágenes y sonidos en tiempo real que hace ni 

siquiera una década podíamos imaginar; ahora que un video grabado con un teléfono 

móvil y enviado a través de una red social es más verosímil que el más arduo y riguroso 

trabajo de reporterismo profesional en high definition; en definitiva ahora que el cine, 

como el resto de medios audiovisuales de comunicación está al alcance de cualquiera, es 

el momento de analizar en profundidad  lo que está sucediendo en  nuestro cine. 

Historia, Arte y Literatura en el Cine en español y portugués. Un título extenso 

con el que  se ha querido dar a este congreso internacional la mayor amplitud de miras 

posibles. Se trata de evaluar en esta primera edición la capacidad de generar respuesta 

en el ámbito científico de habla hispana y portuguesa en temas directamente 

relacionados con el cine, o el cine mismo como objeto de estudio. El Centro de Estudios 

Brasileños, la Asociación Americana de Profesores de Español y Portugués, el 

Departamento de Sociología y Comunicación de la Universidad de Salamanca y el 

Máster en Gestión de la Industria Cinematográfica de la Universidad Carlos III, 

conscientes de la importancia que tiene el cine como forma de expresión estética, se han 

embarcado en este proyecto ambicioso, cuyas aportaciones serán las que durante su 

desarrollo realicen los conferenciantes y comunicantes, a través de sus presentaciones y 

mesas de trabajo. Un congreso abierto a estudiosos y profesionales del cine de todo el 

mundo, pero también a personas interesadas por el llamado “séptimo arte”. 

Era muy difícil limitar el espacio de trabajo, así que desde el inicio decidimos 

que este congreso en esta su primera edición, abarcara al cine en español y portugués en 

su más amplio sentido. Fueros muchas las horas dedicadas a decidir el contenido y las 

líneas temáticas del congreso, porque el cine es arte, pero también es industria y es 

historia en cuanto reflejo de ella y en cuanto fenómeno social. Dejar fuera la vertiente 

artística en este congreso nos daría resultados parciales a la propuesta; y abandonar lo 

que tiene de industria, de revolución tecnológica, de ciencia, nos daría resultados 

igualmente parciales. Solo un límite para los investigadores: la lengua en la que fueron 

creados los proyectos cinematográficos. 

El análisis del cine realizado en este congreso nos ha llevado a descubrir que nuestro 

cine es un fenómeno mucho más amplio de lo que pensábamos. Nos encontramos en un 
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momento donde la tecnología cinematográfica con la definitiva llegada del 3D y la alta 

definición a las salas de cine, ha sufrido una verdadera revolución que ha desembarcado 

en todas las industrias cinematográficas nacionales. Proyectos como la película de 

animación española Planet 51 (Jorge Blanco, 2009), demuestran que no solo Hollywood 

puede hacer cine utilizando la tecnología más cara y siendo rentable.  Es la mayor 

producción cinematográfica que se ha realizado en España hasta la actualidad, y la 

película española más taquillera en 2009 a nivel mundial,  proyectada en 3.500 salas de 

EEUU y 17.000 salas más en otros 170 paíseshttp://es.wikipedia.org/wiki/Planet_51  ‐ 

cite_note‐2.  

 
Cartel de la película de animación Planet 51, de Jorge Blanco y la productora española 

de Illion Animation Studios (2009) 
 

Empezamos a creer que proyectos nacionales pueden competir en espectadores, 

presupuesto, número de copias, tecnología y por supuesto calidad cinematográfica con 

el poderoso cine norteamericano. Y al mismo tiempo, estamos viviendo en la industria 
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del cine un renacer del gusto por las películas de escaso presupuesto, innovadoras en su 

concepción, a veces intimistas y personales, otras cuando menos, sorprendentes. Por 

ello estamos en uno de los mejores momentos del cine documental, que es imitado 

incluso por el cine de ficción buscando esa complicidad entre el espectador y la película 

que solo una buena dosis de  realidad consigue.   

 

 
Cartel de REC, de Jaume Balagueró y Paco Plaza (2009) 

 

 

 

Es el caso de REC, (2007)  una película de terror española dirigida por de 1,5 

millones de euros y consiguió situarse entre las 100 películas de 2007 más taquilleras 

fuera de Estados Unidos, con más de 33 millones de dólares. Un éxito del cine español 
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que nadie podía imaginar ni por el género de la película, ni por los medios, ni por las 

posibilidades iniciales de difusión. Pero en REC entró en juego un elemento que hoy en 

día se ha convertido en esencial para que una película llegue al público: internet. Las 

redes sociales hicieron por la película mucho más que la mejor campaña de promoción 

por cauces tradicionales. 

El interés por el cine de habla no inglesa es patente en los festivales y poco a 

poco, las salas de cine comerciales también encuentran hueco en sus programaciones 

para  películas como Ciudad de Dios (2002), donde el brasileño Fernando Meirelles 

realiza una magistral lección de narrativa cinematográfica.  Basada en la novela de 

Paolo Lins – Literatura y Cine de la mano-, está basada en acontecimientos reales 

ocurridos en esta fabela de Río de Janeiro. Se trata de una excepcional e innovadora 

película brasileña en la que el talento visual está al servicio de una narración densa pero 

transparente. El director ha absorbido lo mejor del cine americano de los setenta para 

ofrecernos su peculiar visión de las luchas entre bandas en la favela Ciudad de Dios. 

Magistral en casi todos los sentidos, es especialmente admirable el ritmo y el desarrollo 

de la historia, el soberbio montaje, la utilización de la música y la capacidad para 

mostrarnos la belleza en medio de lo terrible (Andreas, 

http://www.filmaffinity.com/es/film412004.html , consultado el 10/05/2011).  

Del interés que despierta el cine de calidad brasileño internacionalmente, es que 

Ciudad de Dios estuvo  nominada a cuatro óscar por la mejor dirección, mejor guión 

adaptado, mejor director de fotografía y mejor montaje. No se llevó  ninguno de los 

galardones, que fueron a parar a la superproducción El señor de los Anillos: Las dos 

torres. 
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Cartel de la película Ciudad de Dios de Fernando Meirelles (2002) 

 

 
Fotograma de la película Ciudad de Dios de Fernando Meirelles (2002) 

 
 

Todos estos ejemplos del cine del siglo XXI en lengua española y portuguesa 

nos hacen reflexionar sobre la importancia de las realidades históricas y culturales de 
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cada país para marcar las líneas de desarrollo de sus diferentes industrias 

cinematográficas.  Los países del entorno latinoamericano, incluyendo España y 

Portugal, no han dejado de estar marcados en su cine por los acontecimientos pasados y 

presentes. En el caso de Portugal,  haciendo un breve recorrido por el panorama del cine 

hay sin duda que referirse a la generación de directores portugueses cuyas realizaciones 

se iniciaron aproximadamente en la década de los 90, influenciados notablemente por la 

estela del Cinema Novo de los años 60, si bien, con la intención de romper con 

cualquier patrón estético reconocible. João Canijo (Sapatos Pretos - Zapatos negros, 

1998), Pedro Costa (Huesos,1997; La habitación de Vanda, 2000; Juventud en marcha, 

2006), Susana de Sousa Días (Naturaleza muerta, 2005), Pedro Sena Nunes 

(Fragmentos entre el tiempo y lo ángeles, 1997), y nombres tan reconocidos como 

Manuel de  Oliveira o António de Macedo marcan ese nuevo devenir del cine 

portugués.  

La realización regular de cortometrajes y ficciones ha constituido también una 

de las características del cine portugués después los años 90, lo que se traduce como el 

resultado de las ayudas del gobierno a los jóvenes realizadores originarios de la Escuela 

Superior de Cine, en quienes deposita la esperanza de continuidad y revalorización de la 

cinematografía portuguesa. El panorama actual presenta de modo difuso una mezcla de 

lenguajes y géneros, en la que, el video y la televisión entran con cierta fuerza en él, 

hasta ahora, exclusivo reino del cine. En medio de una década de crisis cinematográfica, 

el cine portugués se encuentra en una encrucijada. Tiene delante de sí algunos dilemas 

que todavía nadie ha sabido cómo resolver. La crisis que el cine portugués vive desde la 

década de finales del siglo XX, motivada por la competencia de la televisión, es de 

orden coyuntural y cultural. Con la explosión de los medios digitales, con la banda 

ancha e internet, con la aproximación de la pequeña pantalla a la gran pantalla y con el 

progreso de los nuevos soportes audiovisuales, es probable que las cosas cambien en ese 

sentido y que el cine portugués ofrezca nuevas perspectivas acordes a los tiempos que 

vive.   

Prueba de que el cine portugués empieza a despertar de la crisis,  es la reciente 

Misterios de Lisboa (2011), del director Raoul Ruiz. Con una excelsa fotografía y 

sobre todo, excelentemente interpretada por el niño protagonista, Misterios de Lisboa  

es una película que  deja exhausto de tanto cine en estado puro: encuadres 
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majestuosos, diálogos que citan amoríos y penurias de sus protagonistas e historias en 

flash-back imperiales.  Ruiz aplica la lógica del hipertexto a una novela de pasiones y 

vidas truncadas, que visualiza con movimientos de cámara envolventes, a veces 

laterales y de ida y vuelta, como para que la cámara resiga los meandros de un relato 

que se pierde para volverse a encontrar; un relato que podría ser la vida que un 

moribundo se ha inventado para dar sentido a su muerte precoz.  

La película resulta sorprendente –una gran producción de época fuera del cine 

inglés-, y  arrolladora. Y pesar de sus más de cuatro horas de duración, lo que ya es una 

elección arriesgada por parte de los productores,  no hay duda de que es cine sutil, 

delicado y con ganas de cuidar las formas, ya sea en por cómo se cuenta la historia a 

través de sus diálogos o por las imágenes, cargadas de suntuosidad.  

De la capacidad de atracción del cine de calidad fuera de sus fronteras, algunas 

de las críticas que esta película ha recibido en España: 

• "Genial y agotadora (...) sólo la autoindulgencia del autor justifica los 256 

minutos de tan brillante como, todo sea dicho, cargante paradoja verbal y 

visual." (Luis Martínez: 

http://www.elmundo.es/elmundo/2010/09/19/cultura/1284918571.html )  

• "La precisa y deslumbrante puesta en escena de Ruiz (...) y sus puntuales 

destellos de sorna, se convierte en segunda piel de un relato hipnótico (...) La 

duración no debería disuadir a nadie" (Jordi Costa, 

http://www.elpais.com/articulo/cine/Tupido/bosque/historias/elpepicin/2011031

8elpepicin_10/Tes)  

• "Una película accesible y absorbente para quien no se haya quedado ciego, sordo 

y culoinquieto viendo el ruidoso cine comercial" (Antonio Weinrichter:  

http://www.abc.es/20110318/cultura-cine/abci-criticas-estrenos-

201103171745.html) 
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Fotogramas de la película Misterios de Lisboa de Raoul Ruiz (2010) 

 
 

 

Un cine en español y portugués con tantos matices y aristas, con tantos rincones 

inexplorados, tan a merced de crisis y coyunturas,  y con tantas posibilidades de estudio, 

obliga imperiosamente a que éste sea  el momento de plantearse, a través de los expertos 

y los estudiosos, hacia dónde se encamina el cine hecho por y para 700 millones de 

hablantes de español y portugués. 
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La posible identidad del cine se ha convertido en los últimos años en un debate 

político en el que se barajan cuestiones tan sonoras y divergentes como cuotas de 

mercado e identidades culturales. En todos los foros se parte de la existencia de un cine 

norteamericano edificado sobre parámetros industriales y modelos narrativos muy 

populares frente a un conjunto más híbrido de cinematografías apoyadas en 

producciones medias y unificadas bajo el paraguas del cine de autor de naturaleza más 

minoritaria. En este último grupo se enmarcan la producción cinematográfica 

contemporánea de la que se ocupa este congreso. 

El cine en español y portugués tiene como paralelismo el haber construido un 

espacio de memoria histórica, política y cultural. Arte fílmico contra industria, autor 

versus productor, estilos nacionales frente a globalización. Una pugna histórica muy 

asimétrica y cuyas distinciones se han revelado durante las últimas décadas cada vez 

menos sostenibles. A estos criterios es recurrente añadir cuestiones de índole identitaria.  

Las películas, los relatos, se entrecruzan en la lengua y la memoria cultural de un 

país y consciente o inconscientemente declinan una idiosincrasia. Pero la idea del cine 

nacional suscita muchos interrogantes no solo por tratarse de un fenómeno global que 

no tiene necesidad de unidad política ni de restricciones territoriales sino también por 

las características normativas y doctrinarias de esta adherencia que pretende 

homogeneizar las partes de un conjunto múltiple y diverso. Con todo, parece necesario 

articular una reflexión institucional, pragmática y textual sobre las cinematografías 

nacionales en la época de la globalización. Si el cine es un barómetro sensitivo de los 

acontecimientos culturales y políticos,  es necesario analizar los cambios de las últimas 

décadas: la crisis del estado nacional, el descentramiento, la emergencia de los países 

latinoamericanos y sus estilos de gobierno frente al desprestigio de la clase política en 

España y Portugal;  la transformación demográfica de la población hacia comunidades 

multiétnicas y multiculturales...  

Estos son algunos de los puntos de reflexión que enmarcan nuestro proyecto. Un 

itinerario múltiple en el que confluyen políticas de producción, normas estéticas, 

fronteras y periferias culturales y tipologías de consumo, cuadros de investigación que 

tradicionalmente han ido por separado. En esta amplia cartografía, a recorrer desde un 

marco teórico transversal abierto a múltiples hermenéuticas de análisis, se abren paso 

una serie de cuestiones de honda relevancia en la actualidad. 
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¿Qué corrientes estéticas definen esos territorios llamados Latinoamérica y 

Península Ibérica en la actual dispersión de las artes y las prácticas culturales de masas? 

¿Qué elementos sustanciales pueden converger en ambas sociedades y cuáles los 

separan diametralmente a la hora de utilizar el cine como vehículo de transmisión? 

¿Qué papel debe jugar el cine en el debate entre singularidad y estandarización cultural, 

idiosincrasia nacional y homogeneización de costumbres y formas? ¿Se puede hablar de 

una comunidad nacional de espectadores o de un inconsciente colectivo nacional 

diferenciado o hay que referirse a un público doméstico formateado por la televisión? Y 

frente a la circulación intensa de imágenes y a su reciclado mediático: ¿Es posible 

desligar el cine del paisaje audiovisual en su conjunto? ¿Qué relieve imponen los 

cambios tecnológicos en las esferas de producción y recepción? 

Esta amplitud de miras ha obligado a organizar este congreso en varias secciones 

o líneas temáticas para ordenar y reflexionar sobre aspectos concretos del cine: 

Línea 1. Historia 

1. Cine e identidad. Acontecimientos contemporáneos y movimientos sociales a 

través del prisma cinematográfico  

2. El fenómeno de la globalización y sus subfenómenos a través del cine  

Línea 2. Literatura  

1. Nuevas vías de expresión y narrativa cinematográfica  

2. De la literatura al cine y viceversa. Nuevos conceptos sobre el guión 

cinematográfico  

Línea 3. Arte  

1. Relaciones. Herencia y deuda del cine conel arte.  

2. Manifestaciones, movimientos y conceptosartísticos aplicados al cine.  

Linea 4. Cine en estado puro 

1. Didáctica cinematográfica. El cine como herramienta de conocimiento  

2. Arte fílmico contra industria, autor vs productor, estilos nacionales frente a 

globalización. El cine contemporáneo en el conjunto del paisaje audiovisual.  
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Sobre estos aspectos se enmarca la reflexión que pretende realizar este Primer 

Congreso de Historia, Literatura y Arte en el Cine en español y portugués. Ciento 

treinta investigaciones serán las primeras aportaciones a este proyecto científico y 

divulgativo de nuestro cine. Se trata de intercambiar opiniones, construir conceptos 

novedosos, destruir teorías desfasadas, debatir, en definitiva, sobre Historia, Literatura e 

Arte en el Cine de dos lenguas tan ricas culturalmente como son el español y el 

portugués.   

Y por último, sólo un apunte para la reflexión. Hojeando la obra de  John Kobal 

Las 100 mejores películas (edición 2003), realizada por críticos, profesionales y 

especialistas en Cine de todo el mundo, llama la atención la ausencia total de cine en 

portugués y la  casi total ausencia de cine en español, ya que solo aparece la obra de 

Luis Buñuel, con Viridiana en el puesto 29,  La Edad de Oro en el 43 y El discreto 

encanto de la  Burguesía en el 51.   Pero lo más llamativo es que ninguno de los 

expertos en cine hispanoparlantes que participan en la creación de este ranking, salvo 

César Santos Fontela que nombra a Bienvenido Mr Marshall de Luis García Berlanga, 

cita entre sus preferencias ni una sola película en español o portugués. Y hablamos de  

Néstor Almendros, Guillermo Cabrera Infantes, Ángel Fernández Santos, Juan Carlos 

Frugone, José Luis Guarner o Manuel Hidalgo. 

Deberíamos plantearnos  si no somos nosotros mismos los peores enemigos de 

nuestro cine, incapaces de reconocer lo que de bueno, genial y único tiene. Quizás tenga 

razón Pedro Almodóvar al decir que ser director de cine en España es como ser torero 

en Japón.  

De todo ello y de mucho más se hablará y discutirá en este Congreso al que le 

auguramos en su nacimiento, una larga, y próspera vida. 
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CINE Y MEMORIA 

 

Gloria Camarero Gómez 
Universidad Carlos III de Madrid 

Codirectora del I Congreso Internacional de  
Historia, Literatura y Arte en el cine en español y portugués 

 

 

 Se abre el  «I Congreso Internacional sobre Historia, literatura y Arte en el Cine 

en Español y portugués» en Salamanca y Salamanca es una urbe indisolublemente 

vinculada en nuestra memoria a dos hechos cinematográficos de alto calado.  En el 

recuerdo de los mismos voy a desarrollar mi lección inaugural.  

 El primero fue Las Conversaciones de Salamanca, así llamadas porque 

transcurrieron en esta ciudad, concretamente en el cine-club del SEU, y las impulsó un 

salmantino de excepción: Basilio Martin Patino. Allí se reunieron los más destacados 

cineastas rupturistas, críticos e intelectuales en general, los cuales demandaron un cine 

español nuevo, que recogiese la tradición realista. Fue una apuesta por la adopción del 

neorrealismo italiano y el rechazo al cine histórico de la autarquía, que todavía 

proliferaba en España.  El 17 de mayo de 1955 se clausuró el evento y en el acto de 

cierre Juan Antonio Bardem pronunció una famosa frase, donde calificó nuestra 

cinematografía de “políticamente ineficaz, socialmente falsa,  intelectualmente ínfima,  

estéticamente nula e industrialmente raquítica”. Fue una huida hacia adelante, hacia la 

renovación, que alumbraría el colectivo de los llamados directores de la «Desidencia» y, 

en última instancia,  el Nuevo Cine Español,  de la década siguiente1.   

 Hoy, 46 años después, nos reunimos también en Salamanca para inaugurar este 

encuentro. Igualmente, durante tres días hablaremos de cine en las numerosas mesas 

científicas y a través de las comunicaciones que han sido rigurosamente  seleccionadas. 

Pero será sobre las relaciones entre la Historia, la Literatura y el Arte con el cine en 

                                                            
1 El alcance, proyección y transcendencia de las «Conversaciones Cinematográficas de Salamanca» lo 
recogió mucho después, en 2002,  Chema de la Peña en su documental De Salamanca a ninguna parte.  
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español y en portugués y lo haremos con la intención de llegar a articular un pionero 

estado de la cuestión en el  tema.     

 Los estudios que vinculan Historia y Cine gozan de buena salud y reconocidos 

investigadores se dedican a ellos. Las primeras referencias se produjeron en la década 

de los sesenta en Francia y vinieron de la mano de Marc Ferro desde la Escuela de los 

Annales.  En 1975, este historiador publicó Analyse de film, analyse de societés. Un 

source nouvelle pour l’Histoire (París, Hachette) y, posteriormente nos llegaron, ya en 

castellano, Cine e Historia (Barcelona, Gustavo Gili, 1980) e Historia Contemporánea 

y Cine (Barcelona, Ariel, 1995). Poco después se incorporó al elenco de los pioneros, 

Pierre Sorlin, el cual afrontó el tema desde la sociología (The Films in History. 

Restaging the past, Oxford, Blackwell, 1980) y la Escuela Norteamericana con Martin 

J. Jackson y John O’Connor (American History / American Film. Interpreting the 

Hollywood Image, Nueva York, Frederick Ungar, 1988), David Bordwell  (El 

significado del film: influencia y retórica en la interpretación cinematográfica, 

Barcelona, Paidós, 1995) o Robert Rosenstone (El pasado en imágenes. El desafío del 

cine a nuestra idea de Historia, Barcelona, Ariel, 1997). Más recientemente,  lo ha 

hecho Shlomo Sand, profesor de Historia Contemporánea en la Universidad de Tel 

Aviv, con El siglo XX en pantalla: cien años a través del cine (Barcelona, Crítica, 

2005). Por último, en Brasil, cabe destacar las aportaciones del  Núcleo de Produçao e 

pesquisas da relaçao Imagen-Historia  que dirige Jorge Novoa desde la Universidad  

Federal de Bahía y que tiene su órgano de difusión en la prestigiosa revista O Olho da 

Historia.  

 En España varias universidades siguen esta línea de trabajo. Cuentan con 

publicaciones especificas y organizan Cursos, Seminarios y Congresos científicos, que 

son referentes incuestionables, tanto a  nivel nacional como internacional. En la de 

Barcelona, el profesor José María Caparrós Lera dirige el Centre d’Investigacions Film-

Història y edita, desde 1991, la conocida publicación Film-Història, ahora online, que 

tomó como modelo las anglosajonas Historical Journal of Film o Film&History. Ángel 

Luis Hueso dirige el proyecto de investigación Modelos de Interpretación en el cine 

histórico español desde la Universidad de Santiago de Compostela. Julio Montero y 

María Antonia Paz, del Departamento de Historia de la Comunicación Social de la 

Facultad de Ciencias de la Información de la Universidad Complutense de Madrid, 
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organizan, desde 1995, las Jornadas Internacionales de Historia y Cine. Santiago de 

Pablo, desde la Cátedra de Historia Contemporánea de la Universidad del País Vasco y 

el Instituto de Historia Social Valentín de Foronda, ha promovido las de La Historia a 

través del Cine, que van ya por la XII edición.  La Universidad Carlos III de Madrid y 

el Instituto de Cultura y Tecnología organizan bianualmente los Congresos 

Internacionales de Historia y Cine que dirijo yo misma y en la Universidad de Granada, 

el profesor Francisco Salvador Ventura impulsa dichos estudios desde la reconocida 

revista Metakimena y sus colaboraciones con universidades e instituciones portuguesas, 

en  la persona del docente e investigador  João Mascarenhas Mateus. Muchos de los 

nombres citados participan en el «I Congreso Internacional sobre Historia, Literatura y 

Arte en el cine en Español y portugués».  

 Estos estudiosos han abierto nuevos caminos. En la actualidad, sus 

investigaciones tienden a analizar los films desde la Historia y desde la mirada del 

historiador, con el objetivo de sacar a la luz las partes oscuras que proyecta la ideología 

dominante en el discurso cinematográfico.  Están de acuerdo en considerar el cine como 

cualquier otra fuente para la historia, sometida a la misma controversia de subjetividad y 

objetividad. También han descartado ya la hipótesis de que la película documental se 

coloca por encima de la película argumental en cuanto a la veracidad con los hechos 

históricos.  Ambas son «narraciones» o  «representaciones».  Por lo tanto,  tienen 

semejante valor de registro e iguales limitaciones. Los documentales no «filman la 

historia» sino que «recrean la historia», lo mismo que la ficción, y sus imágenes son 

elegidas y montadas según unos presupuestos concretos,  historiográficos o ideológicos,  

que no tienen por qué ser objetivos.     

 Pero,  tal vez, su mayor aportación está en que han matizado el concepto de 

«Cine Histórico» y, a la luz de ello, hoy podemos decir que no son más «históricas» Las 

bicicletas son para el verano o Ágora que Torrente 42.  La primera, adaptación de la 

obra teatral homónima de Fernando Fernán Gómez  (1982) y dirigida por Jaime 

Chávarri en 1984, sitúa la acción en la Guerra Civil española y, así, permite un doble 

estudio para el historiador: el de la época que recrea y el de la época desde la que se 

recrea.  

 
                                                            
2 Reciente y última realización de Santiago Segura que ha conmocionado la cinematografía española con 
la recaudación alcanzada en el primer fin de semana de su estreno: 8, 12 millones de euros.  
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 Sin embargo, tiene una peculiaridad: es un film de guerra en el que no se ven 

secuencias de guerra, como bombardeos. Todo lo más se oyen e impera una gran 

cordialidad, aunque dentro de la dureza implícita al tema bélico. De ese modo, 

testimonia la situación histórica del lugar y del tiempo en el que se produjo y que fue la 

España de los primeros años de la Democracia. Entonces se llevaron a cabo en nuestro 

país bastantes ejemplos centrados en la contienda de 1936-1939, con los que se 

pretendía recuperar  la memoria histórica silenciada por el franquismo o mostrada desde 

la perspectiva de los vencedores.  Pocos muestran  violencias extremas  porque son  el 

reflejo de los objetivos perseguidos en los años de la Transición y resulta de sobra 

conocido que esta, para garantizar una democracia reconciliadora,  buscó  el consenso,  

se abstuvo de reavivar horrores del pasado y  renunció a la ruptura en pro de la reforma.  

Las bicicletas son para el verano es un ejemplo y responde a dichos criterios.  
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Rachel Weisz (Hipatia) en Ágora (2009) 

 

 Ágora (Alejandro Amenábar, 2009)3 es también una reconstrucción del pasado, 

en este caso más lejano, porque se remonta a la Alejandría de los siglos IV y V, donde 

transcurre la vida de Hipatia, su protagonista, y la presenta como víctima de la 

intolerancia cristiana de Cirilo de Alejandría. Recoge, así, la visión que se desarrolló 

sobre la misma durante la Ilustración, en el marco del descredito al cristianismo que se 

produjo entonces. Entre los meritos de film destaca el de haber popularizado la 

existencia y actividades de esta intelectual entre el gran público. Era, en verdad, casi 

una absoluta desconocida para la mayoría de los espectadores antes de que su biografía 

llegase a las pantallas y, desde luego, en España y a nivel de masas, el conocimiento de 

Hipatia se ha producido a través de la repercusión que ha tenido la película. Eso resulta 

innegable y debemos recordar también que enlaza con los péplums, que llevaban a la 

reflexión sin olvidar el espectáculo, como La caída del Imperio romano o Espartaco, y 

se aleja del actual modelo dominante desde Gladiator. Pero el propósito de Amenábar 

al afrontar el presente trabajo fue mucho más allá y le interesó la «mirada del presente». 

                                                            
3 Rodada en la isla de Malta, sin escatimar medios, marcó un hito en el cine español por ser la película 
más cara de su historia, con un costo de cincuenta millones de euros.    
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Ahí radica su importancia para el historiador porque constata las teorías actuales 

predominantes en las citadas investigaciones sobre Cine e Historia.    

 Ágora es una historia del pasado proyectada sobre lo que está sucediendo ahora, 

una especie de espejo para que el espectador descubra que el mundo no ha cambiado 

demasiado y, de ese modo, Alejandría sería la Nueva York de hoy, el Imperio romano 

Estados Unidos y la cultura helénica la vieja Europa. El peplum sirve de excusa para 

hablar de otras cosas. El asalto a Serapeo se asemeja al ataque a las Torres Gemelas, la 

caída de la estatua de Serapis recuerda a la de Sadam Husseim , con lo que advierte de 

los peligros del presente y  denuncia lo que está ocurriendo en un mundo que está 

perdiendo la racionalidad y sufre repetidos ataques del fundamentalismo, que no 

proviene exclusivamente de las afueras de Occidente sino que esa violencia irracional se 

encuentra también en las entrañas del propio Occidente,  ya que, como dijo el director 

en La Vanguardia Magazine,  el 27 de septiembre del 2009 : La película no va dirigida 

contra los cristianos de hoy sino contra quienes este verano han puesto las bombas de 

ETA4.  

 Torrente 4 no reconstruye ninguna época o acontecimiento histórico, pero si da a 

conocer los valores que conforman la ideología en el país y en el año de su realización. 

No es una película  de «reconstrucción histórica»  sino de «reflejo histórico», capaz de 

explicar qué características convergen en la sociedad del periodo que la ha gestado. Las 

de «reconstrucción histórica» hablan del suceso histórico reconstruido y de la actualidad 

desde la que se reconstruye. Las de «reflejo histórico»  lo hacen sólo del presente.   

 La imagen cinematográfica es presente e inmediata. Registro y memoria. 

Informa de la escala de intereses del momento, por lo que dice y también por lo que 

oculta.  A esa conclusión llegan las aportaciones relativas a Historia & Cine y sostienen 

que aquella puede reconstruir del pasado, pero lo hace desde el presente y lo que 

difunde,  en todos los casos,  son los ideales y mentalidades de carácter historiográfico o 

ideológico imperantes en ese presente.  

 A su vez, las investigaciones centradas en Literatura y Cine están también en 

alza y son muchos los departamentos de Literatura Comparada y de Teoría de la 

Literatura de las Universidades españolas que las afrontan.  En esta, de Salamanca, 

                                                            
4 PRIETO ARCINIEGA, A. Hipatia en la Pantalla. Ágora. En CAMARERO, G. (ed). “Vidas de Cine. El 
biopic como género cinematográfico”. T & B. Madrid, 2011,  pp. 147-179.  
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tenemos uno de los ejemplos más destacados en la persona del catedrático José Antonio 

Pérez Bowie.  

 El auge de dichos estudios está más que justificado. No debemos olvidar que 

muchas de las películas que se realizan o que se han realizado son adaptaciones de obras 

literarias  y que tal posibilidad se remonta a los orígenes del medio. Es lógico, porque 

desde el momento en el que el cine adquiere vocación narrativa, no se conforma con 

presentar hechos y quiere contar historias, mira a la literatura para importar los 

argumentos.  

 En el cinematografía española, las primeras «trasposiciones fílmicas» de obras 

literarias, en palabras de Darío Villanueva5, se produjeron ya en 1905 y fueron dos 

adaptaciones de zarzuelas, que llevó a cabo Ricardo de Baños6. Pronto llegaron las 

versiones cinematográficas de los ejemplos más importantes de nuestra literatura del 

Siglo de Oro y, por supuesto, Don Quijote o Don Juan Tenorio, que ha sido llevados a 

nuestras pantallas más veces que ninguna otra, con un total de diez ocasiones7. 

Actualmente, el porcentaje de films estrenados cuyos argumentos proceden de la 

literatura oscila entre el 10%  y 15% y el dato es válido tanto para el cine español como 

para el que se realiza fuera. Dentro de ellas, las adaptaciones de novela se colocan 

bastante por encima de las de obras teatrales en una proporción de cinco a una8.  El 

cuadro siguiente muestra el aumento de las primeras frente a las segundas en la 

cinematografía española durante los últimos treinta años (1981-2010).  

                                                            
5 VILLANUEVA, D. Imágenes de la ciudad. Poesía y cine. De Whitman a Lorca. Cátedra Miguel 
Delibes. Valladolid, 2008.  
6 Bohemios (Miguel de Palacios Brugueras y Guillermo Perrín) y El dúo de la africana (Miguel 
Echegaray). 
7 Sobre las adaptaciones literarias en el cine español puede verse: LUIS GOMEZ MESA, La literatura española en el 
cine nacional, Filmoteca Nacional de España, Madrid, 1978;  JOSÉ GÓMEZ VILCHES, Cine y literatura.  
Diccionario de adaptaciones de la literatura española, Área de Cultura del Ayuntamiento de Málaga, Málaga, 1998;  
RAMÓN ALBA (dir), Literatura española. Una historia de cine, Catálogo de la exposición organizada por la 
Dirección General de Relaciones Culturales y Científicas del Ministerio de Asuntos Exteriores, Polifemo, Madrid, 
1999. Y, más concretamente, sobre teatro y cine, cabe destacar el trabajo de JUAN ANTONIO RÍOS CARRATALA, 
El teatro en el cine español, Generalitat Valenciana, Conselleria d’Educació i Ciència - Institut de Cultura “Juan Gil 
Albert”- Diputació Provincial d’Alacant, Alicante, 1999,  así como la tesis doctoral de JUAN DE MATA MONCHO 
AGUIRRE, Las adaptaciones de obras del teatro español en el cine y el influjo de éste en los dramaturgos, 
Universidad de Alicante, Alicante, 2000.   
8 CAMARERO GÓMEZ, G. Adaptaciones de la literatura española en el cine español. Referencias y 
Bibliografía. Cervantes Virtual, Universidad de Alicante, Alicante, 2006.  
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      Elaboración propia 

 Por lo tanto, el ámbito de actuación de estos estudios es bastante amplio y los 

que se centran en casos españoles están, además, muy extendidos entre los hispanistas 

que trabajan fueran de nuestras fronteras, básicamente en Estados Unidos y que se 

aglutinan en torno a algunas publicaciones señeras, como Cine-Lit. Essays on Hispanic 

Film and Fiction, nacida en 1992 dentro del contexto universitario de Portland.  A ellos 

les corresponde analizar la fidelidad o infidelidad que mantiene el film respecto a la 

obra literaria y las razones del acercamiento o alejamiento a la misma. También, no sólo 

los casos de novelas que se convierten en películas, sino los de películas que se 

convierten en novelas en todas las cinematografías del mundo. Igualmente, deberán 

valorar los supuestos que superan a la obra literaria y los que se quedan por debajo de 

estas, así como las discrepancias al respecto y las razones objetivas de los 

desequilibrios. 

 Me vienen a la cabeza dos casos opuestos. Uno, referente a cuando la película es 

inferior a la novela, podría ser La ciudad de los prodigios, que dirigió Mario Camus en 
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1999 y que, en mi opinión, está a años luz de la novela homónima de Eduardo 

Mendoza, de la que fue adaptación9.  Entre  las  que están  por  encima  de  su  referente  

literario,  quisiera destacar  el caso de Celda 211, transposición fílmica de la novela de 

Francisco Pérez Gandul y que realizó  Daniel Monzón en 2010.  Se trata de un relato 

bastante insólito en la literatura y en el cine español por su temática carcelaria y 

violencia implícita, aunque tiene las especificidades de la identidad nacional que le dan 

la presencia de los presos de ETA y el hecho de que todo trascurra desde la mirada de 

un funcionario de prisiones apresado en el motín de reclusos. Pero, lo más importante, 

nuevamente desde mi punto de vista, es que la película se ha impuesto a la novela. 

 De ello se hablará en este Congreso a través de las diversas comunicaciones que 

analizan los aspectos más actuales del tema de las relaciones Literatura-Cine como la 

selección de autores y obras,  las miradas complementarias o divergentes ante un mismo 

suceso, lugares o periodos.   

 Los análisis sobre Arte y Cine se diversifican en varias parcelas. Algunos lo 

hacen en cuanto a la presencia de creaciones y creadores plásticos en la pantalla, ya sea 

porque el director es un artista que lleva su obra al cine,  tal y como sucedió en  la 

Vanguardias Históricas con los casos de Walter Ruttmann, Marcel Duchamp, Man Ray 

o Fernand Léger. Otras veces son biografías fílmicas de pintores que exhiben las vidas y 

obras de sus protagonistas,  o muestran cuadros y/o maestros de la pintura  para  

contextualizar determinadas situaciones, temas, espacios o tiempos10.   

                                                            
9 El planteamiento sería válido para la mayoría de las novelas de este autor llevadas al cine, como La 
verdad sobre el caso Savolta (Antonio Drove, 1980),  La cripta (Cayetano del Real, 1981), Soldados de 
plomo (José Sacristán, 1983) o  El año del diluvio (Jaime Chávarri, 2004).  En el lado opuesto, 
tendríamos la obra de Juan Marsé, que ha sido bastante mejor tratada en las pantallas y así lo han 
destacado diversos estudiosos como SAMUEL AMELL (Cine y novela en la España del siglo XX. El 
caso de Juan Marsé, en “Cine-Lit I. Essays on Hispanic Film and Fiction” George Cabello Castellet, 
Jaume Martí Olivella y Guy H. Wood (eds.), Portland Corvallis, Portland State University, Reed College, 
Oregon State University, 1992, pp. 49-54 y Juan Marsé y el cine, en “Cuadernos para la Investigación de 
la Literatura Hispánica”, Madrid, 1997, n. 22, pp. 55-65) o KIM KWANG-HEE (El cine y la novelística 
de Juan Marsé. Biblioteca Nueva, Madrid, 2006)   
10 Tales posibilidades han sido estudiadas por G. CAMARERO en A imagem artística no discurso 
cinematográfico, en “Estudos da Líingua(gem)”, Vitoria da Conquista, Brazil, Vol. 7, n 1, 2009; Pintores 
en el cine, J.C. Madrid, 2009  o Goya au cinéma en "Biographies de peintres à l'écran", Presses Universitaires de 
Rennes, Rennes, 2011 
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Luis Tosar (“Malamadre”) en Celda 211 

  

 El cine reciente español tiene un supuesto destacado en Amores Locos (Beda 

Docampo, 2009), donde a partir de un cuadro, que la ficción sitúa en el Museo del 

Prado y lo atribuye a Vermeer de Delft, nos traslada al siglo XVII y a una historia de 

amor que une a la pareja protagonista en el pasado y en el presente.  

 Todavía mejor ejemplo sería el último film de Woody Allen,  Midnight in Paris 

(2011), en el que su personaje central, un joven norteamericano aspirante a escritor, 

llamado “Gil”  (Owen Wilson),  descontento de la vida que tiene en el presente se 

traslada al pasado y este se presenta mediante referencias de los pintores más conocidos 

del mismo, además de escritores e intelectuales que vivieron en el París de las distintas 

épocas que se retoman. Así, se recurre a Picasso o a Dalí para contextualizar las 

primeras décadas  del siglo XX o  a Toulouse Lautrec y el Moulin Rouge para hacerlo 

respecto a la Belle Epoque y el fin del siglo XIX.  El valor que adquiere aquí la pintura 

como referente simbólico se intuye ya a la vista del cartel, en el cual los cielos de la 

capital francesa recrean la Noche estrellada de Van Gogh.   
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 En definitiva, las aportaciones que se concretan en estos aspectos y que veremos 

en el presente Congreso permiten estudiar el alcance de la Historia del Arte en el Cine y 

ver sus niveles de utilización y las razones de ello.   

 

 
      Cuadro ficticio “a la manera de Vermeer de Delft” que da la pauta argumental 

a Amores locos y se convierte en tableau vivant. 
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Irene Visedo y Eduard Fernández “salen” del cuadro y cobran vida 
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 Otras aportaciones, dentro de las mismas vinculaciones, analizan las 

escenografías, arquitecturas y decorados.  Son investigaciones que facilita, junto a las 

demás disciplinas, el California Institute of Technology  y que importó, entre nosotros, 

el siempre recordado Juan Antonio Ramírez con su obra: La arquitectura en el cine. 

Hollywood, la Edad de Oro (Alianza Forma, Madrid, 1993).  
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 El cine nos acerca a edificaciones y ciudades,  y convierte estas en motivos de 

atracción turística. Hay quien sostiene que el  Museo del Louvre ha ganado visitantes 

tras el éxito de la película El Código Da Vinci, de  2006, y que la Fontana de Trevi es la 

más visitada del mundo, no tanto por la tradición que la vincula a garantizar el regreso a 

Roma tras tirar una moneda en la misma, como porque la actuación en sus aguas de 

Anita Ekberg en La dolce vita de Federico Fellini. La escena convirtió la fuente en 

imaginario colectivo y centro de peregrinación de visitantes.  

 

 
Anita Ekberg en la Fontana de Trevi. (La dolce vita) 

 

 Todavía, podemos preguntarnos cuántos dejarían de acercarse al puente de 

Brooklyn en un viaje a Nueva York. Seguro que muy pocos y ello, básicamente, porque 

es la estructura más filmada de toda la historia del cine11. Baste, como ejemplo, una 

película española: El crack, que realizó José Luis Garci en 1981.  

                                                            
11 Pedro PLASENCIA LOZANO,  en El puente de Brooklyn y el cine. Análisis fílmico-estético de la 
estructura (“II Congreso Internacional de Historia y Cine. La biografía fílmica”. Instituto de Cultura y 
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El puente de Brooklyn, primero como foto en la barbería y después como realidad 

ante los ojos de Alemán Areta (Alfredo Landa), en El crack 
 

 Los espacios urbanos como plató de cine también despiertan el interés de los 

especialistas  y son numerosos los Simposios Internacionales y Cursos que se celebran 

sobre el tema12.  A la luz de las aportaciones de los mismos y alguno de los cuales 

                                                                                                                                                                              
Tecnología. Universidad Carlos III de Madrid, 2011) aporta la lista completa y razonada de todas las 
películas que han tomado dicha construcción como protagonista. El autor me ha facilitado también las 
fotos de El crack  que incluyo.  Vaya, por ello, mi agradecimiento.   
12 Por ejemplo, Cinema e Cidades, organizado por el «Grupo HUM-870 Cine y Letras. Estudios 
Transdisciplinares sobre el Arte Cinematográfico» de la Universidad de Granada, dirigido por Francisco 
Salvador Ventura, en colaboración con «O Núcleo de Arquitectura e Urbanismo do CES»  (Centro de 
Estudos Sociais da Universidade de Coimbra), coordinado por João Mascarenhas Mateus,  y celebrado en 
Lisboa (2010).  Igualmente,  Imagen cinematográfica de la ciudad contemporánea. Cine, Historia y 
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intervendrán en este Congreso,  podemos preguntarnos: ¿Quien no recorre las calles de 

Salamanca reconociendo en cada esquina la que nos ha mostrado Nueve Cartas a Berta 

y por la que paseaban sus protagonistas, Lorenzo (Emilio Gutiérrez Caba) y Mari Tere 

(Elsa Baeza) en 1965, entre las piedras doradas de Villamayor de sus edificaciones más 

emblemáticas.   

 

 

 

 Este film inconmensurable de Basilio Martin Patino relata la  historia de un 

español que quiere vivir, y a vivir empieza, según los versos de Antonio Machado, 

adoptados por el  director.  Es el segundo hecho cinematográfico acontecido en 

Salamanca que quiero destacar y que me da pie para continuar con las apreciaciones 

siguientes.  

 Nueve cartas a Berta estará siempre en la subjetividad de nuestras miradas. Sus 

imágenes demuestran que el cine Influye en la percepción que el individuo tiene del 
                                                                                                                                                                              
Sociedad, de la Universidad de Santiago de Compostela, que imparte el profesor Hueso Montón o el de 
Ciudades filmadas. Cine y espacio urbano de Las Palmas de Gran Canaria (2008).  
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mundo que le rodea y  de sí mismo. Genera hábitos, normas de comportamiento, 

mentalidades, formas de vida y mitos. Por ello, ha conformado y sigue conformando el 

imaginario de generaciones enteras.  

 Ronald Reagan cuando llegó a la Casa Blanca en 1981 pidió que le enseñasen la 

“Sala de la Guerra” que aparecía en  ¿Teléfono rojo? Volamos hacia Moscú, la famosa 

película que realizó Stanley Kubrick en 1964. El, como muchos, estaba convencido que 

existía más allá de su memoria.  

 Buñuel cuenta en su autobiografía, Mi último suspiro13, que después de ver en 

París El Acorazado  Potemkin, un 18 de noviembre de 1926, levantó una barricada. 

Frases como la tan repetida de “Siempre nos quedará París” de Casablanca  o la 

famosísima “Soy un hombre”, que antecede al “Nadie es perfecto” y cierra  Con faldas 

y a lo loco, después de que Jack Lemmon se quitarse la peluca con la que se 

caracterizaba de mujer, forman parte de nuestro vocabulario más usual, lo mismo que 

“A Dios pongo por testigo que jamás volveré  a pasar hambre”, que pronuncia Escarlata 

O’Hara cuando regresa a la tierra roja de Tara en Lo que el viento se llevó. Es este un 

filme de «reconstrucción histórica». Ilustra los avatares de la Guerra Civil  

norteamericana pero, sobre todo,  de las ideas que dominaban en los Estados Unidos al 

final de los años treinta, cuando se escribió la novela homónima (Margaret Mitchell, 

1936) y se realizó la película (Victor Fleming, 1937).  Efectivamente, existía un 

movimiento revisionista de la contienda, racista y pro-esclavitud, que es el recogen 

ambos textos y, en base a ello,  permiten intuir que la intervención del Norte fue un 

error y que las cosas estaban mejor cuando los esclavos negros servían a sus amos en las 

plantaciones del Sur y aceptaban su situación sin cuestionarla. “Mani” es el ejemplo.   

 Siguiendo con el cine como referente, debemos recordar que algunos y algunas 

empezaron a fumar porque lo hacía Lauren Bacall, Alain Delon, Humphrey Bogart o 

Jean-Paul Belmondo en Al final de la escapada, tras pasarse el dedo pulgar por los 

labios, como el propio Bogart en Mas dura será la caída.  También hicieron suya  la 

rebeldía de James Dean, ya fuese sin causa o con causa.  Más de uno adoptó la camiseta 

interior que Marlon Brando lucía  en Un tranvía llamado deseo,  al  modo de los 

marines norteamericanos y más de una hizo lo propio respecto al  mechón de pelo que 

                                                            
13 En España, se editó por primera vez en 1982 (Plaza & Janes).  
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dejaba caer sobre su ojo derecho Verónica Lake en las películas que protagonizó en el 

cine norteamericano de los años cuarenta. Tantas fueron las jóvenes que siguieron esa 

moda,  que el gobierno de los Estrados Unidos prohibió que llevasen  así el cabello las 

trabajadoras en las cadenas de montaje de las fábricas porque,  la falta de visión que 

entrañaba tal peinado,  ponía en peligro su seguridad.  Igualmente, la chaqueta que 

llevaba  Joan Fontaine en Rebeca fue imitada por generaciones enteras y pasó a llamarse 

“rebeca”, precisamente,  por la película que la puso de moda.   

 Sin embargo, será a través de la imagen fílmica de la mujer, donde 

comprobaremos estos extremos y el valor del cine como espejo de la realidad del 

presente.    

 Así, la comedia norteamericana de los años treinta y cuarenta difundió un nuevo 

modelo de mujer, bastante verídica y mayoritariamente incorporada al mercado laboral, 

porque eso era una realidad entonces y lo fue, todavía más, durante la II Guerra 

Mundial.  Muchas veces ejerce profesiones liberales, que van desde la abogacía,  en La 

costilla de Adán,  hasta el periodismo, en Luna nueva.  La mujer suplanta al hombre y 

pasa a vestir trajes de chaqueta con americanas muy similares a las que lucen los 

varones. No fueron mujeres especialmente sofisticadas ni de cuerpos exuberantes y las 

espectadoras las asumieron como modelos con los que identificarse. Estados Unidos 

proyectó al mundo una imagen de rejuvenecimiento a su través.  Con frecuencia, se ven 

involucradas en la «guerra de sexos», propia de la Norteamérica del momento, que se 

libra entre almohadones de plumas, y termina imponiéndose al hombre, utilizando 

«armas femeninas».  Eso pasa con la pareja formada por  Clark Gable y Caudette 

Colbert en Sucedió una noche.  El arquetipo femenino que representa Colbert 

experimenta una transformación que arrastra a Clark  y no al revés. El galán queda 

disminuido en sus fuerzas y la chica, con su capacidad de decisión, se convierte en el 

motor del relato.  

 Las actrices que interpretaron a estas mujeres fueron muy distintas a las que 

habíamos visto hasta entonces y,  entre ellas,  destacó,  especialmente,  la ya citada 

Caudette Colbert, con sus facciones a lo Betty Boop y su apariencia de joven de su 

tiempo, o  Katherine Hepburn, la indómita por excelencia, de rasgos angulosos y 

aspecto algo andrógeno, que llevaba pantalones cuando las chicas usaban faldas.  Con 

ellas la modernidad llegó al cine.  
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 En los años cincuenta,  la sociedad norteamericana pasó a resaltar los valores 

familiares por encima de cualquier otra cosa. El cine negro con sus depravados 

personajes y «femmes fatales» decayó. En los nuevos films, básicamente en las 

comedias de salón intranscendentes que podían hacerse sin resultar sospechosas a la 

“Comisión de Actividades Antiamericanas”  y ser objeto de la Caza de Brujas, se 

impuso aquel sex-symbol ingenuo y simple que fue Marilyn Monroe. No ponía en 

peligro los valores tradicionales. Puede acercarse a un hombre casado, como hace en La 

tentación vive arriba y la mítica escena del respiradero del metro de la avenida 

Lexington, en Manhattan,  que levanta su falda,  pero se alegra cuando él se reencuentra 

con su esposa al terminar el verano.  Ella misma defiende ideales conservadores y 

quiere casarse, eso sí, casi siempre con un millonario.  

 En su figura no coinciden continente y contenido. Viste trajes con grandes 

escotes y muy ajustados, pero derrocha inocencia. En Los caballeros las prefieren 

rubias  reconoce «tener el cerebro vacío»,  en Con faldas y a lo loco dice «no tener 

cerebro»  ni «ser muy lista»  y se sorprende de que grandes arenques se empequeñezcan 

tanto como para caber en latitas de conserva. Lo atribuye al vinagre. En La tentación 

vive arriba se viste en la cocina porque guarda la ropa interior en la nevera durante el 

verano para que esté fresca, riega las plantas con una coctelera, duerme en la bañera con 

agua helada y moja las patatas fritas en champán. En Cómo casarse con un millonario 

es totalmente miope, pero no se pone gafas y va dándose golpes por todos los sitios.  

 La mujer lleva gafas en el cine clásico norteamericano no como consecuencia de 

tener un defecto visual,  sino para representar arquetipos muy concretos que, 

básicamente, se limitan al de “reprimida sexualmente” o al de “intelectual”. Pensemos 

en la Bette Davis de La solterona o en la Ingrid Bergman de Recuerda,  que sólo utiliza 

dicho elemento cuando “actúa” de psiquiatra. Entonces, ellas miran pero no son miradas 

como objeto de deseo. Cuando se quitan las gafas se transforman, ganan atractivo y 

dejan de ser “sujetos activos mirantes” para convertirse en “objetos pasivos mirados”. 

Sólo en algunas ocasiones, las gafas femeninas adquieren otros significados y sus 

cristales sirven para reflejar el asesinato de quien las llevaba y después de que estas 

hayan caído al suelo, como pasa en Extraños en tren con el estrangulamiento de  

Miriam a manos de Bruno.   
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 No es el caso de Marilyn.  El personaje  prescindía de las gafas por pura 

coquetería y así volvía a mostrar al mundo su conmovedora ingenuidad.  Ernesto 

Cardenal lo valoró y le escribió una oración, Oración por Marilyn, donde nos recuerda 

que: 

 

 Ella tenía hambre de amor y le ofrecimos tranquilizantes  
Para la tristeza de no ser santos se le recomendó el psicoanálisis. 
  

Recuerda, Señor su creciente pavor a la cámara y el odio al 
maquillaje 
Y cómo se fue haciendo mayor el horror y mayor la impuntualidad 
a los estudios. 
 

Como toda empleadita de tienda, soñó ser estrella de cine. 
Y su vida fue irreal, como un sueño que un psiquiatra interpreta y 
archiva. 

 

Sus romances fueron un beso con los ojos cerrados,   
que cuando se abren los ojos,  se descubre que fue bajo reflectores,  
Y apagan los reflectores!  
Y desmontan las dos paredes del aposento (era un set cinematográfico) 
Mientras el Director se aleja con su libreta,  porque la escena ya fue filmada. 
 
 
O como un viaje en yate, un beso en Singapur, un baile en Río 
La recepción en la mansión del duque y la duquesa de Windsor 
Vistos en la salita del apartamento miserable 

La película terminó sin el beso final. 
La hallaron muerta en su cama con la mano en el teléfono. 
Y  los detectives no supieron a quién iba a llamar. 

Fue como alguien que ha marcado el número de la única voz amiga 
Y  oye tan sólo la voz de un disco que le dice: Wrong Numer. 
O como alguien que herido por los gánsteres  
Alarga la mano a un teléfono desconocido 
 

Señor,  quienquiera que haya sido el que ella iba a llamar  
Y no llamó (y tal vez no era nadie  
O era alguien cuyo número no está en el directorio de Los Ángeles) 
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Contesta Tú el teléfono! 
 

 El cine es instrumento de propaganda y vehículo transmisor de ideología. Lo 

ponen de manifiesto Confidencias de media noche, Pijama para dos y No me mandes 

flores, que constituye la trilogía de comedias que dieron fama a la pareja Doris Day - 

Rock Hudson.  

 El fue el más genuino icono de la masculinidad, el hombre más deseado por las 

mujeres de todo el mundo, desde el gran éxito que obtuvo con Gigante,  en 1956, y  

que, al final, cuando se vio atrapado por el sida, no le quedo más remedio que reconocer 

su homosexualidad. Ella, cándida y vivaz, transmitió el ideario conservador al uso, 

enfundada  siempre en sus repetidos trajes de chaqueta de colores chillones y cubierta 

con sombreros imposibles.  

 Doris es rubia porque encarnó el prototipo de la norteamericana media. El 

cabello claro se configura aquí como símbolo de lo autóctono frente al oscuro,  que 

viene a significar lo foráneo y racial.  Rubias y morenas suelen enfrentarse en la pantalla 

y rivalizar por conseguir el corazón del protagonista masculino.  No siempre ganan la 

batalla las primeras. Sólo lo hacen de la mano de Alfred Hitcocock.  En Mogambo14, 

por ejemplo, la morena Ava Gardner conquista a Clark Gable y la rubia Grace Kelly 

opta por seguir con su marido, un marido al que los censores españoles en la versión 

doblada de 1954, habían convertido en hermano, alterando los diálogos. Así, 

consiguieron eliminar el adulterio, pero introdujeron el incesto.   

 El caso inverso, lo tenemos en Desafío total. Dung Quaid, interpretado por ese 

símbolo de virilidad y miembro destacado del Partido Republicano norteamericano que 

es Arnold Schwarzzenegger,  acude a una clínica para implantarse en el cerebro una 

fantasía, según la cual, además de ser el salvador del planeta, conocerá a una excitante 

mujer a su gusto. Le dan a elegir entre una rubia malvada y curvilínea  (Sharon Stone) y 

una morena buena y de cuerpo atlético (Raquel Ticotin). Aquella se impone a esta.  

 La capacidad propagandística de la imagen cinematográfica implica que el 

receptor haga suyo el mensaje. Por ello, al cine sólo le digo: Cuéntame tus historias, 

pero no me engañes. Sabemos que puede levantar murallas, casi sin que lo notemos, 

                                                            
14  AVILA, A. La censura del doblaje cinematográfico en España. CIMS. Barcelona, 1997.  
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capaces de cegar la mirada crítica y la memoria. Que no nos pase lo que dice Kavafis en 

su conocido poema Murallas.    

 

Sin consideración, sin piedad, sin pudor 

Entorno mío han levantado altas y sólidas murallas. 

Y ahora permanezco aquí en mi soledad 

Meditando en mi destino: la suerte roe mi espíritu. 

Tanto como tenía que hacer. 

Cómo no advertí que levantaban esos muros. 

No escuche trabajar a los obreros ni sus voces. 

Silenciosamente me tapiaron el mundo  
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Acontecimientos contemporáneos 

y movimientos sociales a través    
del prisma cinematográfico. 
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Escrita e Cidade: o caso de Pedro Costa 
 

Clara Maria Abreu Rowland. Professora Auxiliar. Universidade de Lisboa 
clararowland@sapo.pt 
 

Resumen 

 Tomando como objecto a carta-refrão que estrutura Juventude em Marcha 

(2006), esta comunicação propõe uma leitura do papel da escrita e do seu 

questionamento no mapa complexo que caracteriza a representação de Lisboa no filme 

de Pedro Costa. A carta, como elemento de mediação (Altman 1982), inscreve no filme 

uma tensão entre tempos e espaços diferenciados em que questões de autoria, 

destinação, língua e temporalidade são colocadas. O trajecto proposto na comunicação 

terá como ponto de partida a violenta apóstrofe/carta aberta de Clotilde e terá em 

consideração a relação entre a carta de Ventura, a carta de Desnos e a citação como 

princípio operativo nas estratégias de representação do filme. A carta de Casa de Lava, 

duplo da carta de Ventura, funcionará como contraponto (a ilha e a cidade) para a 

escrita de Juventude em Marcha. 

 

Palabras Clave 

Lisboa, Pedro Costa, Escrita, Epistolar, Mapa 

 

Abstract 

 Focusing on the letter that is repeated, as a refrain, throughout Pedro Costa’s 

Colossal Youth (2006), this paper will address the role of writing in the complex 

mapping of Lisbon as the space of the film. The letter, being an element of mediation 

(Altman 1982), inscribes in the film a cleavage between differentiated spaces and 

temporalities where issues of authorship, destination, language and time are exposed. 

The paper will consider the violent apostrophe/open letter by Clotilde and will take into 

account the relations between Ventura’s letter, Robert Desnos’s letter and quotation as a 
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productive principle at work in the film’s representation strategies. The letter in Casa de 

Lava, functioning as a double of Ventura’s letter, will be considered as a mirror image 

(the island and the city) of writing in Juventude em Marcha. 

Key Words 

Lisbon, Pedro Costa, Writing, Map, Epistolarity. 

 
 
 

A Espiral: o “filme-dossiê”, a voz over e seus sentidos 
 

Carolina Amaral de Aguiar. Doutoranda. Universidade de São Paulo 
amaral_carol@yahoo.com.br 

 

Resumen 

A Espiral (1975) surgiu do reencontro de Armand Mattelart e Chris Marker na 

França, logo após o golpe de Estado do general Augusto Pinochet, em 1973. O 

sociólogo, que havia trabalhado por 11 anos no Chile, se dedicava ao estudo dos meios 

de comunicação e de seus usos políticos no país. De suas observações sobre esse tema 

durante a Unidade Popular, desenvolveu uma teoria de como ocorreu a montagem do 

fascismo que derrubou o governo de Salvador Allende, na qual defendia a tese de que a 

burguesia chilena articulou uma “frente de massa leninista de direita”. Marker lhe 

propôs, então, expor suas ideias sobre o contexto chileno em um documentário. 

Montado com materiais fílmicos e de outras naturezas encontrados em arquivos de 

diversos países, A Espiral se propõe a ser um “filme-dossiê”, reunindo “provas” da 

atuação dos atores políticos nos anos da UP. Nesse sentido, o uso da voz over é 

fundamental para articular documentos destituídos de seu contexto original, que 

adquirem um novo sentido de denúncia. É ela quem direciona a leitura do espectador, 

mas também questiona e atualiza as imagens, repondo-lhes significados.  
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Palabras Clave 
Cinema e História, Cinema Militante, Unidade Popular no Chile, Filme de arquito, 

Chris Marker     

 

Abstract 

The Spiral (1975) has made after the meeting between 

Armand Mattelart and Chris Marker in France, when the producers  have returned to 

their country after the coup d’état  of Augusto Pinochet, in 1973. The sociologist, who 

had worked for 11 years in Chile, was investigating media and its political uses in the 

country, especially during the government of Popular Unity. In this time, he developed 

a theory of the fascism that put down Salvador Allende, defending the thesis that the 

Chilean’s bourgeoisie has articulated a "right’s leninist mass front”. After that, Marker 

proposed to Mattelart exposing his ideas in a documentary. 

Edited with films and other documents that have been found in archives of 

several countries, The Spiral is a “dossier film" that meets evidences about the 

performances of political actors during the Popular Unity. So, the over 

voice is important to articulate documents that have been removed from their original 

context. By this voice, they can acquire a new sense of complaint. It gives the direction 

for the spectator, but it puts in question and analyses the images, giving them news 

meanings. 

 

Key Words 

Cinema and History, Militant cinema, Popular Unit in Chile, Archives films, Chris 
Marker 
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La representación de madre e hija en Casa de Areia 
(Andrucha Waddington, 2005) 

 
 
Enrique Ávila López. Associate Profesor. Mount Royal University.  
elopez@mtroyal.ca 

 

Resumen 

Esta ponencia examina el rol de la mujer en Casa de Areia (2005) del director 

brasileño Andrucha Waddington (1970 - ), quien fue galardonado con el premio Alfred 

P. Sloan por dicha película en el Festival de Sundance de 2006. De esta cinta nos atraen 

una serie de aspectos que se relacionan entre sí y que serán analizados con 

detenimiento. Por un lado, la situación de patriarcado en el Brasil de principios del siglo 

XX, donde una mujer se ve arrastrada a seguir a su marido a cualquier parte sin 

importarle a éste cuán inhóspito puede resultar el lugar para su esposa. El filme está 

ubicado en las dunas de Maranhao, una provincia al norte de Brasil caracterizada por su 

clima desértico. Por otro lado, analizaremos el grado de anarquismo y de feminismo que 

se desprende de sus protagonistas. Tres generaciones de mujeres (abuela, madre y nieta) 

aparecen en la película. Nos interesa sobre todo destacar la relación entre madre e hija y 

de cómo éstas se ven obligadas a adaptarse a un espacio no deseado, pero del que al 

final sorprendentemente salen triunfadoras. Brevemente, sin embargo, comenzaré mi 

análisis sobre dos aspectos que me sedujeron a la hora de escribir sobre esta película.  

 
Palabras Clave 
Cine brasileño, feminismo 

 

Abstract 

This paper examines the role of women in Casa de Areia (2005) by Brazilian 

director Andrucha Waddington (1970 -), who was awarded the Alfred P. Sloan by the 

film in the Sundance Film Festival 2006. In this film we attract a number of issues that 
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relate to each other and to be examined carefully. On the one hand, the situation of 

patriarchy in Brazil from the early twentieth century, where a woman is dragged to 

follow her husband anywhere no matter how bleak it may be the place for his wife. The 

film is set in the dunes of Maranhao, a province in northern Brazil characterized by its 

desert climate. On the other hand, we analyze the degree of anarchism and feminism 

that emerges from its protagonists. Three generations of women (grandmother, mother 

and granddaughter) appear in the film. We are particularly interested in highlighting the 

relationship between mother and daughter and how they are forced to adapt to space 

junk, but which surprisingly come out triumphant at the end. Briefly, however, I will 

begin my analysis on two aspects that seduced me the time to write about this movie. 

Key Words 

Brazilian cinema, feminism 

 

 
 

Os palácios do cinema de Lisboa. Uma nova arte para 
uma cidade nova 

 
José de Monterroso Teixeira. Professor convidado. Universidade Autónoma de Lisboa 
jmonterroso@clix.pt 
 
 

Resumen 

 Este trabalho objetivou estudar o movimento existencial realizado pelas 

personagens do cineasta Walter Salles nos filmes “Terra Estrangeira” (1995) e “Central 

do Brasil” (1998), observando o deslocamento físico, a ida de um lugar para outro, 

como representação de um movimento interno das personagens, em busca de suas 

respectivas identidades. A proposta foi observar a crise identitária vivida pelas 

personagens e o caminho percorrido por cada uma, relacionando essa crise com a perda 
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da figura materna na vida dessas personagens. Para realizar este estudo, foi considerado 

o caminho percorrido na história da construção de personagens dentro das obras 

literárias e cinematográficas. Além da análise da filmografia do cineasta em questão, 

com o objetivo de identificar características comuns das personagens, em seus 

diferentes filmes, fatores de cunho social, cultural e existencial foram considerados na 

caracterização da crise de identidade vivida pelas personagens nos dois filmes citados. 

A perda da figura materna é um traço marcante na obra de Salles e isso é bem 

representado nos filmes “Terra Estrangeira” e “Central do Brasil”, nos quais a morte da 

mãe de Paco e de Josué, respectivamente, deixam essas personagens sem referência. A 

mãe funcionava como uma espécie de porto seguro. E a figura do pai está ausente em 

ambos os filmes.  

 

Palabras Clave 

Lisboa, Cinema, Indústria, História, Arquitectura 

 

Abstract 

 The paper will address three main argumentative topics. The first concerns the 

introduction of Cinema in Portugal, under the sign of precarity. The second topic deals 

with the building apotheosis of movie theatres in Lisbon, focusing on the outstanding 

examples of the Eden Cinema Palace (1929-1932) and the Capitolio (1926-1931), both 

vehicles of rationalist modernism and proposals of great innovation. The last subject of 

analysis refers the establishment in 1930 of ‘Tobis’, society for movies production, and 

its activity. The study claims the existence of a coherent cycle of cinema industry in 

Lisbon determined by an alliance between entrepreneurship and industry. Cinema is 

introduced in Portugal, symbolically and precociously, in 1895 but soon film industry 

creates a strategy of internationally diffusion, imposing a very assertive marketing 

activity. This strong influence will force local structures to react, mobilizing at the 

beginning only incipient infrastructures quickly transformed in a broad network of 

spaces prepared for film screening. 
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Key Words 

Lisbon, Cinema, Industry, History, Architecture 

 
 
 

Las chicas son guerreras: Las milicianas anarquistas 
de Libertarias, de Vicente Aranda 

 
María Luisa Fernández Martínez. Assistant Professor. Universidad de Colorado. 
maria.fernandezmartinez@UCDENVER.EDU 

 

Resumen 

 Cuando se estrenó en 1996 en España la película Libertarias, de Vicente 

Aranda, el gran público desconocía la labor de la organización anarco-feminista 

Mujeres Libres, que se había formado unos meses antes de la guerra civil, en abril de 

1936, y se había disuelto en febrero de 1939. Esta agrupación específicamente 

femenina, a la cual pertenece ideológicamente el grupo de milicianas que protagoniza la 

película, llegó a agrupar a más de 20,000 mujeres en el territorio español leal a la 

República, especialmente en Aragón, Cataluña y Valencia.  

En esta comunicación abordaremos la representación de la miliciana en el film 

de Aranda, así como el cuestionamiento de los roles genéricos convencionales y de la 

sociedad española del momento que esta figura implica.  

 

Palabras Clave 

Libertarias, Mujeres Libres, anarquismo, feminismo 
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Abstract 

 When Vicente Aranda’s Libertarias premiered in 1996 in Spain, the public at 

large was unaware of the work of the anarchist-feminist organization Mujeres Libres 

(Free Women) that had formed a few months before the beginning of the Spanish Civil 

War, in April of 1936, and had dissolved in February of 1939. This group of women of 

which the milicianas from the film form part, numbered around 20,000 in the Spanish 

territories predominantly loyal to the Republic, especially in Aragón, Catalonia and 

Valencia.  

We see in Aranda´s film how the milicianas of Mujeres Libres face a fight on 

two fronts. They attempt the rehabilitation and the restoration of the dignity of the 

woman by bestowing upon themselves an active role in the revolution and therefore 

establishing a legacy for the future. The heroism of these women to whom Aranda’s 

film pays homage, resides not only in the direct fight against the advance of fascism but 

also in the challenging of the status quo; in the faith defended with one’s own life that 

utopia can become reality. 

 

Key Words 

 
Free Women, Spanish Anarchism, Feminism 

 
 
 

¿Quieres algo dominicano?: Postcolonial Echoes in 
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Resumen 

Princesas, de Fernando León (2005), explorar la amistad entre dos prostitutas en 

las duras calles de Madrid mientras que aborda los temas del racismo y la xenofobia. Es 

parte de una serie de recientes películas españolas en las que el personaje principal es un 

inmigrante dominicano cuya presencia provoca una reacción negativa tanto entre los 

residentes de la mayoría de las mujeres y el entusiasmo entre los proscritos. León cita 

prostitutas eslavos, búlgaros y ecuatorianos en su investigación, sin embargo, representa 

a la "Dominicana" como ilegales exóticas y Zulema. Su caracterización es 

contemporáneo a lo largo de la película mientras se perpetúa el estereotipo colonial de 

la mulata sensual por su estado continuó Ilustración de la víctima a la dominación 

machista racista y clasicista. 

La emigración dominicana a España poco después surgió la transición a la democracia 

y, al huir Las dificultades económicas, las mujeres dominicanas, en particular, para 

ocupar las posiciones vacantes Comenzó necesaria para el surgimiento de España como 

líder europeo en el sistema moderno, capitalista transnacional. Similitudes entre sus 

papeles coloniales y contemporáneas, el trabajador doméstico y la prostitución son 

claras, mientras que la distinción entre las representaciones de los medios periodísticos 

y ficticios de ella no es. En Princesa, la imagen se deconstruye a la vez que se 

construye, que ejemplifica cómo el ex colonizado sólo se puede identificar con ella, la 

declarada por Memmi. Es la versión contemporánea del prototipo mítico que permite a 

la sociedad próspera de España para mantener la supremacía neo-colonial sobre la mujer 

inmigrante dominicana. 

 

Palabras Clave 
 
Cine español; Princesas; inmigración; teoría poscolonial; dominicanas. 

 

Abstract 

Fernando León’s Princesas (2005) explores the friendship between two prostitutes on 

the tough streets of Madrid while it tackles the themes of racism and xenophobia. It is 
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one in a series of recent Spanish films in which the main character is a Dominican 

immigrant woman whose presence elicits both a negative reaction among most female 

residents and a proscribed enthusiasm among males. León cites Slavic, Bulgarian and 

Ecuadorian prostitutes in his research, yet he portrays a ‘dominicana’ as the illegal and 

exotic Zulema. Her characterization is contemporary while throughout the film it 

perpetuates the colonial stereotype of the sultry mulatto woman by illustrating her 

continued status as victim to racist, sexist and classicist domination.  

 Dominican emigration to Spain grew soon after the Transition to democracy 

and, in fleeing economic hardship, Dominican women in particular began to occupy the 

vacant positions necessary for Spain’s emergence as a European leader in a modern, 

transnational capitalist system. The similarities between their colonial and 

contemporary roles as domestic worker and prostitute are clear, while the distinction 

between the media’s journalistic and fictitious portrayals of her is not. In Princesas, the 

image is deconstructed at the same time it is constructed, exemplifying how the 

formerly colonized can only identify with it, as stated by Memmi. It is a contemporary 

version of a mythical prototype that enables Spain’s prosperous society to maintain a 

neo-colonial supremacy over the Dominican female immigrant.  

 

Key Words 

Spanish cinema; Princesas; immigration; post-colonial theory; Dominican women. 

 

A crise identitária nas personagens de “terra 
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Resumen 

Este trabalho objetivou estudar o movimento existencial realizado pelas 

personagens do cineasta Walter Salles nos filmes “Terra Estrangeira” (1995) e “Central 

do Brasil” (1998), observando o deslocamento físico, a ida de um lugar para outro, 

como representação de um movimento interno das personagens, em busca de suas 

respectivas identidades. A proposta foi observar a crise identitária vivida pelas 

personagens e o caminho percorrido por cada uma, relacionando essa crise com a perda 

da figura materna na vida dessas personagens. Para realizar este estudo, foi considerado 

o caminho percorrido na história da construção de personagens dentro das obras 

literárias e cinematográficas. Além da análise da filmografia do cineasta em questão, 

com o objetivo de identificar características comuns das personagens, em seus 

diferentes filmes, fatores de cunho social, cultural e existencial foram considerados na 

caracterização da crise de identidade vivida pelas personagens nos dois filmes citados. 

A perda da figura materna é um traço marcante na obra de Salles e isso é bem 

representado nos filmes “Terra Estrangeira” e “Central do Brasil”, nos quais a morte da 

mãe de Paco e de Josué, respectivamente, deixam essas personagens sem referência. A 

mãe funcionava como uma espécie de porto seguro. E a figura do pai está ausente em 

ambos os filmes.  

 

Palabras Clave 

Personagem cinematográfico; crise identitária. 

 

Abstract  

The goal of this research work is to study the existential motion of the characters 

created by the filmmaker Walter Salles in the movies “Foreign Land” (“Terra 

Estrangeira”, 1995) and “Central Station” (“Central do Brasil”, 1998), paying attention 

to the physical displacement, the journey from one place to another, as a representation 

of their internal motions and changes, in search of an identity. The starting point was to 

observe the identity crisis suffered by the characters and the road taken by each of them, 
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relating the crisis in the life of the characters to the loss of the maternal image. To 

develop this idea, the road taken in the story of the construction of the personages was 

taken into account, both in literary and cinematographic artwork. The filmography  of 

the director under study was analyzed, as well as conditions arising from the social, 

cultural, and existencial spheres, in order to portray the identity crisis experienced by 

the characters in the above-mentioned films. The loss of the maternal figure is a 

distinctive feature of Salles production, which is well represented in the movies 

“Foreign Land” and “Central Station”. The death of Paco's (in the first film) and Josué's 

mother (in the second) leave the characters in a land without signposts. The mother was 

their safe heaven, and the paternal figure is absent in both movies.  

 

Key Words 

Movie character, identity crisis. 

 

 
Nación y cine: Sangre de Mayo (José Luis Garci, 2008) 

 
Luis M. Gonzalez. Associate Professor. Connecticut College.  
lmgon@conncoll.edu 

 

Resumen 

 Coincidiendo con el doscientos aniversario del levantamiento madrileño contra 

las tropas napoleónicas el 2 de mayo de 1808, se produce en España la publicación de 

numerosos que textos que desde distintos ángulos pretenden revisar, críticamente unos y 

simplemente actualizar otros, el que para muchos es el hecho fundacional de la Edad 

Contemporánea en España. En esta revisión de la historia, el cine no quiso permanecer 

ajeno. Así, por encargo de la presidenta de la Comunidad de Madrid, José Luis Garci, 

basándose en textos de Benito Pérez Galdós, rodará en 2008 Sangre de Mayo, con una 

versión para televisión y otra más corta para la gran pantalla. 



I Congreso Internacional Historia, Literatura y Arte en el Cine en Español y Portugués 

 

Línea Temática 1: Historia. Cine e identidad. Acontecimientos contemporáneos y movimientos 

sociales a través del prisma cinematográfico. 

 

 

71

Partiendo de la idea que los textos que se ocupan de la historia reflexionan más sobre el 

presente en el que se inscriben que sobre el pasado del que supuestamente se ocupan, 

varios son los objetivos de esta comunicación. Por un lado, analizar la adaptación 

llevada a cabo por Garci y Valcárcel del original galdosiano; por otro, mostrar cómo 

Sangre de Mayo rescata la lucha del pueblo madrileño contra el francés, con el objetivo 

de crear/consolidar un nacionalismo centralista español que, desde posiciones políticas 

conservadoras, se siente permanentemente acosado por los nacionalismos periféricos 

con los que se retroalimenta. 

 

Palabras Clave 

Cine histórico – Adaptaciones- Nacionalismo - Kitsch 

 

Abstract  

The Madrid uprising against Napoleon on May 2nd 1808 marks the beginning of 

Contemporary Spain. Coinciding with its two hundred anniversary, many Spanish 

publications (fiction and nonfiction) review this event from different perspectives. The 

cinematography was not indifferent to this issue.  Upon the request of the President of 

the Madrid Regional Government, José Luis Garci shot Sangre de mayo (2008), based 

on texts by Benito Pérez Galdós. He also produced a longer TV version of the film. 

Considering  that historical texts use the past as an excuse to reflect on the present 

times, my presentation has two main objectives. First, I will analyze Garci and 

Valcarcel’s adaptation of Galdos’s work. Second, I will show how Sangre de Mayo 

depicts the fight of the Spanish people against the French, in order to create/consolidate 

a Spanish centralist nationalism that, from a conservative political angle, feels 

permanently threatened by the peripheral nationalisms that both challenge and nurture 

it.  
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How Brazilian Slavery Films Redefine Brazilianness 
 

Richard A. Gordon. Associate Profesor. The Ohio State University.  
gordon.397@osu.edu 
 
 

Resumen 

Esta presentación aborda cómo las películas fomentar espectadores a 

reconsiderar las definiciones predominantes de la comunidad nacional que la que 

pertenecen, y revisar su propia comprensión de los atributos que se asocian con ese 

grupo. Cine brasileño es un contexto adecuado para el estudio de esta interfaz de cine-

espectador. Una parte importante de películas brasileñas activamente reflexionado sobre 

la esencia de la nación. Me concentro en un grupo de películas sobre la esclavitud, dado 

a conocer entre 1976 y 2005, que se manifiestan similares gestiones persuasiva hacia los 

espectadores, y coinciden en gran medida en la comprensión de la identidad nacional 

brasileña que proponen que los espectadores abrazo. 

 
 
Palabras Clave 
Películas históricas, identidad nacional, esclavitud 
 

Abstract 

This presentation addresses how films encourage spectators to reconsider 

prevailing definitions of the national community that they belong to, and to revise their 

own understanding of the attributes they associate with that group. Brazilian cinema is 

an appropriate context in which to study this film-spectator interface. A significant 

portion of Brazilian films have actively reflected on the nature of the nation. I focus on 
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a cluster of films about slavery, released between 1976 and 2005, that manifest similar 

persuasive overtures toward viewers, and coincide largely in the understanding of 

Brazilian national identity that they propose that viewers embrace. 

 
Key Words 

Historical film, national identity, slavery 

 
  
 

El terrorismo de ETA en el cine: reflejo de una 
problemática 

 
María Marcos Ramos. Estudiante de Doctorado. Universidad de Salamanca 
mariamarcos@usal.es 
 
Resumen 

El denominado conflicto etarra, su historia, sus consecuencias, la realidad en la 

que se enmarca, etc. no ha sido una temática demasiado retratada en la cinematografía 

española. Han sido, cuantitativamente hablando, muy pocos los directores que se han 

acercado a esta realidad. Aunque han sido pocas las propuestas cinematográficas sí han 

sido muy importantes. Los directores se han acercado a esta realidad a través de la 

ficción, ya sea contando un hecho real o ficticio, o bien bajo el género documental. La 

presente comunicación pretende hacer un recorrido a la filmografía en la que el 

terrorismo etarra sea el tema central o periférico. Además de señalar las producciones 

más significativas, se establecerán relaciones entre ellas tratando de encontrar los 

elementos comunes. Se analizará también las repercusiones políticas y/o sociales que 

las películas y documentales tuvieron en el momento de su estreno y las consecuencias 

que supusieron su realización y difusión. Serán objeto de análisis las películas de la 

denominada trilogía vasca de Imanol Uribe, los documentales de Iñaki Arteta, la 

polémica La pelota vasca de Julio Médem, entre otros.   
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Palabras Clave 
Terrorismo, ETA, cine, documental, identidad nacional 

 

Abstract 

The ETA’s conflict, his history, his consequences, the reality in which forms, 

etc. It has not been a subject matter too much portrayed in the Spanish cinematography. 

They have been, quantitatively speaking, very few directors who have come to this 

reality. Although proposals have been few films themselves have been very important. 

The directors have approached this reality across the fiction, already be counting a true 

or fictitious story, or under the documentary genre. The present article tries to review 

the the movies in which the ETA terrorism is the central or peripheral issue. Beside 

indicating the most significant productions, relations will be established between them 

trying to find the common elements. There will be analyzed also the political and / or 

social implications that the movies and documentaries had in the moment of his 

premiere and the consequences that supposed his creation and diffusion. They will be an 

object of analysis the movies of Imanol Uribe's Basque trilogy called, Iñaki Arteta's 

documentaries, the polemic Julio Médem's Basque ball, between others. 
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Resumen 

 Lisboa, ao contrário de outras cidades ibéricas, só a partir da Segunda Guerra 

Mundial passa a ser escolhida como lugar de acção pelas produções de Hollywood. One 

night in Lisbon (E. Griffith,1941) e Storm over Lisbon (G. Sherman,1944) constituem 

exemplos significativos dos primeiros filmes realizados durante o período bélico onde a 

cidade é retratada segundo o ponto de vista norte-americano. Trata-se simultaneamente 

de um 'porto seguro' para refugiados de toda a Europa donde parte o clipper para Nova 

Iorque e um 'centro da espionagem internacional'. Esta imagem desesperadamente 

cosmopolita é salpicada de ideias preconcebidas de matriz tardo-orientalista e de outras 

relacionadas com a tradição da produção vinícola. Após a Segunda Guerra Mundial, 

Lisboa é a capital de um estado aliado dos norte-americanos, fundador da Aliança 

Atlântica, opositor da Cortina de Ferro e ao mesmo tempo um 'port of call' dos 

transatlânticos que visitam a Europa e o Mediterrâneo. Uma capital europeia 

concorrencial do ponto de vista turístico que não tinha sido destruída pela guerra com 

um certo charme oferecido por elementos antagónicos: tradição e modernidade, atraso e 

desenvolvimento. Lisbon, realizada em 1956 por Ray Milland, é um exemplo deste 

segundo período de representação de Lisboa segundo Hollywood. A comunicação 

pretende analisar a criação e a consolidação de clichés e imagens globalizadas de Lisboa 

que ainda hoje perduram em parte, através das três produções mencionadas. 

 

Palabras Clave 

Lisboa, Imagem Global, Hollywood, Segunda Guerra Mundial 

 

Abstract 

Lisbon, unlike other Iberian cities, became a set for Hollywood film productions 

only during the Second World War. One night in Lisbon (E. Griffith,1941) and Storm 

over Lisbon (G. Sherman, 1944) are first examples of the movies produced during the 

conflict where the city is presented following the north-American perspective. Lisbon 

was both a 'safe harbor' for refugees from all Europe where the clipper to New York 
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was landing and also a 'international intrigue center'. This desperate cosmopolitan image 

was completed with preconceived ideas of late-orientalist origin and others related to 

the wine production. After the Second World War, Lisbon is the capital of an USA ally, 

signatory of the North Atlantic Treaty in 1949, a strategic place for the Cold War and a  

'port of call' for the ocean liners visiting Europe and the Mediterranean. An European 

city with some interest for tourist operators, not destructed by the war and owning a 

certain charm offered by antagonist elements: tradition and modernity, backwardness 

and development. Lisbon, directed in 1956 by Ray Milland, is a good example of this 

new phase of Hollywood representation of Lisbon. The paper aims to analyze the 

creation and consolidation of cliches and global images about Lisbon that are still valid 

today, through the three mentioned movies. 
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La representación de la mujer en el franquismo: un 
ejemplo en el cine español 

 
Óscar Ortego Martínez. Doctorando. Universidad de Zaragoza.  
carracaoscar@hotmail.com 

 

Resumen 

La comunicación es un estudio sobre la evolución de la visión de la mujer para 

el régimen de Franco, a través de su manifestación en el cine español; para ello se 

analiza tanto el contexto histórico en que se movió el régimen y que influyó en la 

elaboración y sobre todo la evolución del concepto de feminidad para la dictadura; el 

estudio se basa en el análisis de las películas Rojo y Negro, El batallón de las sombras y 

El extraño viaje y en menor medida Calle Mayor, como modelos tanto del intento del 
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régimen de crear un prototipo de mujer y sobre todo cómo éste se ha aplicado y 

finalmente entrado en crisis en los años 60, coincidiendo con las fuertes 

transformaciones que sufrió la sociedad española en dicha década. 

 

Palabras Clave 

Cine, mujer, franquismo. 

 

Abstract 

Communication is a study on the evolution of women's vision for the Franco 

regime, through its manifestation in Spanish cinema, for it analyzes both the historical 

context in which the regime moved and influenced the development and especially the 

evolution of the concept of femininity to the dictatorship, the study is based on the 

analysis of the films Rojo y negro, El batallón de las sombras and the strange trip and to 

a lesser extent Calle Mayor, as models of both the regime's attempt to create a prototype 

of a woman and especially how it is applied and finally entered in the 60's crisis, 

coinciding with the sharp changes that Spanish society underwent in the decade 

 

Key Words 

Film, Women, the Franco years. 

 

“Digna…hasta el último aliento”: Retrato fílmico de la 
impunidad en México 

 
Yolanda Reyes Arévalo. Estudiante de doctorado. National University of Ireland. 
yolrey2@yahoo.es 
 

Resumen 

Digna (Felipe Cazals, 2004) es una película con un formato híbrido, mezcla de 

reportaje televisivo, documental y ficción dramatizada que reconstruye a modo de 
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rompecabezas la vida y trágica muerte de la abogada veracruzana Digna Ochoa, 

defensora de derechos humanos en México. Esta reconstrucción se hace mediante los 

testimonios de más de sesenta personas que la conocieron. Así, se narra un periplo de 

lucha constante, de intimidaciones y de numerosas coacciones que padeció éste 

personaje real, que van desde un primer secuestro ocurrido en 1987 en el estado de 

Veracruz de donde era originaria, hasta su asesinato acaecido en la ciudad de México en 

el 2001. 

En ésta comunicación se hará una revisión a la situación de los defensores de derechos 

humanos en México y a cómo se plasma en éste film. Tanto en la pantalla como fuera 

de ella, Digna encarna a muchas mujeres quienes a pesar de las cortapisas ideológicas 

que las supeditan tales como la discriminación de género y el abuso de poder, articulan 

su denuncia y luchan en contra de las injusticias e impunidad en éste país. Digna se 

suma también a una creciente lista de producciones en que son heroínas en lugar de 

héroes quienes intentan operar un cambio en la mentalidad retrógrada imperante en 

México, en que los rasgos fundamentales son el machismo, la misoginia  y el abuso del 

más débil. 

Para ello hemos de analizar el contexto socio-económico y político que enmarca éste 

caso real, la acusada inseguridad e impunidad del país donde despunta el terrible asunto 

de los feminicidios de Ciudad Juaréz y el impacto en el país de lo que la teórica Julia 

Monárrez denomina “Estado masculinizado”, aquel en que la masculinidad se entiende 

como dominación, autoritarismo y el fomento de relaciones dispares no solo en cuanto a 

género, promoviendo asimetrías que se han legitimado generación tras generación y que 

operan a todos los niveles de la sociedad mexicana.  

 

Palabras Clave 

Cine mexicano, impunidad, derechos humanos, estudios de genero. 
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Abstract 

Digna by Felipe Cazals, 2008, is a film with a hybrid format, part television 

report, part documentary, and part dramatized fiction which pieces together the life and 

tragic death of the lawyer, and defender of human rights, Digna Ochoa, from Veracruz. 

This reconstruction of her life has been put together using the testimony of more than 

sixty people who knew her. A story unfolds of constant struggle, intimidation, and 

coercion, which she endured from when she was first kidnapped in her native state of 

Veracruz in 1987, to her assassination in Mexico City in 2001. 

This paper will conduct a review of the defenders of human rights in Mexico, and how 

they are portrayed in this film. On screen as well as in real life, Digna embodied many 

women, who despite the obstacles placed in their path, like sexual discrimination and 

the abuse of power, spoke out and fought against injustice and impunity in this country. 

Digna forms part of a growing number of productions where heroines instead of heroes 

try to change a retrograde mentality which prevails in Mexico, the essence of which is 

machismo, misogyny, and abuse of the most vulnerable. 

As part of this study, we will examine the socio-economic and political context which 

surrounds this real case, the noticeable insecurity and impunity of the country, and the 

escalation of the terrible ‘feminicides’ in the City of Juarez.  We will also study what 

the theorist Julia Monárrez has called the ‘Masculinised State’ where masculinity is 

taken to be domination, authoritarianism, and inequality, not only with respect to 

gender, which has led to asymmetries that have been legitimised generation after 

generation and which operate at all levels of Mexican society. 
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Mexican Cinema, Impunity, Human Rights, Gender Studies. 
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Como se contaba la historia de Brasil en los cines en 
tiempos del Presidente Vargas: Un análisis 
cinematográfico del pasado histórico 

 
Cristina Souza da Rosa. Investigadora. Universitat de Barcelona.  
crisrosablu@gmail.com 
 

Resumen 

La comunicación tiene por objetivo discutir el uso del pasado histórico en las 

películas del Instituto  Nacional de Cine Educativo hechas durante el gobierno 

autoritario de Getúlio Vargas, 1937-1945. En el “Estado Novo” la enseñanza de historia 

de Brasil fue reconocida como la asignatura formadora de la conciencia juvenil, y los 

héroes de nuestro pasado fueron elegidos como ejemplos de personalidad. La historia 

enseñaba a los jóvenes los valores y los ideales del gobierno de Vargas, legitimando su 

poder. El cine, en ese proceso, tuvo un papel importante, pues a través de las imágenes 

hacía ver la vida de los hombres del pasado. Así vamos a discutir como las películas del 

INCE utilizaban el pasado para construir una identidad nacional. 

 
Palabras Clave 
Cinema, pasado histórico, identidad nacional, Estado Novo 

 

Abstract 

The communication aims to discuss the use of the historical past in films from 

the National Institute of Educational Film made in authoritarian government of Getúlio 

Vargas, 1937-1945. In the "Estado Novo"the teaching of history of Brazil was 

recognized as forming the subject of youth awareness, and the heroes of our past were 

chosen as examples of personality. The history taught young people the values and 

ideals of the Vargas government, legitimating its power. The film, in the process, played 

an important role, because through the pictures was to see the lives of men of the past. 

So let's discuss how INCE films using the past to build a national identity. 
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Lisboa, centro e periferias. Paisagens do cinema 
contemporâneo portugués 

 
Carlos Vargas. Investigador. Universidade Nova de Lisboa.  
vargascarlos@live.com.pt 
 
Resumen 

 

Portugal, nos anos mais recentes, tem vindo a assistir a uma redução do número 

de salas de cinema e também à redução do numero de espectadores em sala. Se a 

produção cinematográfica de origem portuguesa sofre das contingências do apoio do 

Estado e dos equívocos e hesitações de um política europeia para o sector, convém ter 

presente que continua por aprovar uma nova lei do cinema, que substitua a lei de 2004, 

e que responda às dinâmicas da indústria cinematográfica em Portugal. Onde estão os 

espectadores em Portugal? Esta análise procura estudar o comportamento das cidades 

capitais de distrito em Portugal, com particular atenção para Lisboa e a sua área 

metropolitana. Arena (2009) de João Salaviza e Lisboetas (2004) de Sérgio Tréfaut são 

o pretexto para esta viagem pelas paisagens do cinema contemporâneo português. 

 

Palabras Clave 

Lisboa, política cultural, centro, periferia, paisagem cultural 

 

Abstract 

Portugal, in recent years, has been witnessing a decline in the number of cinemas 

and also in the number of spectators. If the film production in Portugal suffers the 
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contingencies of state support and the ambiguities and hesitations of a European policy 

for the sector, it should be remembered that the country is still waiting for a new cinema 

law, replacing the 2004 law, able to respond to the dynamics of the film industry in 

Portugal. Where are the spectators in Portugal? This analysis aims to study the behavior 

of the capital cities of province of Portugal, with particular attention to Lisbon and its 

metropolitan area. João Salaviza’s Arena (2009) and Sergio Tréfaut’s Lisboetas (2004) 

are the pretext for this journey through the landscapes of contemporary Portuguese 

cinema. 

 

Key Words 

Lisbon, cultural policy, center, peripheries, cultural landscape 

 
 

Landismo: Men in Crisis in the Wonderland of 
“Desarrollismo.”  

 
Ana Vivancos. Assistant Profesor. University of Georgia. vivancos@uga.edu 
 

Resumen 

Las mismas circunstancias que caracterizaron el último período franquista-la 

inmersión en el modo capitalista y un creciente contacto con Europa-también tuvo un 

efecto secundario e inesperada: para precipitar una crisis en el modelo de masculinidad 

español, como las nuevas demandas sociales en contradicción con el masculino ideal 

sancionados por la tradición y reforzado por el franquismo. Comedias de cine se 

convirtió en una adecuada y segura-género para exponer la nulidad de crecimiento del 

modelo tradicional de masculinidad español. Estos relatos presentan un enfoque absurdo 

de un ideal español de la masculinidad, que no puede entregar en el frente de la 

feminidad extranjeros modernizado. La difícil situación de estos hombres en crisis es 

retratado en la película Vente a Alemania, Pepe (Pedro Lazaga, 1971), un "paleto" 
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comedia que juega el conflicto entre los valores tradicionales rurales y la moral relajada 

y el consumismo que la ciudad exige. Protagonizada por Alfredo Landa, la película 

encarna este momento crítico de las masculinidades español, y al mismo tiempo, ayuda 

a crear el fenómeno de la "Landismo", un neologismo acuñado para definir cómo los 

personajes de Landa se convirtió en imágenes icónicas de la clase de masculinidad 

defectuosa que mejor representa la rápida disolución de la imagen tradicional de los 

hombres españoles. 

 
Palabras Clave 
Desarrollismo, las masculinidades, landismo, el cine de última hora franquista 

 

Abstract 

The same circumstances that characterized the late Francoist period -the 

immersion in the capitalistic mode and a growing contact with Europe- also had a 

secondary and unexpected effect: to precipitate a crisis in the model of Spanish 

masculinity, as the new social demands contradicted the masculine ideal sanctioned by 

tradition and reinforced by Francoism. Film comedies became a suitable -and safe- 

genre to expose the growing invalidity of the traditional model of Spanish masculinity. 

These narratives present a farcical approach to a Spanish ideal of manhood, which fails 

to deliver in front of the modernized foreign femininity. The plight of these men in 

crisis is portrayed in the film Vente a Alemania, Pepe (Pedro Lazaga, 1971), a “paleto” 

comedy that plays out the conflict between traditional rural values and the relaxed 

morals and consumerism that the city entails. Starred by Alfredo Landa, the film 

embodies this critical moment for Spanish masculinities, and simultaneously, helps to 

create the phenomenon of “Landismo”, a neologism coined to define how Landa’s 

characters became iconic images of the kind of faulty masculinity that best represented 

the rapid dissolution of the traditional image of Spanish men. 
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Desarrollismo, masculinities, landismo, Late Francoist cinema 
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De Patricio Guzmán a Alberto Arce. Evolución 
histórica del cine militante latinoamericano. La 
influencia de la globalización en su evolución 

 
Pablo Calvo de Castro. Universidad de Salamanca.  
lcbproducciones@yahoo.es 
 

Resumen 

En este trabajo se trazará una línea continua que intentará conectar las diferentes 

propuestas de cine militante que se desarrollaron en América Latina desde su 

surgimiento en los años cincuenta del pasado siglo hasta hoy en día. Fenómenos como 

la globalización, la hibridación de diferentes formatos audiovisuales y la influencia del 

contexto social, económico y político, derivarán, en este breve análisis, en conclusiones 

a partir de los cambios producidos en el cine militante analizados desde una perspectiva 

global. Esta perspectiva abarcará: la institucionalización y la instrumentación de las 

películas militantes, sus aspectos formales, sus aspectos técnicos, su contenido, el 

soporte de exhibición y el formato narrativo.  

Este sucinto recorrido histórico resaltará la trayectoria de diferentes realizadores y foto-

periodistas que han moldeado el cine militante desde sus inicios hasta la actualidad, 

teniendo en cuenta los condicionantes políticos, económicos, técnicos y conceptuales 

que han ido surgiendo a través de los sesenta años de historia de este fenómeno.  

 
Palabras Clave 
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Abstract 

 In this paper we draw a continuous line that attempts to connect the different 

proposals of activist cinema that developed in Latin America since its inception in the 

fifties of last century until today. Phenomena such as globalization, hybridization of 

different media formats and the influence of social, economic and political, will lead, in 

this brief analysis, conclusions from changes in the militant cinema seen from a global 

perspective. This perspective will include: the institutionalization and implementation 
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of militant films, its formal aspects, technical aspects, content, support for display and 

narrative format.  

This brief historical overview will highlight the history of different filmmakers and 

photojournalists that have shaped the militant cinema from its beginnings to the present, 

taking into account the political conditions, economic, technical and conceptual that 

have emerged over the sixty years history of this phenomenon. 

Key Words 

Militant Film, Globalization, Hybridization, Historical Evolution 

 
 
 

Diálogos culturales en el cine español: el próximo 
oriente y la mirada paternalista a la inmigración 

 
Ana Corbalán Vélez. Assistant Profesor. University of Alabama.  
acorbalan@bama.ua.edu 

 

Resumen 

Según Homi Bhabha, el concepto de cultura nacional homogénea se encuentra 

en un profundo proceso de redefinición ya que las culturas nunca son unitarias de por sí, 

ni simplemente dualísticas en relación con el otro (7, 36). Para este teórico, el 

paradigma de nuestra existencia contemporánea radica en la hibridez cultural, concepto 

basado en lo que él denomina ‘the beyond’: “we find ourselves in the moment of transit 

where space and time cross to produce complex figures of difference and identity, past 

and present, inside and outside, inclusion and exclusion” (2). Igualmente, en Culture 

and Imperialism, Edward Said propone una visión de las culturas, historias y literaturas 

como híbridas o interdependientes: “all cultures are involved in one another; none is 

single and pure, all are hybrid, heterogeneous, extraordinarily differentiated, and 

unmonolithic” (xxv). A raíz de estos postulados, el presente estudio analiza de qué 

forma El Próximo Oriente, comedia dirigida por Fernando Colomo en el año 2006, 
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propone un diálogo inclusivo entre diversas culturas y establece un punto de contacto 

entre dos religiones tradicionalmente consideradas incompatibles para posibilitar unas 

identidades no excluyentes. Este filme se inserta en el proyecto de hibridismo cultural 

que contribuye a redefinir la nación española del siglo XXI y que, de acuerdo con 

Rosalía Cornejo Parriego: “indica que la cultura española ya está embarcada en ese 

proceso de renovación del sentido de la sociedad, consciente de que la nación se 

encuentra en los comienzos de un imparable e inexorable proceso de transformación de 

la identidad” (527). No obstante, a pesar del intento de diálogo cultural presentado en 

esta película, se demostrará que este filme de Fernando Colomo, --al igual que en 

muchas películas españolas contemporáneas que exploran el tema de la inmigración--, 

muestra una actitud paternalista hacia el sujeto inmigrante que corrobora los postulados 

establecidos por Edward Said sobre el discurso orientalista que se basa en la supuesta 

superioridad del individuo occidental en relación a la alegada inferioridad del individuo 

no-occidental, el cual se encuentra totalmente silenciado. 

 

Palabras Clave 

Inmigración, Orientalismo, hibridez cultural, cine 

 

Abstract 

According to Homi Bhabha, the concept of a homogenous national identity is in 

deep process of redefinition, because cultures are never unitary per se, nor even 

dualistic in relation with the other (7, 36). Bhabha argues that the paradigm of our 

contemporary lives lies in cultural hybridity, concept based on what he defines as ‘the 

beyond’: “we find ourselves in the moment of transit where space and time cross to 

produce complex figures of difference and identity, past and present, inside and outside, 

inclusion and exclusion” (2). Likewise, in Culture and Imperialism, Edward Said 

affirms that “all cultures are involved in one another; none is single and pure, all are 

hybrid, heterogeneous, extraordinarily differentiated, and unmonolithic” (xxv). This 

study examines the multicultural politics as well as the differences and otherness 

observed in the following film: El Próximo Oriente, a comedy directed by Fernando 
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Colomo in 2006. This film takes place in a context of globalization and emphasizes the 

impact of immigration in the construction of the national Spanish identity. My 

presentation proposes an inclusive dialogue among different cultures and establishes a 

point of contact between two different religions, traditionally considered incompatible. 

Although this film proposes a cultural integration between the people of two obviously 

very different worlds and legitimizes the acceptance of ethnic, social and national 

differences, it also presents a somewhat paradoxical discourse in which the acceptance 

of the other is debated. Fernando Colomo also presents a series of ambivalences 

produced by the anxiety that the foreign presence creates in Spain, and shows a 

paternalistic attitude towards the immigrants that reinforces Said’s Orientalist discourse 

based on the superiority of the West over the Oriental subject, who is usually silenced 

 

Key Words 

Immigration, Orientalism, cultural hybridity, film 

 

Las comunidades cerradas de Latinoamérica en la 
ficción cinematográfica. Una exploración desde la 
Geografía 

 
José Costa Mas. Catedrático. Universidad de Alicante 
jose.costa@ua.es 

 

Resumen 

Desde el campo de la Geografía Cultural y la Geografía Humanística y de la 

Percepción se evidencia un creciente interés por cierto tipo de cine que, por su valor 

testimonial y por su  capacidad  de  síntesis,  coadyuva a comprender el producto de la 

acción humana en el territorio. La presente propuesta responde a las experiencias 

investigadoras y a los cursos especiales y ciclos de conferencias que sobre las 

conexiones entre cine y espacio urbano viene organizando e impartiendo quien rubrica.  
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El objeto de análisis es un fenómeno que se inscribe en la lógica espacial de los cambios 

económicos y sociales inherentes a la globalización, en especial motivado por la 

agudización de las diferencias sociales y por la cultura del miedo: son los nuevos 

paradigmas de hábitat urbano en forma de ciudades blindadas y urbanizaciones-

fortaleza donde las clase altas y medias se atrincheran en espacios de ‘privatopía’, 

excluyentes y segregadores.  

El centro de atención son las metrópolis de México y Buenos Aires, para lo cual 

contamos con sendos filmes rodados en  castellano en sendos condominios cerrados de  

sus periferias. Secundariamente se recurre a otras cinematografías  para comparar esa 

tipología con las propuestas del llamado New Urbanism y las Gated cities,  para  

relacionarla con cuestiones como la violencia y los miedos, y para contrastarla con 

opciones por la defensa del espacio público y una vida urbana verdaderamente 

comunitaria.  

 
Palabras Clave 
Barrios cerrados, Latinoamérica, cine, geografía.  

 

Abstract 

From the field of Cultural Geography and Geography of Perception and 

Humanistic a growing interest is evidenced by a certain type of cinema that testimonial 

value and its capacity for synthesis helps to understand the product of human action in 

the territory . The object of analysis is a phenomenon that is part of the spatial logic of 

economic and social changes inherent in globalization, particularly driven by the 

deepening of social differences and the culture of fear: they are the new paradigms of 

urban habitat form of Gated Cities and Communities where the upper and middle class 

are moving about space 'privatopía', exclusionary and segregated. 

The focus is the metropolis of Mexico City and Buenos Aires, for which we have two 

films shot in Gated communities of their peripheries. Secondarily to other cinemas are 

used to compare this typology with the proposals of so-called New Urbanism and Gated 

cities, to relate to issues such as violence and fears, and to contrast it with options for 

the defense of public space and urban living community truly. 
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Formando identidades a través del cine español: el 
nuevo flamenco en las películas del género “quinqui” 
de los años 70-80 

 
Juan Pedro Escudero Díaz. Doctorando. Universidad de Extremadura. 
jpescudero@usal.es 
 
 

Resumen 

La presencia del flamenco en los medios audiovisuales es cada vez más notoria, 

pero lejos de servir como mero escaparate, las diversas plataformas audiovisuales 

(televisión, internet y en nuestro caso, el cine) ha originado la formación de una imagen 

y un estereotipo en torno al flamenco y todos sus agentes. Es más, los medios 

audiovisuales han contribuido a la construcción del discurso flamenco, a la 

transformación del imaginario flamenco y ha intentado plasmar en imágenes el universo 

caló. 

Dejando de lado producciones cinematográficas de mediados del siglo XX en donde se 

mezclaba lo español con lo folklórico y lo flamenco (dando lugar a la llamada 

españolada), es a finales de los años 70 cuando aparecen en España films con una 

temática muy concreta: la vida de jóvenes delincuentes que se hacen famosos gracias a 

los delitos que han cometido. Además, este género “quinqui” retratará la sociedad 

española de aquellos años haciendo especial hincapié en delitos, robos, droga, presión 

policial y el mundo calé. Para ello, la música, y concretamente el nuevo flamenco, será 

uno de los elementos con mayor presencia e importancia en este tipo de films. 

Dentro de la línea temática Cine e identidad, la presente comunicación pretende analizar 

el tratamiento musical del género “quinqui”, cómo el nuevo flamenco es imbricado en la 

cotidianidad de los personajes dando lugar al estereotipo e imagen del “quinqui”, y 
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cómo el cine se sirve de la música para reflejar un tipo de sociedad concreta: en nuestro 

caso, la del delincuente y todo su entorno. 

 

Palabras Clave 

Nuevo flamenco, medios audiovisuales, cine, identidad, quinqui. 

 

Abstract 

Presence of flamenco in the media is becoming more noticeable, but far from 

serving as window dressing, various audiovisual platforms (television, internet and in 

our case, films) has caused the formation of an image and a stereotype about flamenco 

and all its agents. Moreover, media has contributed to building the discourse flamenco, 

to transforming flamenco imaginary and has tried to capture in pictures the gypsy slang 

universe. 

Leaving aside the film productions of mid-twentieth century where it was mixed 

Spanish folk and flamenco (so-called españolada), is in the late 70's in Spain when 

films displayed a very specific theme: the life of young criminals who are made famous 

by the crimes they have committed. In addition, this genus “quinqui” (delinquent, petty 

thief) portray Spanish society of those years with special emphasis on crimes, robberies, 

drugs, police pressure and gipsy world. For this, music, and specifically new flamenco, 

is one of the most presence and importance in such films. 

Inside Cinema and identity’s line, present paper want to analyze the musical treatment 

of the genus “quinqui”, how new flamenco is embedded in the everyday lives of the 

characters giving rise to the stereotype and image of the "quinqui" and how film uses 

music to reflect a particular type of society: in our case, criminal and its surroundings. 

 

Key Words 

New flamenco, audiovisual media, cinema, identity, quinqui. 

 
 

Cine extranjero, doblaje e identidad nacional  
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Soledad Fox Maura, Associate Professor of Spanish and Comparative Literature 
Williams Collage. sfox@williams.edu 
 
Resumen 

En 1941 se prohibió en España la proyección de películas en cualquier lengua 

que no fuera el castellano. Para que esta ley no impidiera la importación del cine 

extranjero a la España franquista, había que traducir y censurar los guiones y doblar las 

voces al castellano. El doblaje cinematográfico en España ya tenía varias razones de ser 

antes de la Guerra Civil. Por ejemplo, el cine doblado se vendía mejor en una sociedad 

con una altísima tasa de analfabetismo. Pero fue a partir del final de la guerra civil que 

el doblaje adquiere un nuevo papel legal, político, y social.  

En la inmediata posguerra el cine español como tal era prácticamente inexistente debido 

al del desmantelamiento  de la industria producido por la guerra. Así fue que el cine 

extranjero doblado que dominó a partir de la primera época de la posguerra.  Dentro del 

cine extranjero, el norteamericano era el más popular con los públicos y el más temido 

por el régimen.  

Esta comunicación contextualiza la historia del doblaje en España para reflexionar sobre 

las siguientes preguntas: ¿Qué impacto cultural e ideológico ha tenido el cine doblado 

en España? ¿Logró, como se esperaba, aislar al público español de las temidas 

influencias extranjeras? ¿Qué relación había en el proyecto del doblaje entre lengua 

nacional y nacionalismo? ¿A qué se debe la supervivencia del doblaje en la España 

actual? 

Palabras Clave 

Cine, Doblaje, Censura, Hollywood, Franquismo 

 

Abstract 

In 1941 a law was passed in Spain that made it illegal to screen Films in any 

language other than Spanish. To get around this law, foreign films had to be translated, 

censored, and the voices dubbed in Spanish. Dubbing was already common practice in 

Spain before the Spanish Civil War, and served many purposes. For example, it made 
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foreign films accessible in a country with very high illiteracy rates.  But it was after the 

end of the war that dubbing came into its own, and took on significant legal, political, 

and social roles. During the war the Spanish film industry had been destroyed, and was 

practically non-existent immediate postwar. Thus dubbed foreign films, became the 

main entertainment staple in Spain. Within the foreign film market, Hollywood Films 

were the most popular with Spanish audiences, and the most feared by the Franco 

Regime. This study contextualizes the history of dubbing in Spain to reflect on the 

following questions: What cultural and ideological impact have dubbed films had in 

Spain? Did dubbing, in effect, isolate Spaniards from feared foreign indfluences?What 

relationship was there between nationalism, nacional language, and dubbing? Why is 

dubbing still prevalent in Spain today?  

 

Key Words 

Film, Dubbing, Censorship, Hollywood, Franco. 

 

 

 

La realidad absoluta.  El surrealismo de Un chien 
andalou (1928) y la globalización de Los abrazos rotos 
(2009) 

 
Elena Gascón-Vera. Professor of Spanish. Wellesley College.  
egasconvera@wellesley.edu 

 

Resumen 

 El nacimiento del Surrealismo (1924) surgió de las experiencias terribles 

producidas durante y después de la I Guerra Mundial. Su intención era mostrar 

utilizando -las teorías de Freud, del marxismo internacional y la nueva tecnología del 
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cine- una forma de mostrar la transparencia de la vida cotidiana y liberar a la humanidad 

de los límites de lo racional, con la intención de democratizar el arte, romper la moral 

burguesa y privilegiar el individualismo. Esta utopía representada en  las películas de 

Luís Buñuel, desde Un chien andalou (1928) hasta Cet obscure objet du decir (1977), 

exigía una reexaminación del ser para conseguir la necesidad de la libertad definitiva de 

la mente, a través de lo que André Breton llamaría ‘la realidad absoluta.’ Se concebía 

ésta como un limbo subversivo entre la contradicción de lo real y de lo otro, y que 

esperaban resultara en una explosión de el yo, que alcanzaría el centro del orden social.  

Paralelamente, en las últimas décadas del siglo XX, y la primera del XXI, ha surgido la 

utopía económica, política y social de la Globalización, donde los valores sostenidos 

por las ideas del colectivismo y la hermandad universal se han visto sustituidas, por el 

individualismo, el cosmopolitismo y el consumismo en una sociedad abierta. A pesar de 

que la Globalización puede representar el triunfo de las ideas individualistas del 

Surrealismo, también representa su fracaso. Con ella se han sustituido las 

contradicciones inherentes del sistema burgués con sus procesos de explotación del 

‘otro’ que existían a principios del siglo XX, por una construcción social impuesta por 

el capitalismo internacionalizado, que intenta eliminar las diferencias individuales y 

culturales. Este nuevo sistema, aparentemente democrático y global,  ha creado el 

espejismo de una unidad  artificial y falsa que, en realidad, agudiza las diferencias 

sociales y de poder. Al mismo tiempo que aliena a los individuos empujándoles a la 

desafección y a la soledad. Lo vemos en Los abrazos rotos (2009) de Pedro Almodóvar, 

dónde se mezclan múltiples temas, amantes, identidades, tragedias, todas ellas 

construidas con un solipsismo intencional. En esta película, la búsqueda de ‘la realidad 

absoluta’ tiene, de nuevo, la intención de subvertir la separación entre la vida y el arte y 

de construir un yo absolutamente postmoderno. 

 

Palabras Clave 
Surrealismo, Luís Buñuel, Globalización, Pedro Almodóvar. 
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Abstract 

 The birth of the Surrealism (1924) arose as consequence of the terrible 

experiences produced during and after the I World War.  Its intention was to show, 

through Freud’s theories of Psychoanalysis, International Marxism and the new 

technology of Cinema- as a way to signal the transparency of the everyday life with the 

intention of freeing humanity from the limits of the rational. As a political force it had 

also the desire of democratizing art, in order to break the middle-class morale and to 

privilege the individualism of everyday man.  This utopia represented by the movies of 

Luís Buñuel, since Un chien andalou (1928) to Cet obscure objet du  désir (1977), 

required a re-examination of how to obtain the goal of liberating the mind, through what 

André Breton would call, 'the absolute reality.'  This was conceived as subversive limbo 

placed between the contradiction of the real thing, and the other, resulting in an 

explosion of the self, which would reach the center of the social order.   

In parallel, in the last part of the 20th-century, and beginning of the 21st, the social, 

political, and economic utopia of Globalization has arisen, in which the values 

maintained by the traditional ideas of Collectivism and Universal Brotherhood, have 

been substituted by rampant individualism, cosmopolitanism, and consumerism in an 

open competition.  In spite of the fact that Globalization can represent the triumph of the 

Surrealism’ individualistic ideas, it also represents its failure, because with it, the 

inherent contradictions created by the middle-class system and its processes of 

exploitation of the other. The ideas that existed at the beginning of the 20th century, 

have been substituted by a social construction imposed by Capitalism and a its growing 

Internationalism. This new system tries to eliminate cultural and individual differences, 

creating the illusion of an artificial unit and ‘false reality.’ This process intensifies the 

social differences and alienates people pushing them to disaffection and solitude.  We 

see this in Broken Embraces (2009) by Pedro Almodóvar, which projects multiple 

themes which are interlocked: lovers, identities, tragedies, all are built in order to 

achieve an intentional solipsism. Its aim is , as happened with the Surrealism of Luis 

Buñuel, to continue the search for that elusive ‘absolute reality' which has, again, the 
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intention to subvert the separation between life and  art, and the construction of and 

achieved postmodern self. 

 

Key Words 

Surrealism, Luis Buñuel, Globalization, Pedro Almodóvar 

 

 

La reafirmación de la identidad afroamericana en 
Brasil y su representación en la película El Milagro de 
Candeal 

 
Verónica Alejandra González Cárdenas. Profesora. Universidad de Sevilla. 
vgonzalezc2009@hotmail.com 
 

Resumen 

En aras del progreso económico, la globalización tiende a homogeneizar las 

culturas, poniendo en peligro las identidades culturales. Ante esta amenaza, muchos 

grupos sociales responden de manera organizada con una reafirmación de su identidad, 

que les permite conservar sus raíces, costumbres y tradiciones. La defensa de la 

identidad no está exenta de acciones de resistencia. En este contexto, nos proponemos 

mirar acontecimientos contemporáneos y movimientos sociales a través del prisma 

cinematográfico. Por esa razón, este artículo se configura en torno a dos objetivos: 

analizar el proceso de reafirmación de la identidad afroamericana en Brasil, y su 

representación en la película documental El milagro de Candeal. 

 
Palabras Clave 
 
Identidad, alteridad, resistencia, imaginario cultural y representaciones sociales. 
 

Abstract 

 For the sake of economic progress, globalization tends to homogenize cultures, 

endangering the cultural identities. Faced with this threat, many social groups respond 
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in an organized manner with a reaffirmation of their identity, which enables them to 

retain their roots, customs and traditions. The defense of the identity is not exempt from 

acts of resistance. In this context, we propose look at contemporary events and social 

movements through the prism film. For this reason, this article is set up around two 

objectives: to analyze the process of reaffirmation of the african-american identity in 

Brazil, and its representation on the documentary film The miracle of Candeal.  

 

Key Words 

Identity, otherness, resistance, cultural imaginary and social representations. 

 

 
 

Similitudes entre la crisis de la gran depresión y la 
crisis de principios del siglo xxi a través del cine 

 
José Hernández Rubio. Comunicante. Universidad Carlos III.  
hernarubio@hotmail.com 

 

Resumen 

1.-INTRODUCCIÓN. 2.-LOS PARALELISMOS ENTRE AMBAS CRISIS: 

CAUSAS Y CONSECUENCIAS SOCIOECONÓMICAS. -Identificación factores 

históricos y socioeconómicos primordiales de la crisis de 1929 y la Gran Depresión, y 

los factores de la crisis de principios del S.XXI hasta hoy. 2.A.- Los inicios:-Situación 

previa a las crisis: confianza en la economía. 2. B.- Causas similares: focos, 

especulación bursátil y financiera, desregulación, gestión política, globalización e 

inestabilidad mundial. 2.C.-Consecuencias similares: colapso economía, cierre 

empresas, desempleo creciente, desigualdad social, pobreza, migraciones, protestas 

trabajadores. 3.-EL CINE COMO TESTIGO DE LAS SIMILITUDES DE AMBAS 

CRISIS 3.A.- El cine y las crisis: -Importancia del cine como testigo indiscutible del 
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desarrollo de ambas crisis. 3.B.- El Cine en la Crisis de 1929 y la Gran Depresión. 3.C.- 

El Cine y la Crisis del Siglo XXI. Comentarios de varias películas emblemáticas sobre 

ambos periodos: las similitudes entre las causas y las consecuencias. 4.-

CONCLUSIONES 

 
Palabras Clave 
Crisis, cine, similitudes, causas, consecuencias.  
 

Abstract 

1.-INTRODUCTION. 2.-PARALLELISM BETWEEN BOTH CRISES: 

SOCIOECONOMIC CAUSES AND CONSEQUENCES. -Identification of the 

fundamental historical and socioeconomic factors of the crisis of 1929, the Great 

Depression, and the crisis of principles of the S.XXI and to the present time. 2.A. 

Beginnings: previous situation to the crises. Confidence in Economy. 2.B.-Analogous 

causes: focus, stock-exchange and financial speculation, deregulation, political 

management, globalization, and world-wide instability. 2.C.-Analogous consequences: 

lockout, collapsed economy, social inequality, increasing unemployment, working 

poverty, migrations, protests 3.-CINEMA IS WITNESS OF SIMILARITIES OF BOTH 

CRISES 3.A. Cinema and crises. To indicate the importance of cinema like 

unquestionable witness of the development of both crises. 3.B. Cinema in the crisis of 

1929 and The Great Depression. 3.C. Cinema and the crisis of century XXI. Comments 

of several emblematic films about both periods: similarities between causes and 

consequences. 4.-CONCLUSIONS 
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Cine, documentación cinematográfica y red de 
documentación informativa-Redocom 2.0 
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Alfonso López Yepes y Víctor Cámara Bados. Catedrático de Documentación y 
Coordinador Servicio de Documentación Multimedia. Universidad Complutense de 
Madrid.vcamarab@ccinf.ucm.es, alopez@ccinf.ucm.es 
 
 

Resumen 

Esta comunicación presenta y describe los contenidos cinematográficos de 

Redocom 2.0 – Red de documentación en medios de comunicación en sus diversas 

secciones y especialmente en cuanto a formación, investigación, producción y difusión. 

La red surge, se alimenta y administra en el ámbito del Servicio de Documentación 

Multimedia de la Facultad de Ciencias de la Información de la Universidad 

Complutense de Madrid. El fondo documental de la red, estructurado en forma de 

mediateca (que puede ser generada en tiempo real y recuperados sus contenidos en 

diferido bajo demanda) es muy amplio al tratarse de una red de documentación 

informativa -cine, periodismo, radio, publicidad y televisión-, pero en este caso se 

concreta especialmente en los contenidos referidos a documentación cinematográfica. 

Como se trata de un ámbito de comunicación universitario con proyección 

iberoamericana se remite a algunos de los 22 países que conforman el espectro 

cinematográfico iberoamericano. El planteamiento se extiende asimismo al canal web 

integrado en la red con el nombre de Complumedia-RTVDoc (con enlaces a otros 

canales de parecidas características y contenidos estrechamente relacionados) entre 

otros instrumentos de comunicación integrados en dicha red, con referencia finalmente a 

las redes sociales tanto generalistas como académicas y de investigación. El trabajo se 

inicia con una panorámica sobre el estado de la cuestión que plantea la sociedad-red en 

la que nos encontramos y finaliza con unas conclusiones y unas perspectivas futuras 

sobre la documentación cinematográfica.   

 
Palabras Clave 
Complumedia-RTVDoc, Documentación cinematográfica, Redes sociales, Redocom 2.0, 

Servicio de Documentación Multimedia.  
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Abstract 

This paper presents and describes the film content of Redocom 2.0 - Network 

media research in several sections and especially in training, research, production and 

dissemination. The network comes, is fed and managed in the field of Multimedia 

Information Service of the School of Information Sciences at the Complutense 

University of Madrid. The archive of the network, structured as a media library (which 

can be generated in real time and delayed its contents retrieved on demand) is very 

broad as it is a network of information materials, film, journalism, radio, and television 

advertising - but in this case it is focused specifically on the content related to film 

research. As this is an area of university communication with Latin American projection 

refers to some of the 22 countries forming the Latin American film spectrum. The 

approach also extends to the integrated web channel network with the name of 

Complumedia-RTVDoc (with links to other channels of similar characteristics and 

contents closely related) and other communication into the network, with reference to 

social networks general and academic and research institutions.The paper begins with 

an overview of the status of the network society and ends with some conclusions and 

future perspectives on the film research. 

 

Key Words 

Complumedia-RTVDoc, Film research, Multimedia information service, Redocom 2.0, 
Social network. 

 
 

El cine como vía para mantener estereotipos culturales 
y sociales 

 
María Rosario Paniagua-Tejo. Lecturer. Rollins Collage. mpaniaguatej@rollins.edu 
 

Resumen 

El cine podría ser un medio para enseñar al público diferentes culturas, 

diferentes comportamientos sociales y culturales. Por el contrario el cine que llega a un 
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público más numeroso en EEUU sigue alimentando la imagen, en muchos casos, 

equivocada que la sociedad tiene de un grupo social cada vez más numeroso en EEUU: 

el latino.  Películas como Spanglish, Tortilla Soup o Mi familia, por poner tres ejemplos 

, alimentan esa imagen que el latino quiere perder en EE UU. La única meta de la mujer 

no es casarse, al latino no sólo le interesa bailar y salir de parranda y sí está interesado 

en eliminar las barreras lingüísticas sin la necesidad de perder su lengua materna. A la 

industria del cine no parece interesarle hacer un retrato del “latino contemporáneo”, tal 

vez porque lo que más venda y haga más gracia sea el estereotipo que el espectador 

tiene de esta minoría cultural. 

En este ensayo voy a exponer mediante ejemplos de diferentes películas y directores, la 

imagen del latino que está llegando al público de la calle en Estados Unidos. 

 
Palabras Clave 
Estereotipo, latino, cine 

 

Abstract 

Movies could be intend to educate the general public on different cultures, 

different social and cultural behaviors. The movies that reach a wider audience in the 

U.S. continues to feed the image, in many cases wrong, of the most numerous minority: 

the Latino. Movies like Spanglish, Tortilla Soup or My Family, to give three examples, 

show the image that the Latino want to lose in the U.S: The only goal of the woman is 

to get married, they are only interested in dancing and partying, and other stereotypes.  

On the contrary this diverse cultural group is interested in eliminating linguistic barriers 

without losing their own language and identity. The film industry does not seem willing 

to make a portrait of the contemporary Latino, perhaps because the Latino stereotype 

sells better to the public and it is more fun.  

In this essay I will explain with examples from different films and directors, which is 

the image the movie industry is selling to the general public in the USA. 

 

Key Words 

Estereotype, latino, Movies 
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A memória do discurso confuso: globalização e 
memória no filme brasileiro Narradores de Javé 

 
Edilson Brasil de Souza Júnior. Doutorando em Comunicação, Cultura e Artes. 
Universidade do Algarve 
junior.ratts@yahoo.com.br 

 

Resumen 

Narradores de Javé, da diretora brasileira Eliane Caffé, é um filme sobre a 

memória. Uma memória sentimental sobre um vilarejo e um relato sentimental que 

precisa ser transformado em memória histórica para que esse mesmo vilarejo não seja 

dizimado pelas águas de uma enorme usina hidrelétrica.  

Contudo, as pessoas de Javé não possuem uma memória histórica registrada, mas 

apenas memórias sentimentais (trechos de lendas) que precisam ser relatas e reunidas 

em um registro físico (um livro) para que a cidade enfim disponha de uma memória boa 

o suficiente para a sobrevivência das casas desmemoriadas. Mas desmemoriado também 

é o povo de Javé (e analfabeto) e, por isso, recorrem à ajuda de um contador de histórias 

para reunir em um livro todas as memórias e transformá-las numa só: na memória de 

Javé.  

Torna-se então missão desse contador ouvir as falar de alguns cidadãos e transformá-las 

em algo escrito, registrado, sagrado. Mas as falas todas se confundem, pois cada um 

conta a história do vilarejo à sua maneira e a própria fala (o discurso cotidiano) do 

contador encarregado de salvar a cidade mistura trechos que remetem a uma memória, 

ao mesmo tempo, local e globalizada (numa só fala há referências tipicamente 

brasileiras e outras que remetem a personagens de mangás japoneses).  

O que se pode então pensar das memórias de Javé e mais especificamente da memória 

do contador de histórias, que nunca saiu daquela região, mas que tem pedaços do 

mundo produzidos pelo mercado global do entretenimento presos à sua fala e à sua 
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mente? É sobre essa relação entre a memória e mundo globalizado e as formas como a 

fala (os discursos) reverberam essa relação de que trata esta comunicação, que pretende 

ainda perceber a importância do grupo para o individuo contemporâneo e a eficácia da 

fala como ferramenta estratégica na conquista pela individualidade e na sugestão de 

novas subjetividades que fogem aos interesses grupais. 

 

Palabras Clave 

Memória; Globalização; Linguagem; Identidade 

 

Abstract 

Narradores de Javé (The Storytellers, 2003), by Brazilian director Eliane Caffé, 

is a film about memory. A sentimental memory about a village and a sentimental story 

that needs to be transformed in a historical memory so that the village will not be 

decimated by the waters of a huge hydroelectric plant.  

However, the people of Yahweh do not have historical memory, only sentimental 

memories (excerpts of legends) that need to be reported and collected in a physical 

record - a book - so that the city finally has a memory good enough for the survival of 

those forgetful houses. The people of Yahweh are also forgetful (and illiterate), and 

therefore have to call for the help of a storyteller to bring together in one book all the 

memories and transform them into one: the Memory of Yahweh.  

It then becomes the mission of this storyteller to listen to the locals and to turn their 

yarns into written, recorded, sacred speech. But the speeches are all confusing, because 

each person has his/her own story of the village. The written speech of the storyteller 

mixes excerpts that refer to a memory that is at the same time local and global (one 

speech combines typical Brazilian references and Japanese anime characters).  

What can we think of the memories of Yahweh and more specifically of the memory of 

the storyteller, who never left that area, but has pieces of the world produced by the 

global entertainment market stuck to his speech and his mind? The relationship between 

memory and the globalized world is considered in this paper, as are the ways speech(es) 

that reverberate this relation, In it we also try to highlight the importance of the 
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individual group to contemporary speech and effectiveness as a strategic tool in 

asserting individuality and the suggestion of new subjectivities that escape group 

interests. 

 

Key Words 

Memory; Globalization; Language; Identity 

 

El cine rural español en el siglo XXI: el caso de El 7º 
Día de Carlos Saura 

 
Javier Voces Fernández. Universidad de Salamanca.  
javiervoces@usal.es 

 

Resumen 

En pleno siglo XXI, inmersos en el fenómeno de la globalización, donde el 

mundo es, a la vez, más pequeño y más universal que nunca, el cine español sigue 

mirando a lo rural. Aunque la gran ciudad fascine a cineastas y espectadores (pensemos 

en las grandes películas que se han rodado en Nueva York, Londres o París), el cine 

patrio no ha desatendido los temas referentes al campo, la vida de sus gentes, sus 

problemas cotidianos o sus historias trágicas, cómicas o de violencia. 

Desde que Florián Rey abriera una senda con el filme La aldea maldita  (1930), son 

muchos los directores que contextualizan sus historias en pequeños pueblos, que 

contrastan con la gran ciudad en sus gentes, sus costumbres y sus modos de vida. Basta 

hacer un poco de memoria para que a la mente vengan nombres como Buñuel, Julio 

Medem, Carlos Saura, Berlanga o tantos otros. En este sentido, abordaré el filme El 7º 

Día dirigido por Carlos Saura en el año 2004, el cual, constituye un magnífico ejemplo 

del cine rural en la actualidad; una historia incomprensible en un contexto diferente. 

Saura parte de los hechos acaecidos en el pueblo extremeño de Puerto Hurraco para 

confeccionar un texto fílmico con diversos elementos, analizables a la luz del contexto 

rural en el que se producen.  
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Palabras Clave 
 
Cine, rural, Saura, Puerto Hurraco 
 

Abstract 

 In the 21st century, immersed as we are in the globalization process, when the 

world is smaller and more universal at the same time, Spanish cinema looks at rural 

issues. Although the big city fascinates directors and audiences (let us think of  big 

movies set in New York, London or Paris), Spanish cinema has not disregarded topics 

dealing with the countryside, its people, their daily problems and their stories of all 

kinds. 

Since Florian Rey opened a pathway with La aldea maldita in 1930, many directors ― 

Buñuel, Carlos Saura, Berlanga or Julio Medem among others― have chosen for their 

productions small villages whose peoples, customs, and lifestyles are in contrast with 

those of the city. In this sense, I will be dealing with El 7º Día, directed by Carlos Saura 

in 2004. It is an excellent example of rural films at present. A story that we cannot 

understand outside its context. The film is based on the tragic events which occurred in 

the Extremaduran village of Puerto Hurraco. It represents one of the trends of current 

Spanish cinema.  

 

Key Words 

Film, rural, Saura, Puerto Hurraco 
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Cuento –GUIÓN-- Cortometraje: Alberto Fuguet y la 
hibridez literario-cinematogáfica 

 
 
Josefa Lago Graña. Profesora de Estudios Hispánicos. University of Puget Sound.  
jlago@pugetsound.edu 

 

Resumen 

El texto del chileno Alberto  Fuguet “Más estrellas que en el cielo 

[Cortometraje]” aparece incluido en la antología co-editada por él mismo y por el 

boliviano Edmundo Paz-Soldán Se habla español:  Voces Latinas en USA. 

Este texto es un ejemplo de la hibridez narrativa que caracteriza mucha de la ficción 

latinoamericana reciente. Formalmente el texto aparenta ser un guión cinematográfico, 

con acotaciones y descripciones detalladas del set y el trabajo de cámara. Asimismo, el 

título incluye una indicación del género en corchetes que obliga al lector a leerlo 

teniendo en cuenta la definición autorial. Sin embargo, el destino del texto no es la 

pantalla sino la página, ya que aparece en una antología de cuentos y no ha sido –

todavía- adaptada al cine.  

Esta no es la única ocasión en que Fuguet ha incorporado elementos cinemáticos en su 

literatura. Su novela Las películas de mi vida (2002) incorpora reseñas de películas –

con ficha técnica incluida- que marcaron momentos claves de la vida del protagonista. 

Esta presentación se ocupará de detallar los elementos cinematográficos de ambos 

textos y de discutir la relevancia de su hibridez genérica en el panorama literario y 

cinematográfico contemporáneo mundial. 

 
Palabras Clave 
Fuguet, literatura, cinematografía, hibridez, películas 

 

Abstract 

Alberto Fuguet’s “Más estrellas que en el cielo [Cortometraje]” is included in 

the anthology Se habla español:  Voces Latinas en USA (2000), co-edited by himself 
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along with Edmundo Paz-Soldán. This text is an example of the narrative hybridity that 

has come to characterize contemporary Latin American fiction. Formally the text looks 

like a script, and the title includes a tag [short film] that forces the reader to keep in 

mind the author’s intended genre classification. However, the text is included in a short 

story anthology and has not been adapted to the screen yet. 

This is not the only occasion Fuguet has incorporated film elements in his narrative. His 

novel The Movies of My Life (2002) incorporates as part of the story line dozens of 

movie reviews that played an important role in the protagonist’s life. 

This presentation will point out the main cinematic elements in both texts and will 

discuss the importance of their hybridity in contemporary literary and cinematographic 

scene worldwide. 

 

Key Words 

Fuguet, literatura, cinematography, hybridity, films 

 

 

La hibridación (trans-)genérica en El rey de la 
montaña: ¿otra vuelta de tuerca al «thriller rural»? 

 
Felipe Aparicio Nevado. Profesor. Universidad de Haute-Alsace. 
felipe.aparicio@uha.fr 

 

Resumen 

La película El rey de la montaña (2007), de Gonzalo López-Gallego, supone, a 

nuestro entender, un ejemplo extraordinariamente fructífero de economía narrativa, de 

hibridación genérica y de sincretismo cinéfilo en la recreación de un motivo que no ha 

dejado nunca de alimentar el imaginario artístico humano: la caza del hombre por el 

hombre mismo.  
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Desde un planteamiento minimalista que parece remitir a los pilares del guión 

propuestos por Dwigth V. Swain y que evoca, salvando las distancias, los invariantes 

del relato forjados por el formalismo ruso, López-Gallego combina tradición y 

modernidad al mezclar referencias a múltiples representaciones y variaciones del 

motivo de la caza humana que recorren el «objetivo cinegético» del séptimo arte con 

modos de captación y figuración de la misma temática recurrente característicos del 

universo virtual del videojuego (“First Person Shooter”). 

Esta comunicación pretende explorar y delimitar la disposición narrativa de un relato 

fílmico que se presenta como un compendio ─a la vez familiar y sorpresivo─ de relatos 

─ en su mayoría visuales─ anteriores. Demostrando, al cabo, que no se pueden lograr 

nuevas virtualidades fílmicas sin conocer la historia del cine ni desandar caminos ya 

hollados. 

 
Palabras Clave 
Thriller, caza humana, videojuego 

 

Abstract 

Directed by Gonzalo López-Gallego, The King in the Mountain'' (2007) 

involves, in our opinion, an amazingly productive example of narrative economy, 

gender hybridisation and film-loving syncretic approach in the redefinition of a subject 

which has never ceased to fuel the human artistic imagination: the hunting of man by 

man himself. With a minimalist approach, which seems to refer to the key stone of the 

scenario suggested by Dwight V. Swain, and which mentions, with due respect to the 

obvious differences, the permanent features of the story resulting from Russian 

formalism, López-Gallego combines tradition and modernity. He thus blends references 

to numerous representations and variations of the subject  

of human hunting which cover the ''aim of hunting'' of the cinema, with typical ways of 

grasping and representing concepts that come from 

the same recurring thematic of the virtual world of video games. (First person 
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shooters?) 

This plea pretends to explore and delineate the narrative layout of films' storyline which 

presents itself as a summary, both familiar and unexpected, of tales mostly visual 

beforehand, actually showing that one cannot achieve new film virtual potentialities 

without knowing about the history of cinema or going all the way back to what has 

already been explored." 

 

Key Words 

Thriller, manhunt, video game 

 
 
 

El esperpento redimido: El cristo feo, de Alicia Yánez 
Cossío 

 
Sylvia Graciela Carullo. Professor of Spanish. Saint Olaf Collage. 
carullo@stolaf.edu 
 

Resumen 

En El cristo feo (1995), Alicia Yánez Cossío cuestiona la sociedad circundante, 

combinando su preocupación por el Ecuador marginado con la pintura religiosa 

renacentista.  En esta novela, la protagonista, en su cuarto, junto a una antigua talla de 

un grotesco cristo que planea restaurar, reflexiona sobre su identidad femenina y sobre 

su deseo de emancipación e igualdad sociales.  En este contexto, el cuarto representa un 

espacio relevante en cuanto a la labor creadora que aquélla desea realizar y relativo a las 

“imágenes” que crea mentalmente mientras observa la efigie, las que le expone al lector.  

Dentro del marco del cuarto de la protagonista, el lector puede distinguir dos planos que 

se superponen, siendo el cristo el eje común de articulación.  En el plano inmediato—

campo visual ficticio—, el lector puede visualizar a la protagonista, en diálogo 

confidencial con “la voz”—un ser invisible—, en la soledad y recogimiento de su 
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cuarto.  Aquí, la protagonista analiza la talla a la vez que intenta describir su 

deformidad.  Mientras discurre sobre la fealdad de ésa, la protagonista entrega una serie 

de vistas mentales de tipo escenográfico, que evoca al observar la efigie.  Esas vistas—

que corresponden al segundo plano—espacio imaginario en la ficción—, actúan como 

medios de caracterización y ayudan a visualizar el cristo.  Delineadas verbalmente con 

precisión, estimulan la imaginación del lector, incitándolo a “ver” dramáticos paisajes 

de la realidad ecuatoriana.  La fusión de estas simbólicas imágenes con alusiones a la 

Pasión de Jesucristo entrega inquietantes cuadros, de marcada espiritualidad.   

 
Palabras Clave 
Animus, Écfrasis, écfrasis emblemática, écfrasis insinuada, écfrasis intercalada, 

Evidentia retórica o enargeia. 

 

Abstract 

In The Ugly Christ (1995), Alicia Yánez Cossío questions the surrounding 

society, combining her concern about marginal Ecuador with Renaissance religious 

paintings.  In this novel, the protagonist, in her room, in the company of an old wooden 

and grotesque figure of Christ, reflects on her feminine identity and on her wish for 

freedom and social equality.  Within this context, the room represents a relevant space 

concerning the creative process conceived by the woman and for the resulting “images” 

that she creates in her mind while she observes the icon, “images” that she shows to the 

reader.  In the framework of the protagonist’s room, the reader will notice two 

juxtaposed planes; the wooden Christ is their point of articulation.  In the immediate 

plane— fictive visual field—, the reader visualizes the protagonist, in a confidential 

dialogue with “the voice”—an invisible being—, in the solitude and quietness of her 

room.  Here, the protagonist analyzes the figure while, at the same time, she tries to 

describe it.  While she discusses the ugliness of the icon, the protagonist displays a set 

of mental views of a scenographic type, that she evokes while she observes the 

sculpture.  These views—that correspond to the second plane—imaginary plane in the 

novel—, function as means of characterization and contribute to visualize the wooden 
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Christ.  Verbally sketched with precision, they stimulate the reader’s imagination, 

encouraging her/him “to see” dramatic scenes of the Ecuadorian reality.  The fusion of 

these symbolic images with allusions to Christ’s Passion present disturbing pictures, of 

distinct spirituality.  

 

Key Words 

Animus, Ekphrasis, emblematic ekphrasis, allusive ekphrasis, interpolated ekphrasis, 
Rhetorical Evidentia or Enargeia 

 
 
 

La ética trágica y el regreso temporal en el cine 
fantástico: aspectos narrativos, psicológicos y estéticos 
en Los Cronocrímenes (Nacho Vigalondo, 2007) 

 
Francisco Javier Domínguez Burrieza. Profesor. Universidad de Valladolid. 
fjdominbu@hotmail.com 

 

Resumen 

Aunque cualquier soporte narrativo puede seguir el esquema de una tragedia 

clásica griega, en pocas ocasiones vemos una transposición tan clara del género en un 

filme. Así, desmenuzamos ahora, desde el punto de vista narrativo, psicológico y 

estético, la “tragedia clásica” que, a través de los viajes en el tiempo, específicamente en 

los que se retorna al pasado, manifiesta Los Cronocrímenes (2007), opera prima de 

Nacho Vigalondo. Los conceptos de héroe, libertad, fatalidad y destino son estudiados 

desde diferentes perspectivas, pero siempre bajo aspectos narrativos íntimamente 

ligados con la tragedia. De la misma manera, la cuidada estética de Vigalondo ayuda a 

concretar el ya citado círculo narrativo.   

 
Palabras Clave 
Tragedia clásica griega, Los Cronocrímenes, héroe, libertad, destino 
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Abstract 

Though any narrative support could follow the pattern of a classic Greek 

tragedy, rarely we can see a transposition so clear of this genre in a motion picture. 

Thus, we crumble now on narrative, psychological and aesthetic grounds the "classic 

tragedy" that, about time travels, specifically in those of them concerning a comeback 

into the past, it demonstrates Los Cronocrímenes (2007), a Spanish film written and 

directed by Nacho Vigalondo. The concepts of hero, freedom, and fate are examined 

from different points of view, but always on a narrative basis intimately blended with 

the tragedy. In a similar way, Vigalondo's elegant aesthetics help to make concrete the 

already mentioned narrative circle. 

 

Key Words 

Classic Greek tragedy, Los Cronocrímenes, hero, freedom, fate  

 
 
 

El silencio y la Nueva Mujer: El cine mudo en las obras 
de Rosa Chacel y Antonio Paso 

 
Patrick Duffey. Profesor. Austin College. pduffey@austincollege.edu 
 
 

Resumen 

Según Foucault, “No hay sólo uno sino muchos silencios, y forman una parte 

íntegra de las estrategias que penetran en los discursos”.  “Chinina Migone” (1928) de 

Rosa Chacel es la historia de dos mujeres, madre e hija, que utilizan dos discursos de 

silencio para enfrentarse a la hegemonía del discurso masculino dominante.  El narrador 

no le permite a su esposa (ex-cantante) seguir cantando y elimina para ella el modo más 

importante de expresarse.  La hija está más cómoda en el mundo del silencio y llega a 

ser una estrella del cine mudo.  Se hará una comparación entre los personajes femeninos 

de este cuento y los de una obra teatral de Antonio Paso, Yo soy la Greta Garbo (Vida, 
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pasión y triunfo de una estrella de la pantalla) (1932), una caricatura genial de las 

aspirantes a estrella de esa época.  La ponencia explorará la variedad de actitudes sobre 

el cine de las mujeres de distintas generaciones en estas obras.   

En las dos obras, algunos personajes critican el cine mudo por la pérdida de 

individualidad que ha causado en la vida de muchas jóvenes, ya que las ha convertido 

en otros productos homogeneizados de la cultura masiva.  Otros personajes, sin 

embargo, encuentran en el cine mudo una manera de escapar de la dominación 

patriarcal de la sociedad de los años veinte y treinta.  Buscan en el mundo 

cinematográfico su identidad como Nueva Mujer. 

 
Palabras Clave 
Rosa Chacel; Antonio Paso; el cine mudo; la Nueva Mujer; Foucault 

 

Abstract 

According to Foucault, “There are not one but many silences, and they are an 

integral part of the strategies that underlie and permeate discourses.”  Rosa Chacel’s 

“Chinina Migone” (1928) is the story of two women, mother and daughter, who utilize 

two silent discourses to combat the dominant male discursive hegemony of their day.  

The male narrator does not permit his wife (a former opera singer) to continue singing 

and thereby eliminates her most important means of expression.  The daughter is more 

comfortable in the world of silence and she becomes a star of the silent screen.  The 

present study compares these female characters with those of a play written in 1932 by 

Antonio Paso, Yo soy la Greta Garbo, an ingenious caricature of Spanish women 

aspiring to be Hollywood actresses.  The study will explore the variety of attitudes 

about film that are displayed by different generations of women in these literary works 

by Chacel and Paso. 

In both works, certain characters criticize silent film because it has caused a lack of 

individuality among the younger generation, since it has converted some young women 

into yet another homogenized product fit for mass consumption.  Other characters, 

however, find in silent film a means of escaping from the patriarchal domination present 
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in 1920s and 1930s society.  These characters seek in the silent film world their identity 

as New Women. 

 

Key Words 

Rosa Chacel; Antonio Paso; silent film; New Woman; Foucault 

 

 
 

La poesía en La flor de mi secreto de Pedro Almodóvar 
 

Laurie Garriga. Estudiante. Universidad de Puerto Rico. 
lauriegarriga@gmail.com 

 

Resumen 

El largometraje La flor de mi secreto (1995) de Pedro Almodóvar está plagado 

de poesía. Si bien la historia versa sobre Leocadia y su crisis marital, se desarrolla 

contiguamente toda una narración respecto a su labor de escritora, su pseudónimo 

Amanda Gris y las novelas rosas. En este relato plural se aborda, no sólo lo antes 

discutido, sino también el tema de la literatura, el género y el cine atendido desde el 

propio texto cinematográfico, es decir, el cine desde el cine mismo. Por ejemplo: “De 

azul vestías tú el día que huyendo de tu vida chocaste con la mía”, dice el personaje de 

Ángel recordando su encuentro con Leocadia y a la vez haciendo clara mención del 

filme Casablanca (1941) -“Los alemanes vestían de gris y tú de azul”-.  

La película pretende ser un pastiche de íconos y formas de la canción popular, el cine y 

las Letras; todos fundidos, cuyo punto convergente es el dolor. “Dolor del bueno” según 

lo entiende el cineasta manchego. Por lo tanto, me interesa trabajar todo el componente 

poético de lo antes referido, poesía concebida desde su acepción más amplia. Poesía que 

va desde la danza en la intervención de Joaquín Cortés hasta las referencias al cine, 

refranes populares (“como vaca sin cencerro”), el encuadre en los fotogramas, el 
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lenguaje de éstos, las reflexiones literarias y el mismo diálogo. Poesía matizada también 

en “dolor” del melodrama. 

 
Palabras Clave 
Almodóvar, cine, poesía, melodrama, dolor 

 

 

Abstract 

The film The Flower of My Secret (1995) by auteur Pedro Almodovar is imbued in 

poetry. If the story deals with Leocadia Macias and her marital tribulations, it also 

ponders a parallel storyline about the nature of the career of the writer, her pseudonym 

Amanda Gris, and romance novels. This elaborate narrative also takes on literature, 

gender and film written from within its own cinematic text-- film begotten from film. 

For example, “You were dressed in blue the day you ran away from your life and 

crashed into mine”, remarks the character of Angel remembering his encounter with 

Leocadia and drawing a clear analogy to the film Casablanca (1941)- “The Germans 

wore gray, you wore blue.” 

The film strives to be a pastiche of icons and popular music, film and literature, where 

pain is their point of convergence. “A good pain”, according to the filmmaker from La 

Mancha. I'm mainly interested in working with the poetic component: poetry originating 

from its most generous meaning. Poetry emerges from Joaquin Cortes's dance 

intervention to its particular filmic references, popular expressions (“like a cow without 

its bell”), the framing of stills and their language, literary reflexions and dialogues in 

and of themselves. Poetry as tinged in the “pain” of melodrama. 

 

Key Words 

Almodóvar, film, poetry, pain, melodrama 
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Cultura audiovisual en la lírica narrativa de Ray 
Loriga 

 
Yvonne Gavela-Ramos. Assistant Professor. University of Miami 
mgavela@miami.edu 
 

Resumen 

Dentro de la narrativa española de los noventa, Germán Gullón destaca el 

neorrealismo finisecular que presentan algunas de estas novelas en las que los 

personajes se encuentran sumergidos en una “nueva cultura de lo audiovisual” (xxx). En 

Caídos del cielo, vista por la crítica en clave de road-movie (Dorca, Lunati, Pérez), la 

propia cultura audiovisual usurpa el lugar de la realidad, imposibilitando el 

conocimiento de lo ocurrido y enfatizando la hiperrealidad. Este ensayo analiza la 

función de las referencias fílmicas que se inmiscuyen en Caídos, abriendo un nuevo 

espacio intertextual para recrear la realidad vivida o evocada de los personajes a través 

de la mediación de ciertos referentes simbólicos. La ficción audiovisual se convierte en 

una realidad que prevalece al final del camino recorrido en coche por el protagonista. El 

viaje iniciático del enajenado personaje le mueve sin dirección ni propósito fijo hacia un 

mar infinito de dudas y un vacío que ensombrece más que esclarece. La 

“pararreferencialidad” audiovisual de la novela se encarna así en la realidad más 

cercana para los personajes, cuyas referencias guían la realidad ficticia que se narra.  

 
Palabras Clave 
Loriga, narrativa cinematográfica, road-movies, Generación X 

 

Abstract 

Germán Gullón signals a new realist Spanish fiction at the end of the 20th 

century that capture a new audiovisual culture (xxx). In Ray Loriga’s Caídos del cielo 

(1995), considered by critics as a road-novel (Pérez), audiovisual culture takes up 

reality’s place. This interferes with the story’s narrative, hindering the truth and 

emphasizing hyperreality. In this essay I analyze how filmic references that mediate 
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Caídos’s narration open up a new intertextual space to recreate reality through the very 

use of these symbolic referents. Audiovisual fiction turns out to be the most tangible 

reality that prevails at the end of the main character’s road trip. His personal wandering 

moves him nowhere towards an infinite sea of doubts and inevitably towards an empty 

and vacuous existence. The novel’s audiovisual “parraferentialiy” fulfills the characters’ 

anxieties to acquire the truth and apprehend reality. 

 

Key Words 

Loriga, filmic narratives, road-movies, Generation X 

 

 

Os pontos de contato entre dom casmurro e dom: uma 
leitura intersemiótica 

 
Linda Catarina Gualda. Aluna do Curso de Doutorado. Universidade de Coimbra. 
lindacatarina@hotmail.com    
 

 

Resumen 

O objetivo desta comunicação é discutir as relações entre literatura e cinema em 

níveis práticos e teóricos a partir da análise do romance Dom Casmurro de Machado de 

Assis e do filme Dom do diretor Moacyr Góes. Nosso principal interesse é investigar as 

técnicas específicas de linguagem em cada tipo de narrativa, enfatizando seus contextos 

– 1899 e 2003, respectivamente. Nesse sentido, nosso estudo caminha para a descrição 

da versão fílmica da obra de Machado e de suas relações com o texto de partida, 

considerando tal versão como uma tradução do romance. Apresentaremos as 

semelhanças existentes entre o romance e o filme citados, ou seja, aquilo que não muda, 

ou que muda muito pouco quando se relê a obra literária Dom Casmurro em uma obra 

fílmica – no caso, Dom. A fim de não nos estendermos muito, vamos discorrer acerca 

de cinco elementos verificáveis em ambas as expressões artísticas: 1) a ambientação: a 
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importância das cidades no destino dos personagens e clima da narrativa; 2) o foco 

narrativo: a relatividade da verdade, ou seja, a questão do ponto de vista que, além de 

limitado, carrega um forte tom de mágoa, rancor e pessimismo; 3) realismo: ambas as 

obras visam a objetividade; o tom pessimista, direto e amargurado do narrador do 

romance equivale às perturbadas e equivocadas decisões dele no decorrer do filme, 

deixando a impressão de que tudo acontece diante de nossos olhos, no instante em que 

assistimos o desenrolar dos fatos; 4) a mulher: Capitu e Ana sintetizam o combate entre 

o “anjo do lar”, ou seja, a mulher que vive para o marido e para o filho e o “demônio da 

sensualidade”, em outras palavras, aquela que quer transitar no espaço do homem, quer 

trabalhar fora, ser independente, ambiciona fugir das amarras do marido. 

 
Palabras Clave 
Dom Casmurro; Dom; Literatura; Cinema; Tradução Intersemiótica. 

 

Abstract 

The purpose of this communication is to discuss the relationship between 

literature and cinema in practical and theoretical levels from the analysis of the novel 

Dom Casmurro Machado de Assis and Dom by Moacyr Góes. Our main interest is to 

investigate specific techniques for each type of language in narrative, emphasizing their 

contexts - 1899 and 2003, respectively. In this sense, our study goes to the description 

of the movie version of Machado and his relations with the source text, whereas this 

version as a translation of the novel. We will present the similarities between the novel 

and film listed, namely, what does not change or that change very little when you reread 

the literary work Dom Casmurro in a film work - in this case Dom. In order not to dwell 

too much, let's talk about five elements that are verifiable in both art forms: 1) the 

setting: the importance of cities in the fate of the characters and mood of the narrative, 

2) the narrative focus: the relativity of truth, in other words, the issue from view that, 

besides being limited, carries a strong tone of hurt, anger and pessimism, 3) realism: 

both works aim at objectivity, the pessimistic tone, direct and embittered narrator of the 

novel is equivalent to the troubled and misguided decisions in the course of his film, 
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leaving the impression that everything happens before our eyes, the instant he watched 

the course of events, 4) the woman: Ana and Capitu summarize the battle between the 

"angel of the home", ie the woman who lives her husband and child and the "demon of 

lust", in other words, someone who wants to transit the area of man, wants to work out, 

be independent, seeks escape from the clutches of her husband. 

Key Words 

Dom Casmurro; Dom; Literature; Cinema; Intersemiotic Translation 

 
 

A literatura no cinema: um relação complicada 
 

Linda Catarina Gualda. Aluna do Curso de Doutorado. Universidade de Coimbra. 
lindacatarina@hotmail.com    
 

Resumen 

Um estudo comparativo entre literatura e cinema só se realiza pelo fato de existirem 

algumas aproximações entre ambas as artes, sendo a estrutura narrativa o principal elo 

entre as duas. Outra similaridade entre uma obra visual e outra verbal é a impressão de 

realidade construída a partir de técnicas específicas. Essa ilusão de verdade 

provavelmente foi a base para o enorme sucesso do cinema. Entretanto, faz-se 

necessário ressaltar que quando se pretende realizar um trabalho comparativo entre 

esses dois tipos de narrativa, temos que ter em mente que a linguagem fílmica não 

possui um sentido pré-determinado, já que depende da relação que estabelece com os 

outros elementos. A linguagem cinematográfica e a literária muitas vezes não 

encontram paralelos, haja vista que a “leitura” da palavra muitas vezes é bem diferente 

da “leitura” da foto. Por isso, se rejeita a noção de fidelidade do filme em relação ao 

romance, porque esta noção é a-histórica, subjetiva e redutora, principalmente quando 

as obras de partida e alvo pertencem a diferentes contextos históricos. Além disso, a 

fidelidade é impossibilitada pelos diferentes meios materiais de expressão do romance e 

do filme, ou seja, quando um diretor transforma uma narrativa literária numa narrativa 
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visual muitas mudanças são inevitáveis. Isto posto, a comunicação objetiva discutir em 

níveis teóricos as relações entre literatura e cinema considerando tanto os pontos de 

aproximação quanto os de confronto, exemplificando e discorrendo a respeito da 

importância de um trabalho comparativo entre essas duas expressões artísticas.  

 
Palabras Clave 
Literatura; Cinema; Relação Intersemiótica; Tempo; Espaço 
 

Abstract 

A comparative study of literature and film takes place only because there are 

some similarities between both arts, and the narrative structure of the main link between 

the two. Another similarity between a visual work and other verbal impression of reality 

is constructed from specific techniques. This illusion of truth has probably been the 

basis for the enormous success of the film. However, it is necessary to emphasize that 

when it intends to undertake a comparative study between these two types of narrative, 

we must bear in mind that language film lacks a sense predetermined, as it depends on 

the relationship established with the other elements. Film language and literature often 

are not parallel, given that "reading" of the word is often quite different from "reading" 

the photo. Therefore, it rejects the notion of faithfulness of the film over the novel, 

because this notion is ahistorical, simplistic and subjective, especially when the works 

start and target belong to different historical contexts. Moreover, fidelity is impossible 

for different material means of expression of the novel and movie, or when a director 

transforms a literary narrative a visual narrative many changes are inevitable. That said, 

the Communication discusses theoretical levels in the relations between literature and 

film as much as considering the points as the confrontational approach, illustrating and 

discussing about the importance of a comparative study between these two artistic 

expressions. 

 

Key Words 

Literature; Cinema; Intersemiotic Relations; Time; Space 
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Realidade, ficção e narrativa no cinema documentário 
de eduardo coutinho - construindo o personagem 

 
Glauco Fernando Kuhnert. Diretor.Proview Produções. 
glaucofk@gmail.com.br 

 

Resumen 

A proposta de desenvolver esse trabalho surgiu após assistir a uma exibição do 

filme “Jogo de cena”(2007) de Eduardo Coutinho, reconhecidamente o maior 

documentarista brasileiro. Normalmente, os filmes de documentário interessaram pelo 

seu aspecto investigativo e utilizam uma estrutura narrativa simples, privilegiando o 

fato de dar voz ao outro. 

Em seguida a essa exibição, o desejo de analisar a relação do documentário com a 

ficção se intensifica, principalmente pela precisão com que o cineasta parodia a 

realidade e a ficção, e desenha sua estrutura sua narrativa documental de forma mais 

complexa. 

A partir desse recorte, o trabalho se aprofunda analisando cronologicamente os filmes 

"Cabra marcado para morrer" (1964), que inicia as filmagens como um gênero de ficção 

inspirado no neo-realismo italiano e termina, 20 anos depois (1984), como um 

documentário com forte enfoque político-social e sua narrativa agindo de forma a 

devolver a identidade da personagem principal, que ao trocar o próprio nome, passa 20 

anos de sua vida representando ser uma outra pessoa. O segundo dos três filmes 

analisados nesse trabalho é "Edifício Master" (2002), obra que reúne uma diversidade 

de personagens e experimenta técnicas de captação com um diálogo direto com o 

cinema verdade. A terceira obra é "Jogo de cena", que provoca um turbilhão criativo 

quando mistura a mesma história contada por duas personagens diferentes e não nos 

deixa pista de quem a tenha vivenciado realmente. 

No propósito de enriquecer o trabalho, buscamos principalmente inspiração, 

fundamentos, semelhanças e divergências em  teóricos e cineastas como: Charles 
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Chaplin, Dziga Vertov, Robert Flaherty , Jean Rouch com destaque para o filme 

“Jaguar” (1954), Erving Goffmam, sociólogo, que desenvolve teoria sobre o ator social, 

Bill Nichols, Constantin Stanislavski e as pesquisadoras Consuelo Lins e Lúcia Nagib. 

A partir dessa reunião, analisaremos a evolução  da narrativa e do discurso a partir da 

existência de características acentuadas na base de seus filmes e principalmente na 

construção de seus personagens, traço marcante no seu cinema. Verdades ou mentiras, 

pessoas ou atores, ficção ou realidade. O Trabalho objetiva apontar de que forma a 

realidade e a ficção transitam no cinema, de que forma é feita a construção de um 

personagem, e em que momento um interfere direta ou indiretamente no outro. 

 
Palabras Clave 
Documentário, ficção, personagem, ator social, narrativa. 

 

Abstract 

The proposal to develop this paper came after watching a movie: "Jogo de cena" 

(2007) by Eduardo Coutinho, admittedly the greatest Brazilian 

documentarian. Typically, documentary films generate interest through their 

investigative features and use a simple narrative structure, emphasizing the fact that 

other shave the active voice. 

Following this film exhibition, the desire to analyze the relation between documentary 

and fiction intensifies, especially because of the precision with which the filmmaker 

parodies reality and fiction, and draws the documentary narrative's structure in a more 

complex way. 

Through this angle, the work delves chronologically and reviews the movies "Cabra 

marcado para morrer" (1964), which starts as a fiction genre inspired by the Italian neo-

realism and ends, 20 years later (1984),as a documentary with strong political and social 

approach, with a narrative where the goal is to give back the identity of the main 

character, for the character has changed her name, and spent 20 years acting as someone 

else. The second of three films analyzed in this paper is "Edifício Master" (2002), a film 

that brings together a diversity of characters and shooting techniques that dialogues 
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straight with the cinema verité. The third film is "Jogo de cena", which causes a 

whirlwind creative when it mixes the same story told by two different characters and 

leaves us no clue of who has actually experienced it inreality. 

In order to give the paper a substantial base, we seek inspiration, foundations, 

similarities and differences in theorists and filmmakers like Charles Chaplin, Dziga 

Vertov, Robert Flaherty, Jean Rouch especially for the film "Jaguar" (1954), Erving 

Goffmam, a sociologist who developed the theory of the "social actor", Bill Nichols, 

Constantin Stanislavsky and the researchers Consuelo Lins e Lúcia Nagib. 

From this collection, we’ll analyze the evolution of narrative and discourse from the 

existence of sharp features at Coutinho’s films, focus in his character building 

technique, a remarkable trait in his movies. Truth and lie, person or actor, fiction or 

reality. The paper aims to show how reality and fiction work in cinema, how a character 

is built, and when one of them interferes directly or indirectly one another. 

 

Key Words 

Documentary, fiction, character, social actor, narrative. 

 
 

Luís García Berlanga. Interpretador de la Historia 
moderna y las estructuras sociales de la segunda mitad 
del siglo XX en España, generador de 
comportamientos y maestro de ironía y el humor para 
vencer la Censura franquista 

 
Ignacio Lara Jornet. Jefe de informativos en Canal 9 Alicante.  
ilara@umh.es 
 
Resumen 

Luís García Berlanga, recientemente desaparecido, es uno de los grandes 

cineastas que nos ha dejado el siglo XX. No sólo por la maestría artística que demuestra 

con la investigación en torno al Plano secuencia o el Plano múltiple. También por 
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convertirse en uno de los interpretadores más fieles al tiempo que corrosivo y 

desgarrador de la Historia de España entre el complicado periodo comprendido entre 

1950 y 2000. Berlanga nos cuenta bajo su prisma personal y condicionado, cómo es la 

Posguerra en España (especialmente en su película Plácido, con la que optó a un Óscar), 

cómo funcionaban las estructuras sociales en ese mismo periodo (La trilogía de 

Nacional), cómo se vivió la Guerra Civil enfrentando a hermanos y vecinos de un 

mismo pueblo (La Vaquilla) o qué supuso para los habitantes de la España rural y 

retrasada el ‘boom’ del Turismo en los años 60 (Viva los Novios). La ignorancia 

(Bienvenido Mister Marshall o Los Jueves Milagro) de un pueblo desorientado y 

machacado por la Guerra o las impresionantes desigualdades sociales (Novio a la Vista) 

completan una serie de 17 largometrajes gracias a los cuales es posible entender la 

Historia social de este país en ese intervalo de tiempo. 

Berlanga, de otro lado, emplea el Humor, la fábula (especialmente en la película 

Calabuch) y la ironía para explicar qué es esa España, y con estas armas es capaz de 

driblar la férrea censura en películas tan comprometidas como El Verdugo o Bienvenido 

Mister Marshall. 

Por último, entre otros múltiples aspectos a estudiar sobre la obra Berlanguiana, el 

director valenciano es capaz de movilizar y generar comportamientos y reflexiones 

entre los adormecidos por el régimen franquista habitantes de la gris España de la 

Posguerra. ¿Cómo? Mostrándoles qué hay al otro lado de los Pirineos (Tamaño Natural) 

o al otro lado del Atlántico (La Boutique) donde la Libertad, el divorcio o la perversión 

sexual son reales. 

En la línea de estas propuestas de investigación, propongo una comunicación que 

analice y desvele brevemente la importancia que para el análisis de la Historia de 

España tiene el Cine de Berlanga, un cine documentado en la España de ese periodo y 

contado en clave valenciana con el Sainete, el chiste y la situación que roza lo 

surrealista.  

La visión de Luís García Berlanga de la Historia de España ha tenido como resultado 

final y legado o herencia, la creación de un neologismo que recoge esta manera de 
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‘hacer Cine’ y de contar sus creaciones de la mano de la ironía: Se trata del término 

‘Berlanguiano’, propuesto en la RAE para su admisión real y definitiva. 

 
Palabras Clave 
Berlanga, Historia, España, Posguerra, Interpretación 

 

Abstract 

Language is the main idiomatic support of any Culture and Linguistics is the 

ideal tool for the analysis of the Culture and the History of any town. Neologisms are 

those words which have been created recently or have been adapted from another 

language. There are certain occasions on the face of the earth in which there is a thing, a 

situation, a moment, a place or a person with no clear and established definition yet. 

That is the case of “Berlanguiano”, a term created to define under those words a real 

Universe camouflaged in the fiction of the Cinema of the author, Luis García Berlanga. 

The Royal Academy of the Spanish Language will approve the term “Berlanguiano” by 

popular request. “Berlanguiano” is all that happening in a chaotic atmosphere of  absurd 

comedy, with no sense  but completely possible. In this article, it will be explained how 

the idea of listing this term came up, of making it official after proving its existence and 

establishment in the Spanish Culture. 

 

Key Words 

Berlanga, History, Spain, interpretation, Postwar period 

 

 

Huellas literarias en Fabián Bielinsky 
 

Marina Martín. Profesora. St. John’s University. mmartin@csbsju.edu 
 
Resumen 

En esta ponencia deseo explorar la conexiones literarias que la obra del 

destacado cineasta argentino Fabián Bielinsky  tiene con Jorge Luis Borges.  En previos 
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estudios he enfatizado el profundo lazo que se entreteje en la parodia presente en la 

carismática cinta Nueve reinas (2000).  Propongo aquí también bosquejar las sutiles 

referencias a motivos y mecanismos borgesianos en la última película de Bielinky, El 

Aura (2005).  A pesar de la corta carrera de este joven cineasta, fallecido 

prematuramente en Sao Paulo (2006), me interesa enfatizar la originalidad con la que 

trata sus intereses literarios. 

 
Palabras Clave 
Borges - Argentine films 
 
Abstract 

I would like to explore here the subtle network of Borgesian literary references 

in films by prestigious Argentine director Fabián Bielinsky.  In my previous studies, I 

focused on the profound links between Borges and Bielinsky’s parodic mechanisms in 

his charismatic Nueve reinas (2000).  My goal here is to also sketch  the subtle network 

of borgesian motifs in Bielinky’s last film, El Aura (2005).  I am interested in 

emphasizing the creative way in which certain literary motifs are being incorporated 

into Bielinky’s filmmaking.  

 
Key words 
Borgesian Motifs in Filmmaking 
 
 

De la biografía a la autobiografía en el cine de Manoel 
de Oliveira 

 
María Noguera Tajadura. Profesora de Historia del Cine y de Crítica cinematográfica. 
Universidad de Navarra. 
mnoguera@unav.es 
 

Resumen 

 Manoel de Oliveira (Oporto, 1908) ha dicho que “siempre es difícil volver claro 

lo que es oscuro”. El afán por esclarecer algunas cuestiones como la relación entre el 

hombre y la historia o la filiación del cine con respecto a las demás artes escénicas 
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pueden considerarse líneas maestras de su extensa filmografía. También la necesidad de 

explicarse a sí mismo a través de sus propias películas, lo que le ha llevado a cultivar 

diversos géneros biográficos y autobiográficos, heredados todos ellos del campo de la 

literatura, gracias a los cuales se ha podido adentrar en el terreno del “yo” desde el 

doble prisma de la ficción y el documental. Con la intención de desentrañar estas 

estrategias fílmicas gracias a las que Manoel de Oliveira ha representado su vida o parte 

de ella en la gran pantalla, esta comunicación ofrece un análisis de algunas de las 

películas más emblemáticas de este director portugues, en especial de aquellas en las 

que se pueden reconocer ciertos modos de narración cinematográfica que bien podrían 

emparentarse con algunos géneros literarios más o menos tradicionales como las 

memorias, el diario, la confesión o la poesía lírica. Gracias a este estudio se puede 

concluir que los géneros del yo en la filmografía de Oliveira experimentan una 

evolución cronológica que parte de la biografía y concluye en la autobiografía.   

 
Palabras Clave 
 
Biografía, autobiografía, Manoel de Oliveira, género literario, género cinematográfico. 
 

Abstract 

 Manoel de Oliveira (Porto, 1908) has said that “it is always difficult to clarify 

difficult things”. The desire to clarify such issues as the relationship between men and 

History or between cinema and other performing arts can be considered axis of his 

extensive filmography. Manoel de Oliveira has also explained his life through his own 

movies, what leds him to cultivate various biographical and autobiographical genres. 

Most of them are inherited from literature. Besides, they are related both with fiction 

and documentary. This papers provides an analysis of some of the most iconic filmes of 

this portuguese director, especially those containing narrative features that may be relate 

to tradicional literary genres like memories, diary, confession or lyric poetry. This study 

concludes thet Oliveira´s films that deal with the self move from biography to 

autobiography.  
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Análisis interpretativo de los planteamientos narrativo 
y constructivo del filme “Buried”, un paradigma de 
originalidad y eficacia cinematográficas 

 
Valeriano Piñeiro Naval y Raquel Crespo Vila. Estudiante de Doctorado. Estudiante. 
Universidad de Salamanca. 
vale.naval@usal.es y rcrespo@usal.es 
 

Resumen 

En el panorama cinematográfico español existe una realidad incuestionable y 

conocida por todos: la asistencia a las salas por parte del público autóctono para ver cine 

de producción nacional es poco frecuente. No obstante, la película “Buried” (Rodrigo 

Cortés, 2010) ha conseguido resultados excelentes tanto en la crítica como en taquilla, 

no sólo en España sino también a nivel internacional. ¿Por qué? ¿Qué razones hacen de 

este largometraje un producto exitoso?  

Pues bien, el objetivo que perseguimos en esta comunicación radica en poner de 

manifiesto el carácter novedoso y la originalidad de los planteamientos narrativo y 

constructivo de “Buried”, cinta atípica en la cinematografía española y también 

internacional. Por tanto, y de forma muy concisa, nuestro principal propósito consiste en 

resaltar los aspectos que hacen de esta película una de las mayores y más agradables 

sorpresas del cine español de las últimas décadas. 

El método que hemos empleado para acometer el objeto de estudio es el análisis 

interpretativo, pero desde dos perspectivas muy concretas, a la par que 

complementarias: la Teoría Formalista y la Corriente Historicista Cultural. De este 

modo, hemos practicado un exhaustivo visionado del filme de Cortés con el fin de 
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identificar los principales elementos cinematográficos presentes en él (imagen, sonido, 

montaje, puesta en escena, etc.), así como relacionado esta obra con otras 

manifestaciones culturales precedentes (cinematográficas, teatrales y literarias), para 

ubicar a “Buried” en el paisaje cultural contemporáneo. 

 

Palabras Clave 

Análisis interpretativo, narración cinematográfica, construcción cinematográfica, 

Formalismo, Historicismo Cultural. 

 

Abstract 

There is an unquestionable reality that is known to everyone in the Spanish 

cinema: the Spanish audience does not usually go to the cinemas to see national films. 

However, the movie “Buried” (Rodrigo Cortés, 2010) has had excellent results of 

critical and box office, not only in Spain but also internationally. Why? What reasons 

make this film a successful product? 

The goal of this paper is to point out the novelty and originality in narrative and 

constructive approaches of “Buried”, atypical film not only in Spanish cinema, but also 

internationally. Therefore, in very clear terms, our main purpose is to highlight the 

aspects that make this film one of the biggest surprises of the Spanish cinema from the 

last few decades. 

The method we used to approach our object of study is the interpretive analysis, but 

from two very specific and complementary perspectives: the Formal Theory and the 

Cultural Historicism. So we have done a thorough screening of Cortés film in order to 

identify the main elements present in the movie (image, sound, editing, staging, etc.), 

and we have linked this film with other cultural precedents (film, theatre and literature), 

to place “Buried” in the contemporary cultural landscape. 

 

Key Words 

Interpretive analysis, cinematographic narration, cinematographic construction, 

Formalism, Cultural Historicism. 
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Isabel Coixet and Literature: La vida es un guión 
 

Jennie Rothwell. Estudiante de doctorado. Trinity College Dublín. 
rothwej@tcd.ie 

 

Resumen 

Isabel Coixet (Barcelona 1962) ha creado una obra profundamente influida por 

la literatura, el arte, y su cinefilia confeso. En este trabajo se explorarán algunos de los 

tropos literarios en sus películas, ya que traduce sus ideas propias y las de otros autores 

de la página a la pantalla y referencias de libros en el proceso. Elegy (2008), una 

adaptación de la novela de Philip Roth El animal moribundo sigue siendo la única 

película de su obra en la que no tiene créditos guión. Sin embargo, hizo muchos 

cambios al guión original, la inyección de su propia visión en el trabajo de guionista 

Nicholas Meyer. En 2003 se adaptó cuento de Nanci Kincaid 'Fingir la cama es una 

balsa' en Mi vida sin mí, y se transforma también su propia historia 'La gabardina roja' 

en la Bastilla, su contribución al proyecto colectivo Paris, je t'aime (2006 ). Esta 

presentación explorará su uso de la cámara para volver a contar estas historias que se 

originó en las formas literarias.  

2009 vio el lanzamiento del Mapa de los sonidos de Tokio y la publicación simultánea 

de datos Coixet del mismo nombre, lo que da un esquema paso de la película. Junto con 

un sitio web, los dos textos producir una experiencia interactiva para el público, como 

Coixet intenta crear su propia intertextualidad. En este trabajo se estudiará la 

manipulación de los referentes literarios en las obras de su propia imaginación o la 

adaptación de los escritos de otros, y analizar cómo este sentimiento de auto 

reflexividad representa un nuevo punto de partida en su trabajo. 

  

Palabras Clave 
Guión, adaptación, España, literatura 
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Abstract 

Isabel Coixet (Barcelona 1962) has created a body of work profoundly 

influenced by literature, art, and her self confessed cinephilia. This paper will explore 

some of the literary tropes in her films, as she translates her own ideas and those of 

other authors from page to screen and references many books in the process. Elegy 

(2008), an adaptation of the Philip Roth novel The Dying Animal remains the only film 

in her ouevre where she has no screenplay credits. However, she made many changes to 

the original script, injecting her own vision into the work of screenwriter Nicholas 

Meyer. In 2003 she  adapted Nanci Kincaid’s short story ‘Pretending The Bed Is A 

Raft’ into My Life Without Me, and also transformed her own story ‘La gabardina roja’ 

into Bastille, her contribution to the collective project Paris, Je t’aime (2006). This 

presentation will explore her use of the camera to retell these stories that originated in 

literary forms. 

2009 saw the release of Map of the Sounds of Tokyo and the simultaneous publication of 

Coixet’s book of the same name, which gives a step outline of the film. Along with a 

website, the two texts produce an interactive experience for the audience, as Coixet 

attempts to create her own intertextuality. This paper will explore her manipulation of 

literary referents in works of her own imagination or when adapting the writings of 

others, and analyse how this sense of self reflexivity represents a new departure in her 

work. 

 

Key Words 

Script, adaptation, Spain, literature 
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Investigar el pasado: la literatura y el cine españoles 
contemporáneos, entre la memoria histórica y el 
género negro 

 
Javier Sánchez Zapatero. Ayudante Doctor. Universidad de Salamanca. zapa@usal.es 
 

Resumen 

Durante los últimos años, y coincidiendo con la cada vez mayor importancia 

social y política de los denominados “procesos de recuperación de la memoria 

histórica”, numerosas obras literarias y cinematográficas se han acercado al pasado 

reciente español con la intención de desarmar los elementos simbólicos de la memoria 

franquista y de sacar a la luz cuestiones o acontecimientos relacionados con la 

represión, la violencia y la marginación impuesta desde el poder. Algunas de estas obras 

han abordado el tratamiento del pasado a través del recurso de la investigación 

efectuada desde el presente, utilizando así como referente el modelo narrativo del 

género negro. Partiendo del análisis de alguna de las obras literarias y cinematográficas 

más representativas –la novela Soldados de Salamina y su adaptación cinematográfica 

homónima, las novelas Mala gente que camina y La malamemoria o la película En la 

ciudad sin límites-, la comunicación estudiará cómo la influencia del género negro 

trasciende la mera influencia en la estructura formal –basada en la búsqueda de una 

verdad oculta- y afecta a elementos como la construcción de los personajes, el uso de 

procedimientos destinados a reforzar la intriga, la utilización de estereotipos genéricos, 

etc.  

 
 
Palabras Clave 
Literatura, Cine, Adaptación, Memoria Histórica, Genero Negro 

 

Abstract 

Since a few years ago, many novels and films have tackled the subject of 

Spanish Historical memory, one of the principal worries for Spanish politics and 
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citizenship nowadays. Some of this novels and films have formal, thematic and 

pragmatic elements from investigations of crime stories. The paper will study some 

works –the novel Soldados de Salamina and its film adaptation, the novels Mala gente 

que camina, La malamemoria and the film En la ciudad sin límites- in order to analyse 

this influence. 

 

Key Words 

Literature, Cinema, Adaptation, Historical Memory, Crime Story 

 
 
 

Era uma vez a transposição literária: um passeio 
interssemiótico de branca de neve no audiovisual 

 
Sílvia Regina Saraiva Orrù. Mestranda. Universidade anhembi morumbi. 
Silvia.orru@hotmail.com 
 
 
Resumen 

É na perspectiva de compreendermos o processo de transposição da peça 

literária – “A Branca de Neve” - para o cinema e deste para a mídia interativa, 

entendendo que esse processo ocorre através de uma tradução intersemiótica de um 

código para outro e que mantém as idéias originais, entretanto alterando a produção de 

sentido, que o presente estudo busca identificar elementos característicos que 

ultrapassam os limites do texto fonte em uma narrativa contada através de imagens. 

 

Palabras Clave 

transposição, cinema, literatura, conto de fada, semiótica 

 

Abstract 

In the perspective to understand the transposition process between the literature 

piece - "Snow White" - to the cinema and from this to the interactive media, 
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understanding that this process occurs through a translation intersemiotics of one code 

to another and that mantains the original idea, however changing the meaning 

production, that the present study reach to identify characteristic elements tha exceed 

the limits of the font text in a narrative told since images. 

 

Key Words 

transposition, cinema, literatura, fary tale, semiotic 

 

La poesía fílmica 
 

Ana Vidal Egea. Cultural Manager. Centro Cultural Español en Miami. 
anavidalegea@gmail.com 

 

Resumen 

Hace décadas que se trabaja con términos como la prosa poética, la poesía en 

prosa, la poesía visual, o lo que nos concierne y que podemos denominar como poesía 

fílmica; un híbrido en el que se entremezclan los apuntes históricos, la fantasía o la 

belleza que pasa desapercibida en  la realidad más rutinaria. Aquí podemos incluir 

películas como Sans Soleil de Chris Marker, Hierro 3 de Kim Ki Duck, Hiroshima mon 

amour y El año pasado en Marienbad de Alan Resnais o Azul de  Kiewslowsky,  hasta 

llegar a formas más complejas como The cremaster de Matthew Barney. Piezas todas en 

las que el diálogo está cuidadosamente escogido, limpio y trabajado, como en la poesía. 

A medio camino entre el cine experimental y la obra de culto, en esta nueva forma de 

narrar la estética, los diálogos, la música y los silencios confluyen en una misma 

dirección proporcionando un equilibrio perfecto. La cinta se convierte en una pieza 

magistral que tiene como máximo exponente al realizador André Tarkovsky. La 

literatura en el cine no está en absoluto exclusivamente relacionada con las adaptaciones 

cinematográficas de un libro; la literatura está presente a través de la poesía de la 

imagen, de los silencios, de la presentación de los personajes; logrando que el 

espectador comprenda y sienta viendo.  
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Palabras Clave 
Cine, literatura, poesía, siglo XXI, experimentación 

 

Abstract 

 From long time ago, we work with terms like poetic prose, poetry in prose, 

visual poetry, or what concerns us and that could be described as 

cinematic poetry; an hybrid in which  historical data, fantasy and the 

unnoticed beauty are mixed with the most monotonous reality. Here we 

can include films such as Sans Soleil by Chris Marker, Iron 3 by 

Kim Ki Duck, Hiroshima Mon Amour and Last Year at Marienbad by Alan Resnais, or 

Blue by  Kiewslowsky;  up to more complex forms such as The Cremaster by 

Matthew Barney. In all these mentioned movies the 

dialogue is carefully chosen, refined and worked, as in poetry. 

Halfway between experimental film and cult classic, this new way of narrating,  the 

aesthetics, the dialogue, the music and the silence move together in the 

same direction providing a perfect balance. The film becomes a masterpiece that has 

in the filmmaker André Tarkovsky his maximum exponent. The literature in a film is 

not exclusively concerned with the film adaptations of a book; literature is present 

through the poetry of the image, the silences and the presentation of the characters, 

making the viewer understand and feel watching. 

 

Key Words 

Cinema, literature, poetry, XXI Century, experimental 
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O estruturalismo antropológico em, ó paí, ó 
 

Regina Coeli Vieira Machado. Bibliotecária. Fundação Joaquim Nabuco. 
reginamachado4@hotmail.com 
 

Resumen 

O presente artigo resultou do estudo crítico sobre o filme Ó PAÍ, Ó.  A 

apreensão do conteúdo antropológico que se debruça sobre o tema deste filme possui 

rigor conceitual sobre o universo que é mostrado na tela, transmite informações sobre os 

aspectos étnicos, etnológicos e, antropológicos que foram explorados com a finalidade 

de divulgar os aspectos socioeconômicos e culturais da população que vive na linha de 

exclusão social, no bairro do Pelourinho, periferia urbana da cidade de Salvador capital 

da Bahia, no Brasil. O objetivo desta crítica incidiu como um processo construtivo, 

analítico e esclarecedor sobre o objeto criticado. 

 

Palabras Clave 

Aspectos étnicos, etnológicos, Exclusão social, Critica e interpretação.   

 

Abstract 

This article-paper has resulted from the critical study on the picture Ó PAÍ, Ó!!!, 

the anthropological content reaching that approaches, focuses this movie theme hold’s  

a conceptual strictness about de shown universe on the screen, transmits information’s 

regarding to the ethnic,  ethnological and anthropological aspects that have  been 

explored, with the aim at disseminating the population socioeconomical and cultural 

aspects living in the social exclusion line, “Pelorinho” District, Salvador city, Bahia’s 

Capital urban periphery. This review aim has fallen upon as a constructive, analytical 

and enlightening process concerning the criticized subject, matter. 

 

Key Words 

Ethical, ethnological aspects, social exclusion, criticism and interpretation. 
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8 páginas em 80 minutos: O corpo, de Clarice 
Lispector, segundo o cineasta José Antonio García 

 
Angela dos Santos e Jean Pierre Chauvin. Profesores. FATEC.  
angela.santos@fatec.sp.gov.br, tupiano@gmail.com 

 

Resumen 

Em 1991, o cinema brasileiro foi brindado com a adaptação do conto “O corpo”, 

de Clarice Lispector, publicado ao final da vida da escritora, na coletânea de 13 breves 

narrativas A via crucis do corpo (1974). Embora se recusasse a discriminar suas 

numerosas referências, percebe-se uma elaboração narrativa que retoma motes 

simbólicos, não exclusivos dos textos religiosos. Este artigo propõe-se apresentar uma 

análise do filme homônimo, a partir de uma perspectiva comparativa, elaborada no 

campo das relações entre cinema e literatura. Desse ponto de vista, além de avaliar as 

diferenças entre as duas estésticas, espera-se apontar especialmente como a linguagem 

sintética, inerente ao conto clariceano, foi adaptada para o universo cinematográfico. 

Isso permitiu ao roteirista argentino Alfredo Oroz esmiuçar os aspectos externos e 

psicológicos das personagens originais; elencar suas ações; ilustrar a passagem do 

tempo e dimensões do espaço. Afora os elementos intrínsecos à narrativa e ao roteiro de 

cinema, “O corpo” está inserido numa esfera de amoralidade, que se reflete no modo 

aparentemente natural com que as três figuras (Xavier, Beatriz e Carmem) se 

relacionam e lidam com o seu triângulo erótico-afetivo, perante a sociedade brasileira 

da época, sabidamente conservadora. No ámbito da linguagem, a repetição de 

determinadas expressões [como exemplo, “`As vezes (…) muitas vezes” (…) os dois 

(…) os três] favorece a representação reificada dos personagens – tanto no livro, quanto 

no filme – ao modo de seres absolutamente caricaturais: tanto presas a certas 

convenções, quanto afastadas dos padrões pseudomorais de comportamento, perante os 

preceitos religiosos. 

 

Palabras Clave 

Literatura brasileira; cinema; Clarice Lispector; José Antonio Garcia, O corpo. 
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Abstract 

Brazilian cinema owned in 1991 an adaptation of the short story “O corpo” from 

Clarice Lispector, which was published near the end of her life in a collection of short 

narratives called A via crucis do corpo (1974). Although she refused to discriminate her 

hugely references, it’s possible to realize a narrative elaboration that retakes symbolical 

bywords that are not exclusive of religious texts. This article proposes an analysis of the 

homonymous film from a comparative perspective elaborated in a relation between 

cinema and literature.  From this point of view, besides evaluating the differences 

between these two aesthetics, it’s showed how the synthetic language inherent to 

Clarice’s stories was adapted to the cinematographic universe.  This aspect has allowed 

the Argentinean scriptwriter Alfredo Oroz to detail the original characters in the extern 

and psychological aspects; enumerate their actions; illustrate the time passage and the 

space dimensions.  Beyond the narrative and cinema intrinsic elements, “O corpo” is 

inserted in an amorality sphere which is reflected in the apparently natural way that the 

figures (Xavier, Beatriz and Carmen)  interrelate themselves and deals with their 

erotical-affective triangle in the presence of the conservative Brazilian society of that 

time. In the language scope, certain expressions repetition (for example: “às vezes (…) 

muitas vezes” (…) os dois (…) os três) strengthens the refied characters representation 

– in the book and in the movie – as absolutely caricatured human beings: stuck in 

certain conventions, aware of some pseudo-moral standardized behavior in the presence 

of the religious precept. 
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Brazilian litterature; movie; Clarice Lispector; José Antonio Garcia, O corpo. 
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Resconstrucción Testimonial: La película como 
documento histórico Soldados de Salamina (2003) 

 
Pedro García-Caro. Assistant Profesor. University of Oregon 
pgcaro@uoregon.edu 
 
Resumen 

Esta comunicación investiga la convergencia de materiales derivados de la 

investigación histórica y narrativas ficticias en la novela-crónica híbrida de Javier 

Cercas Soldados de Salamina (2001). El texto literario presenta hechos y datos que 

proceden de entrevistas e investigación de archivo llevadas a cabo por el periodista-

escritor durante la preparación del texto, la combinación de modos narrativos 

autoreflexivos y estrategias metaficcionales subrayan el debate en torno a la naturaleza 

narrativa de y la competición de relatos que tienen lugar en los textos históricos incluso 

en los testimonios y las narrativas y textos considerados “primarios.” La adaptación 

cinematográfica de David Trueba en 2003 presenta las narraciones y reconstrucciones 

de esos mismos testigos y las muestra frente a la cámara. Los testigos reales de la 

historia de la Guerra Civil interactúan con los actores profesionales y su reconstrucción 

de los hechos. Por un lado sus narrativas testimoniales pasan a reconfigurar el archivo 

histórico del episodio central narrado en la novela, por otro, su presencia nos permite 

revisitar el texto literario y comenzar a comprender las mecánicas narrativas que 

hibridan y amalgaman historia y ficción en la novela. 

 
Palabras Clave 
 
Adaptación, Reconstrucción, Testimonio, Historia, Guerra Civil. 

 

Abstract 

This paper reviews the convergence of historical research and narrative fiction in 

the materials presented by Javier Cercas in his hybrid novel Soldados de Salamina 

(2001). This literary text presents data and events that derive from actual interviews and 

archival research, its combination with self-reflective narrative modes and metafictional 
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strategies all work to underline the narrative nature of historical discourse even at the 

level of primary texts, witnesses and informants. The 2003 film adaptation by David 

Trueba asks these same real-life witnesses to retell and reenact their experiences and 

Civil War narratives. In the case of the film these witnesses dialogue with actors and 

thus perform their testimonial narratives in front of the camera, becoming part of the 

historical archive and allowing us to revisit and to a certain degree disentangle the 

novel’s blurring of history and fiction. 

 

Key Words 

Adaptation, Reenactmen, Testimony, History, Spanish Civil War. 

 

Los santos inocentes: De la novela de Miguel Delibes al 
film de Mario Camus 

 
Carlos Giménez Soria. Profesor. Universitat Internacional de Catalunya.  
carlosgimenezsoria@hotmail.com 
 
Resumen 

Análisis comparativo de Los santos inocentes, obra literaria de Miguel Delibes 

(1920-2010) publicada en el año 1981, con su correspondiente y homónima versión 

cinematográfica, rodada en 1984 por el realizador cántabro Mario Camus. La 

comparación se basa en los aspectos estéticos, narrativos y estructurales del relato en 

ambos casos, asó como en los recursos empleados por Camus para trasladar a la gran 

pantalla un texto considerado inadaptable por el propio escritor. 

 

Palabras Clave 

Guerra Civil Española, Literatura, Franco, Posguerra, Cine 

 

Abstract 

Comparative analysis of Los santos inocentes, literary work of Miguel Delibes 

(1920-2010) published in 1981, with its corresponding and namesake movie version, 
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filmed in 1984 by the Spanish director Mario Camus. The comparison is based on the 

aesthetic, structural and narrative aspects in both cases, as well as the resources used by 

Camus to make a film about a text considered unadaptable by the writer himself. 

 

Key Words 

Spanish Civil War, Literature, Franco, Postwar Period, Cinema 

 

Soldados de Salamina, un caso de transposición 
ideológica 

 
Pamela Cecilia Gionco y Adriana Elizabeth Minardi. Docentes investigadores. 
Universidad de Buenos Aires. adrianaminardi@hotmail.com 
 

Resumen 

En la presente comunicación se abordarán las transformaciones que sufre el 

proceso de transposición de la novela de Javier Cercas (2001) hacia el film de David 

Trueba (2002). Los elementos que caracterizan esas transformaciones son básicamente 

de matiz ideológico. Por un lado, analizaremos las argumentales, como el cambio 

genérico del personaje principal, siendo esta una mujer en lugar de un hombre (alter ego 

del mismo Cercas en la novela). Este personaje, junto con el de Conchi, tiende a 

desmontar el statu quo y con ello desvelar la memoria histórica de la guerra civil a partir 

de la recuperación de un personaje histórico como Sánchez Mazas, escritor olvidado y 

principal ideólogo de la Falange, y del episodio de cómo escapó de su fusilamiento. El 

segundo elemento está ligado a la construcción del relato, propio del “hacer histórico” 

que, siguiendo la postura del giro lingüístico y las contribuciones de Hayden White, 

hace de la historia una apropiación subjetiva que lleva, como tercer elemento, el 

problema de la escritura que se traduce en un guión que metaficcionalmente se va 

articulando a sí mismo. 

 
Palabras Clave 
Guerra civil, Soldados de Salamina, Transposición. 
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Abstract 

The present paper will analize the changes in the process of transposition 

between the novel by Javier Cercas (2001) and the film by David Trueba (2002). The 

elements we shall take in order to explain and see how these changes take place are 

ideological. In one hand, we shall analize the plot, as the change of gender in the main 

character, by being a woman instead of a man (alter ego of Javier Cercas in the novel). 

This character, with the one playing the role of Conchi, has the aim of breaking the statu 

quo, and by that, it aims to show the historical memory of civil war taking a historical 

character like Sánchez Mazas, forgotten writer and principal ideologist of the Falange, 

and focusing on the event of how he escaped from execution. The second element is the 

construction of the narrative, just as it is used in the “historical doing” that, following 

the ideas of the linguistic turn and the contributions by Hayden White, takes history as a 

subjective apropiation which leads to our third element, the problem of writing that 

reflects on a script which metafictionally is articulating itself. 

 

Key Words 

Civil war, Soldados de Salamina, Transposition. 

 

 

Reescrituras del pasado: del texto literario al texto 
fílmico en El sur y La lengua de las mariposas 

 
Olga Guadalupe Mella. Profesora. University of Pennsylvania 
guadalpe@hotmail.com 
 

Resumen 

Por medio del análisis comparativo de dos adaptaciones cinematográficas de 

obras literarias del cine contemporáneo español, esta ponencia tiene como objeto 

demostrar cómo contrastan la novela corta de Adelaida García Morales, El sur, y el 

cuento de Manuel Rivas, ”La lengua de las mariposas”, junto a sus respectivas 
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contrapartidas cinematográficas, en las imágenes recíprocas del pasado y del presente 

que desde perspectivas contemporáneas parecen reflejar. Estas dos narraciones de 

aprendizaje retrospectivo en la España inmediatamente anterior a la guerra civil y de la 

postguerra articulan verbal y visualmente, desde el punto de vista de los años ochenta y 

de comienzos del año 2000, una serie de  relatos de la infancia, de la familia y de la 

memoria personal e histórica. En un intento de recuperar y restaurar un pasado y una 

memoria históricamente silenciada, alterada o distorsionada durante la dictadura 

franquista y los años de la Transición, estas ficciones históricas responden al contexto 

de la producción política y cultural de los distintos momentos de la democracia de 

nuestro país. Para tal empeño, mientras que el cine de Victor Erice, tanto El Espíritu de 

la colmena como El sur, y el texto literario de Manuel Rivas, “La lengua de las 

mariposas”, constituyen narraciones de autor, evocadoras, complejas y elusivas, la 

novela folletinesca de Adelaida García Morales y la más reciente adaptación fílmica de 

José Luís Cuerda basada en el  cuento de Rivas, reflejan una perspectiva apta para el 

público contemporáneo, propias de la novela y del cine de tesis, y de los parámetros del 

cine comercial de hoy en día.  A su vez, el análisis comparativo de los respectivos 

enfoques de transposición cinematográfica cuestiona algunas de las nociones más 

asumidas en relación al proceso de adaptación cinematográfica de la obra literaria. 

  

Palabras Clave 

Literatura, cine, memoria histórica, El sur, La lengua de las mariposas 

 

 

Abstract 

This paper will explore how both the novella by Adelaida García Morales, El 

sur, and the short story by Manuel Rivas, “The Butterfly’s Tongue”, and their cinematic 

counterparts, contrast as a two-way mirror reflecting both images of the past and 

contemporary perspectives. These two retrospective fictions of Coming of Age in the 

Spanish Civil War and Francoist Spain articulate different verbal and visual 

representations of childhood, family, and historical memory from the 80’s and 90’s 
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post-Franco point of view. In an attempt to recuperate a historical past and a popular 

memory that had been denied, distorted or suppressed during Franco dictatorship and 

the Transition, post-Franco historical fictions correspond to a contemporary agenda and 

reflect the political, cultural and production context of the Transition and democratic 

Spain. Both Victor Erice’s films El sur and El espíritu de la colmena, and Manuel 

Rivas’s short story “La lengua de las mariposas”, show complex, subtle, allusive texts 

associated with great European auteurs, while the most recent José Luís Cuerda’s film 

La lengua de las mariposas deliberately embraces the commercial mainstream message 

of today’s Spain contemporary audience. The analysis of these respective cinematic 

translations of literary texts, and the disparities shown between the respective 

approaches of both writers and directors, challenge some of the most common critical 

notions about the process of film adaptation of literary works. 

 

Key Words 

Literatura, film, Spanish civil war, The South, The Butterfly’s Tongue 

 

 

Paulo Emilio y Jean Vigo: escribir imágenes 
 

Adilson Inácio Mendes. Pesquisador. Cinemateca Brasileira. 
adilsoninacio@hotmail.com 

 

Resumen 

A comunicação discute a atualidade de Paulo Emilio e sua prosa artística, para 

isso avalia seu livro “Jean Vigo” (Paris: Seuil, 1957). Paulo Emilio Salles Gomes 

(1916-1977) foi o maior crítico de cinema do Brasil.Seu projeto de cinema inclui a 

constituição em bases sólidas para uma cinemateca, instituição capaz de renovar as 

referências e promover um salto qualitativo na cultura cinematográfica. Além disso, seu 

trabalho crítico tratou de revelar uma tradição do cinema mundial, ainda desconhecida 

no Brasil das décadas de 1950 e 1960, ao mesmo tempo que revelou o pasado do 
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cinema brasileiro. Foi a partir dessa proposta que os jovens do Cinema Novo (em 

especial Glauber Rocha) tomaram contato com cineastas esquecidos. Além desse 

projeto avançado de reformulação da cultura cinematográfica local, Paulo Emilio se 

destaca por ser um crítico que deu a crónica um valor de obra autónoma.  Seus escritos 

mesclam análise interna dos filmes com literatura, para conseguir um equivalente 

literário para as imagens. Essa disposição crítica surge inteira no livro sobre Jean Vigo. 

Para o crítico, escrever sobre os filmes é tão importante quanto fazê-los, por isso sua 

prosa prolonga os efeitos do filme na medida em que procura inspiração na forma do 

filme. 

O livro sobre Jean Vigo é ainda hoje a principal fonte para o conhecimento da obra do 

cineasta francés, justamente pela por sua exposição se inspirar no estilo de seus filmes. 

Sem uma posição teórica fixa, o crítico realiza nesse livro um modelo de crítica criativa 

de grande penetração na obra e de grande apelo ao leitor contemporâneo. O corpo a 

corpo com os filmes e a escrita literaria escondem uma investigação obsessiva e ainda 

hoje possui grande força de comunicabilidade. 

 

Palabras Clave 

Cinema Brasileiro; Crítica Cinematográfica; Paulo Emilio Salles Gomes; Jean Vigo 

 

Abstract 

The communication discusses the relevance of Paulo Emilio and his artistic 

prose. His work on the filmmaker Jean Vigo is an example of creative critical. 

Combining internal analysis and literature, the critic reaches a literary equivalent to the 

images, which he comments. The book on Jean Vigo is a fundamental model for Paulo 

Emilio’s project for the Brazilian cinema. 

 

Key Words 

Brazilian cinema; Cinematographic critical; Paulo Emilio Salles Gomes; Jean Vigo 
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Hogar dulce hogar. Inclusión y exclusión en la 
literatura y el cine en español 

 
Graciela Michelotti. Profesora. Haverford Collage. 
gmichelo@haverod.edu 

 

Resumen 

El film Rabia, (dir. Sebastián Cordero, 2010) basado en la novela homónima del 

escritor argentino Sergio Bizzio, presenta en estilo  que incorpora elementos de thriller y 

de horror un conflicto en el que una mansión antigua y decadente se vuelve el espacio 

opresivo por donde se cuelan, sin que sean asumidos de manera consciente por sus 

habitantes, conflictos de clase, inmigración ilegal y temas de género. En español, tanto 

en el terreno literario como cinematográfico (Julio Cortázar, Casa tomada y Luis 

Buñuel, El ángel exterminador), aparecen otras casas que apuntan a las mismas 

tensiones. Este trabajo se propone estudiar las relaciones temáticas y técnicas  presentes 

en los textos mencionados,  y analizar cuestiones de inclusión y exclusión social en 

diferentes épocas y espacios. 

 

Palabras Clave 

Rabia. Literatura. Film. Inclusión. Exclusión.  

 

Abstract 

The film Rabia (dir. Sebastián Cordero, 2010) based on the novel by Argentine 

writer Sergio Bizzio, presents, in a style that incorporates elements of  the thriller and 

horror genres, a conflict in which a decaying old mansion becomes an oppressive space. 

In this  environment, and without its inhabitants’ awareness, class conflicts, 

immigration and gender issues are performed. In the global production of cultural texts 

produced in Spanish, both in the literary and film forms (Julio Cortázar, Casa tomada 

and Luis Buñuel, The Exterminating Angel), there are other houses that point at the 

same tensions. This paper explores the thematic and technical relationships present in 
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the texts mentioned above and discusses issues of social inclusion and exclusion staged 

in  different times and spaces. 

 

Key Words 

Rabia.Literature. Film. Inclusion. Exclusion. 

 
 

Del cine a la literatura: Laurel y Hardy en la obra 
dramática de Juan Mayorga 

 
Mónica Molanes Rial. Estudiante de doctorado. Universidad de Vigo 
mmolanesrial@yahoo.es 
 
Resumen 

Las relaciones entre la literatura y el cine han sido una constante a lo largo de la 

historia del arte del siglo XX y XXI. Al igual que el cine se ha alimentado de temas y 

recursos propios de la Literatura, también los escritores se han servido de técnicas y 

motivos cinematográficos para construir sus textos. Un ejemplo de ello es El Gordo y el 

Flaco, una tragicomedia de Juan Mayorga en la que se explora la relación profesional y 

personal de la famosa pareja cinematográfica Laurel y Hardy, una relación conflictiva 

en la que la dominación, la dependencia y los sentimientos afloran en cada una de las 

escenas que componen la pieza. 

 

Palabras Clave 

Cine, literatura, Mayorga. 

 

Abstract 

Throughout the history of art in the twentieth and the twenty-first century, the 

interrelationship between literature and cinema has remained a constant. In the same 

way as cinema has nourished from themes and motifs borrowed from the literary realm, 

writers have also made use of cinematographic tropes and techniques when building 
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their works. A good example of this can be seen in The Laurel and Hardy, a 

tragicomedy by Juan Mayorga which explores both the personal and professional 

relationship of the famous cinematographic pair, Laurel and Hardy. Theirs is portrayed 

as a tempestuous relationship, where domination, dependency and other feelings surface 

in every one of the scenes which compose the play. 

 

 

Key Words 

Cinema, literature, Mayorga. 

 
 

A Relação entre o Cinema e a Literatura na Obra de 
Nelson Pereira dos Santos, Mestre do Cinema 
Brasileiro 

 
Dolores Papa. Estudiante. Universidad Carlos III de Madrid. 
mdolorespapa@yahoo.com.br 
 
Resumen 

O diálogo entra as linguagens audiovisual e literária é uma prática que se 

remonta as origens do cinema. Desde que o cinema se constitui como tal, a linguagem 

escrita é fonte de inspiração de realizadores que tentam traduzir as palavras desde a 

perspectiva literária em linguagem visual, alguns com mais ou menos êxito. 

O trabalho de adaptação literária para a obra audiovisual é também uma apropriação 

daquilo que pertence a outro artista, com fidelidade a matéria original ou com a 

adaptação livre. No entanto, a verdadeira relação entre essas artes não se da na tentativa 

de um meio imitar a aparência do outro, é mais uma conexão inclinada a estabelecer 

instrumentos próprios e relacionar-se com a estrutura da outra obra. 

No panorama histórico do cinema brasileiro, Nelson Pereira dos Santos, apontado como 

“pai do cinema novo e responsável pela maioridade do cinema nacional”, é de fato um 
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mestre para todas as gerações de profissionais das últimas 60 décadas, e teve a primazia 

de levar a grande tela a admiração que tinha pelos autores que marcaram sua geração. 

NPS adaptou obras magnas da literatura brasileira, como de Graciliano Ramos, Jorge 

Amado, Guimarães Rosa e Machado de Assis, autores únicos que centraram o olhar 

para a cultura do povo brasileiro. 

A proposta é apresentar uma análise das relações entre cinema e literatura por meio do 

trabalho de NPS, nessa antologia dos maiores escritores brasileiros realizada por um dos 

cineastas mais importantes do país. 

"Eu faço literatura no cinema" * NPS para Reuters. 

 

Palabras Clave 

Cinema, Cinema Brasileiro, Literatura, Nelson Pereira dos Santos 

 

Abstract 

The dialogue between audiovisual and literature languages is a practice that is 

remounted since the origins of the cinema. Since the construction of cinema, the written 

language is the main point of inspiration for filmmakers that have been trying to 

translate the words from the literary perspective into visual language. 

The work of literary adaptation into audiovisual is also an appropriation of what belongs 

to another artist, with loyalty to the original work or as a free adaptation. However, the 

true relationship between these arts are not seen as the attempt of one medium to imitate 

the other, it is more of a connection made to establish their own instruments and relate 

them with the work’s structure. 

In the history of Brazilian cinema, Nelson Pereira dos Santos, appointed as “the new 

cinema’s father and responsible for most of the original national cinema” is, by fact, a 

master for all professional generations of the last 60 decades, and had the primacy of 

taking to the big screen his admiration for the authors who marked his generation. 
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NPS had adapted main Brazilian literature works, including works from Graciliano 

Ramos, Jorge Amado, Guimaraes Rosa and Machado de Assis, unique authors that had 

centred the traditions of Brazilian culture. 

The proposal is to present an analysis of the relationships between cinema and literature 

by a study of NPS’ work, based on the biggest Brazilian writers, performed by one of 

the most important filmmakers of the country. 

“I make literature in the cinema” NPS, Reuters. 
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De El verdugo cinematográfico a El verdugo teatral. 
La (re)visión del universo femenino   

 
Carmen Peña Ardid. Profesora. Universidad de Zaragoza.  
cpardid@unizar.es 
 

Resumen 

El propósito de este estudio es analizar las transformaciones formales, 

semánticas y estéticas llevadas a cabo en la adaptación de El verdugo (Luis García 

Berlanga, 1963) que realizó Bernardo Sánchez Salas y llevó a escena, en el año 2000, el 

Teatro de la Danza bajo la dirección de Luis Olmos. En un contexto interartístico que 

privilegia las recreaciones del cine al teatro, El verdugo teatral afronta la memoria 

histórica del franquismo sin renunciar a la dureza crítica del filme, aunque proporciona 

al mismo tiempo una visión menos sexista del universo femenino y de la protagonista 

principal, cuyos rasgos se matizan como sujeto histórico, cómplice y víctima a la vez de 

la dictadura. 
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Abstract 

In this study I analyze the formal, semantic and aesthetic transformations 

developed in the adaptation of the film El verdugo (Luis García Berlanga 1963), made 

by Bernardo Sánchez Salas and translated for the stage in 2000 by the Dance Theatre, 

under the direction of Luis Olmos. In an interartistic context that favours the re-creation 

of film themes in the stage adaptation, the theatrical version of El verdugo explores the 

historical memory of Franco´s regime without diminishing the harsh criticism of society 

as seen in the film and provides a less sexist view of the female protagonist and the 

feminine universe as a whole. The main female character, whose distinctive personal 

traits qualify her as a historical archetype, is both an accomplice and a victim of 

Franco´s dictatorship.  

 

Key Words 

Literatur and Film. Theatre. Spanish Cinema. 

 

El cine roba a la literatura: las adaptaciones inconfesas 
 

David Ramírez Gómez. Doctorando. Universidad de Málaga.   
soyjansolo@hotmail.com 

 

Resumen 

La literatura es la principal fuente de inspiración del cine. La traslación de un 

medio a otro conlleva grandes ventajas al contar con un material ya elaborado y 

testado, lo que puede facilitar el éxito crítico y comercial. No obstante, también 

acarrea problemas, como la necesidad de convencer al autor para que venda sus 

derechos y la presión de competir con el libro para no defraudar a sus lectores. Pero, 
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¿y si se pudiera obtener todos los beneficios y eliminar los inconvenientes? El cine 

ha encontrado la fórmula con las adaptaciones inconfesas. Películas como Viridiana 

o Cómicos demuestran que la industria española no ha sido ajena a este fenómeno 

oculto para el espectador. 

 

Palabras Clave 

Cine, literatura, adaptación, inconfeso. 

 

Abstract 

 Literature is the main source of inspiration for the cinema. The translation from 

one medium to another entails great advantages for having a material already developed 

and tested, which can facilitate critical and commercial success. However, it also brings 

problems such as the need to convince the author to sell their rights and pressure to 

compete with the book not to disappoint his readers. But what if you could get all the 

benefits and eliminate the drawbacks? The cinema has found the formula with the 

unconfessed adaptations. Films like Viridiana or Cómicos show that the spanish 

industry has not been immune to this phenomenon hidden from the viewer. 

 

Key Words 

Cinema, literature, adaptation, unconfessed. 

 

Do literário ao filmíco: reflexões teóricas 
 

Josmar de Oliveira Reyes. Professor. Universidade de Santa Cruz do Sul 
reyes@viavale.com.br 

 

Resumen 

A adaptação literária tem sido objeto de estudos e análises de muitos teóricos e 

críticos cinematográficos como André Bazin, em seu texto iniciático: “Pour un cinéma 

impur: la défense de l´adaptation”. Alguns teóricos deram conta do fenônemo sem tratá-
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lo diretamente em seus escritos. Outros teóricos tentaram abordá-lo diretamente sem 

sucesso. Refletir sobre a adaptação literária nos conduz a pensar diferentemente este 

fenômeno semionarratológico. O que é adaptar ? Por que a necessidade de transformar 

um texto ? Como se opera esta transformação, esta passagem de um meio a outro ? 

Como abordar a problemática da transformação ? Onde e quando se operam estas 

reconstruções? Qual é o resultado desta transformação e seu significado?  Para 

responder a todas estas questões, convocamos diferentes teorias como o dialogismo, a 

estética da recepção, os estudos hermenêuticos, a intertextualidade, a reescritura, a 

teoria da leitura, da tradução entre outras. 

 

Palabras Clave 

Adaptação, intertextualidade, estética da recepção, teoria da leitura 

 

Abstract 

The literary adaptation in screenwriting has been a subject of study and analysis 

by many theorists and film critics like André Bazin, for example, with his initiatory 

work “Pour un cinéma impur: la défense de l´adaptation.” Some theorists have 

acknowledged the phenomenon but without dealing with it directly. Other theorists have 

attempted to understand the transformational process but without reaching to the heart 

of the problem. This work intends to reflect on the literary adaptation in order to 

construct a different understanding of the semio-narratological transition that occurs 

when going from literature to film. What is the adaptation? Why the need to transform a 

text? How does this transformation, this transition from one medium to another occur? 

How can we approach the transformation problem? Where and when do these 

reconstructions take place? How do we retake the borrowed material? What is the 

result? What is the signification? To answer all these questions we approach different 

writing theories like dialogism, reception aesthetics, hermeneutics, intertextuality, 

reading, rewriting, translation, etc. 

 

Key Words 
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Adaptation, intertextuality, reception aesthetics, reading 

 

 

Dom: Una reescritura de Dom Casmurro en clave 
contemporánea 

 
Ascensión Rivas Hernández. Profesora Titular. Universidad de Salamanca. 
sisina@usal.es 
 
Resumen 

Sobre la historia de un posible adulterio escrita por Machado de Assis en Dom 

Casmurro a finales del siglo XIX, Moacyr Góes crea una película ambientada en el 

Brasil de hoy que, lejos de estar pensada en clave de fidelidad mimética con la obra 

literaria, se inspira de forma libre en ella. Por eso da origen a varias formas de diálogo 

con el texto machadiano: entre lenguajes –literario y cinematográfico-, entre épocas y 

entre argumentos, motivos y personajes. Partiendo de su interpretación personal de la 

novela, Goés ofrece una visión renovada y actual de la misma, y demuestra que hay 

temas –los celos, la infidelidad o la locura- que pueden ser ambientados en épocas 

diferentes porque son universales. 

 

Palabras Clave 

Cine, Literatura, Adaptación 

 

Abstract 

Based on the history about a possible adultery written by brazilian novelist 

Machado de Assis in Dom Casmurro at the end of 19th century, Moacyr Góes creates  a 

movie set in the present Brazil. This film, far from being a work that follows with 

fidelity the novel, can be considered freely inspired from the literary work. For this 

reason, the film leads to several forms of dialogue with the literary text: dialog between 

lenguages –literary and cinematographic-, dialog between epochs and dialog between 

arguments, motives and characters. Departing from his personal interpretation of the 
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novel, Góes offers a renewed and current vision of it, and shows that topics like 

jelaousies, infidelity or madness, can be set in different epochs because they are 

universal. 

 

Key Words 

Film, Literature, Screen version. 

 

“¿Que veinte años no es nada?”: La tregua (1974) de 
Sergio Renán 

 
Elizabeth Rivero. Profesora Asistente.U.S. Coast Guard Academy 
Elizabeth.G.Rivero@uscga.edu 

 

Resumen 

La tregua (1974), adaptación cinematográfica que el director argentino Sergio 

Renán realizara de la novela homónima del escritor uruguayo Mario Benedetti (1960),  

representó un inmediato éxito de público y una nominación al Oscar, que disputara, 

entre otras, con la película finalmente ganadora , Amarcord, de Federico Fellini. A pesar 

de esta positiva recepción del film, Benedetti (quien había elogiado la versión televisiva 

que el propio Renán hiciera) cuestionó abiertamente el guión del mismo, que trasladaba 

la acción de la Montevideo de los años cincuenta a la ciudad de Buenos Aires de 

mediados de los setenta. Para Benedetti, Martín Santomé, personal  principal de la 

película, no podría mantener esa línea de acción y pensamiento una vez transcurrida en 

Latinoamérica la Revolución Cubana.  Tal como sucede en el cuento borgeano “Pierre 

Menard, autor del Quijote”, el contexto histórico desde el cual se lee la obra (léase, 

aprecia el film) hace que ciertos elementos que se mantienen constantes sean percibidos 

e interpretados desde una nueva óptica.  En ese sentido, el objetivo de mi comunicación 

es, por un lado, analizar las relaciones intertextuales entre novela y film y, por otro, 

explorar los significados que asume en la película ese juego de ausencias y presencias 

de la historia argentina en los prolegómenos de la dictadura militar.  
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Palabras Clave 
La tregua, Sergio Renán, Mario Benedetti, adaptación cinematográfica, historia 

 

Abstract 

 La tregua (1974), cinematographic adaptation made by Argentinean director 

Sergio Renán of the homonymous novel by Uruguayan  author Mario Benedetti (1960), 

was an immediate success with audiences and received an Oscar nomination. Among 

other films, it disputed the award with Amarcord by Federico Fellini, ulteriorly selected 

as winner by the Academy. In spite of the positive reception of the film, Benedetti (who 

had previously praised Renán’s T.V adaptation of his novel) openly questioned the 

film’s script because it transferred the action from Montevideo in the fifties to Buenos 

Aires in the mid seventies. According to Benedetti, Martín Santomé, the main character, 

could not keep thinking and acting in the same way once the Cuban Revolution had 

taken place in Latin America. As in Borges’s short story “Pierre Menard, author of Don 

Quixote”, the historical context from what a literary work is read (and, similarly, a film 

is appreciated) affects the way in which those elements that remain constant are 

perceived and interpreted. Therefore, in this presentation I have two main objectives: I 

want to analyze the intertextualities between novel and film, and I also want to explore 

the meanings of the fluctuating presence and absence in the film of the Argentinean 

history that immediately precedes the military dictatorship.  
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La tregua, Sergio Renán, Mario Benedetti, cinematographic adaptation, history 
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Los santos inocentes, de Camus a Delibes y viceversa 
 

Carmen Rodríguez Fuentes. Profesora. Universidad de Málaga. 
rguezf@uma.es 
 
Resumen 

El cine fue el primero en recurrir a la novela, no sólo para encontrar historias, sino 

también para aprender a contarlas, adaptando sus estrategias narrativas. Las conexiones 

que existen entre literatura y cine se dan en autores que, bien podríamos decir, se 

encuentran entre las dos manifestaciones artísticas –literatura y cine-, como es el caso 

de Mario Camus, quien comienza en el cine en el oficio de guionista. El cine español 

cuenta con adaptaciones brillantes, entre las que destacamos Los santos inocentes. La 

novela de Delibes resulta tan cinematográfica que bien podría definirse obra 

cinematográfica y literaria a la vez. En ella se dan las condiciones para estudiar el guión 

cinematográfico –concepto, personajes, diálogos- como una realidad discursiva e 

hipotético “género literario”.  

 

Palabras Clave 

Delibes, Camus, Guión cinematográfico 

 

Abstract 

Those links between literature and cinema are found in some film directors, and 

among them, Mario Camus started his film career as a screenwriter. Los santos 

inocentes is one of his outstanding film versions. Delibes’ novel appears both as a 

literary and a film work. 

This film is a good example in its concept, characters and dialogues as a discursive 

reality and a hypothetical literary genre. 

 

Key Words 

Delibes, Camus, Screenplay 
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Narrativa literaria sobre los inicios del cine español 
 

Mª de los Angeles Rodríguez Sánchez. Presidenta Asociación Amigos de Pérez Galdós 
(Madrid) 
marodriguez1492@hotmail.com 
 

Resumen 

Es de todos conocido el interés  que los escritores españoles de la  Edad de Plata 

sintieron por el cine. Se pueden aducir numerosas muestras de ese interés, por ejemplo 

el delicioso conjunto de poemas que Rafael Alberti dedicó a los grandes cómicos del 

cine norteamericano y que llevaba por título Yo era un tonto y lo que he visto me ha 

hecho dos tontos  (1929); muchos años después, ya viejo y de vuelta en  España, el 

poeta seguiría recordando y dando testimonio de la pasión que entre los escritores de su 

promoción despertó el  séptimo arte: véase la reproducción en CD de la lectura 

comentada de algunos de sus textos que Alberti hizo en la Residencia de Estudiantes el 

10 de noviembre de 1988. 

La literatura narrativa española del siglo XX también ha prestado enorme atención al 

mundo del cine. Los albores de la actividad  cinematográfica en nuestro país se dibujan 

en dos novelas de tono y talante muy distinto pero producidas ambas por excelentes 

conocedores del ambiente: Cinematógrafo (1936), de Andrés Carranque de Ríos (1902-

1936), y Producciones García (1956), de Edgar Neville (1899-1967). Mi trabajo hace 

un análisis comparativo de estos dos relatos y destaca los rasgos que ambos autores 

atribuyen al primer cine español.  

 

Palabras Clave 

El cine en la literatura, inicios del cine español, narrativa, Edgar Neville, Andrés 

Carranque de Ríos 
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Abstract 

We all know the interest in films of the Spanish writers of the Edad de Plata. It 

can be argued that numerous samples of interest, such as the delightful collection of 

poems by Rafael Alberti dedicated to the great comedians of American cinema and 

bearing the title I was a fool and I've seen has made me two fools (1929); Many years 

later, old and back in Spain, the poet would remember and bear witness to the passion 

among the writers of his class raised the movies: see reproduction on CD of annotated 

reading some of his texts that Alberti made at Residencia de Estudiantes in the 

November 10, 1988. 

Spanish narrative literature of the twentieth century has also paid great attention to the 

world of cinema. The beginnings of the film industry in our country are drawn in two 

books of very different tone and mood but produced both by excellent knowledgeable of 

the environment: Cinematograph (1936), by Andrés Carranque de Ríos (1902-1936), 

and García Productions (1956 ), by  Edgar Neville (1899-1967). My work makes a 

comparative analysis of both stories and highlights the features that both authors 

attribute the first Spanish film. 

 

Key Words 

The cinema in the literature, early Spanish cinema, narrative, Edgar Neville, Andrés 

Carranque de Ríos 

 

When the Comedy is Divine: Broken Embraces, the 
Initiatory Journey of a Filmmaker 

 
Maria Matz y Carole Salmon. University of Massachusetts Lowell 
Maria_Matz@uml.edu; Carole_Salmon@uml.edu 
 

Resumen 

Pedro Almodóvar es sin lugar a duda uno de los cineastas españoles más 

reconocidos de todos los tiempos. Al igual que Dante en la Divina Comedia, el 
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protagonista de su última película -Los abrazos rotos (2009)- Harry Caine, realiza un 

viaje iniciático que le permite salir de su infierno personal. La caída de Harry a los 

infiernos, comienza catorce años atrás, al verse envuelto en una romántica y  apasionada 

relación con Lena. En las islas Canarias, la pareja sufre un accidente de tráfico, el cual 

conllevará trágicas consecuencias para ambos. Es en este momento cuando Harry inicia 

su  viaje al inframundo. Podemos decir que se encuentra inmerso en una total oscuridad, 

causada conjuntamente por su ceguera así como por la pérdida de memoria que sufre 

tras el accidente. Los acontecimientos se desarrollarán vertiginosamente, siendo la 

relación con Judit y Diego, la que permitirá a Harry superar los problemas del pasado.  

Es gracias a la narración de Diego, quien se convierte en su guía -al igual que 

Virgilio con Dante- como Harry se purifica de sus errores, encontrando  de esta manera 

la senda que le permitirá salir de su purgatorio personal. En esta comunicación, 

queremos demostrar como al igual que Dante, Harry es capaz de alcanzar su paraíso y 

como en las escenas finales, mediante la unión de los tres personajes -Harry, Diego y 

Judit-, se presenta al espectador la luz de un Dios figurado que permitirá a Harry 

alcanzar la salvación. 

 

Palabras Clave 

Pedro Almodóvar; Los abrazos rotos; Dante Alighieri; Divina Comedia; análisis 

cinematográfico. 

 

Abstract 

Pedro Almodóvar is without a doubt one of the most internationally renowned 

Spanish filmmakers of all times. In his latest film, Los abrazos rotos (Broken Embraces, 

2009), just like Dante in the Divine Comedy, the main character Harry Caine has to go 

through an initiatory journey in order to come back from his personal hell. His fall 

started fourteen years ago) when he got involved in a romantic and passionate 

relationship with Lena, the protagonist of his film. As the couple goes to the Canary 

Islands, they have a car accident, which results in Lena’s death and Harry’s blindness 

and amnesia. Through this rite of passage, Diego and his mother Judit help him. The 
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spectator discovers the truth when Harry goes to see Ray X who had filmed him earlier 

in his career. This moment is a turning point in the story and in Harry’s relationship 

with Judit and Diego, as it allows them to overcome the problems of the past. Harry was 

in complete memorial and visual darkness until Diego becomes his guide, like Virgil in 

Dante’s work, when he describes to Harry the final moments of the couple. With the 

guidance of Diego’s narration, Harry finds the path out of his purgatory. In this 

communication, we will show that like Dante guided by Virgil, he has reached a new 

stage in his life journey. 

 

Key Words 

Pedro Almodóvar; Broken Embraces; Dante Alighieri; Divine Comedy; Film Analysis   

 

“Câmera violenta”: A apropriação crítica do olhar 
cinematográfico em “Solar dos Príncipes”de Marcelino 
Freire 

 
 
Pedro Schacht Pereira. Profesor asistente de portugués. The Ohio State University. 
pereira.37@osu.edu 
 

Resumen 

O conto “Solar dos Príncipes” (Contos Negreiros, 2005) de Marcelino Freire, 

efetua uma inversão paródica da tendência voyeuse de produções cinematográficas e 

televisivas recentes (Cidade de Deus, 2002, Tropa de Elite I e II, 2007-2010, Cidade 

dos Homens, 2002-05), marcada pela exploração estética do fenómeno da exclusão 

social. Para tal, capitaliza e expande o potencial crítico da linguagem documental que 

Eduardo Coutinho plasmou em Edifício Master (2002), filme onde tratou o quotidiano 

da classe média brasileira e sua inscrição no espaço fortemente individualizado e 

securitário dos grandes blocos de apartamentos. Sustentarei que a linguagem literária de 
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Marcelino Freire, de forte oralidade rapsódica, intensifica o potencial disruptivo do 

encontro entre a favela e o condomínio privado, o cinema e a literatura. 

 

Palabras Clave 

Cinema, Literatura, Favela, Violencia, Paródia 

Abstract 

Marcelino Freire’s short story “Solar dos Príncipes” (Contos Negreiros, 2005) 

effectively parodies the recent voyeuristic trend in Brazilian cinematic and TV 

productions City of God, 2002; Elite Squad I and II 2007-10; City of Men, 2002-05), 

which is characterized by an aesthetic exploitation of the phenomenon of social 

exclusion. With that goal, it capitalizes and expands upon the critical potential of the 

language of the documentary as conceived by Eduardo Coutinho in Edifício Master 

(2002), a film in which he addresses daily life in a modern-day apartment complex in 

the South Side of Rio. I will sustain that Marcelino Freire’s literary language, marked 

by a strong sense of rhapsodic orality, intensifies the disruptive potential of the 

encounter between the “favela” and the private condominium, between cinema and 

literature. 

 

Key Words 

Cinema, Literatura, Favela, Violence, Parody 

 

Flores entre tinieblas (mujeres escritoras en el cine de 
Pedro Almodóvar) 

 
Juan Senís Fernández. Profesor asociado. Universidad de Castilla-La Mancha.  
juansenis@hotmail.com 
 
Resumen 

La literatura desempeña un papel fundamental en el cine de Pedro Almodóvar 

desde sus inicios hasta su última película. En casi todas las obras del director español 
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hay un personaje que escribe – profesionalmente o no – y aparecen referencias literarias 

con frecuencia. Además, Pedro Almodóvar es conocido, como George Cukor, por ser 

un director de mujeres, cuyo universo creativo se centra sobre todo en historias y 

conflictos femeninos.  

Esta comunicación muestra cómo confluyen estos dos aspectos del cine de Pedro 

Almodóvar mediante el estudio de las mujeres escritoras en seis de sus películas: Pepi, 

Luci Bom y otras chicas del montón, Entre tinieblas, Qué he hecho yo para merecer 

esto, Tacones lejanos, La flor de mi secreto y La mala educación.     

Con este fin, estudiamos cómo estos personajes lidian con conflictos de género (en el 

doble sentido de la palabra: literario y sexual) con vistas a establecer qué mitos y 

arquetipos determinan la visión de la literatura femenina que se ofrece en estas 

películas.  

 

Palabras Clave 

Pedro Almodóvar; mujeres escritoras; género.   

 

Abstract 

Literature plays a main role in Pedro Almodóvar’s films from his beginnings to 

his last work. Almost every film of the Spanish director has a character that writes –

professionally or not – and literary references appear frequently in them. Furthermore, 

Pedro Almodóvar is well known, like George Cukor, for being a women’s director, 

whose creative universe focuses mostly in feminine stories and conflicts. This paper 

shows how these two aspects of Pedro Almodóvar’s cinema come together by studying 

the women writers in five of his films: Pepi, Luci Bom y otras chicas del montón, Entre 

tinieblas, Qué he hecho yo para merecer esto, Tacones lejanos, La flor de mi secreto 

and La mala educación.  

For this purpose, we study how these characters deal with gender and genre conflicts in 

order to find out the feminine myths and archetypes determining the vision of women’s 

literature that is constructed in these films.   
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Key Words 

Pedro Almodóvar; women writers; gender. 

 

Atlas de geografía humana: literatura y cine en torno a 
la realidad laboral de la mujer en la España actual 

 
Carmen Servén Díez. Profesora. Universidad Autónoma de Madrid.  
carmen.serven@uam.es 

 

Resumen 

Breve revisión de Atlas de geografía humana (1998), novela de Almudena 

Grandes,  y de su adaptación cinematográfica por Azucena Rodríguez (2007). Ambas 

forman parte de un grupo de obras narrativas que abordan la realidad femenina en la 

España actual y presentan características similares: protagonismo femenino plural; 

relaciones de amistad entre mujeres; imagen de las obligaciones laborales y domésticas 

de las mujeres de clase media; noticia del difícil engarce cotidiano de la vida afectiva y 

profesional en la España actual… Pero estas obras han sido objeto de críticas 

heterogéneas y su valor artístico se ha considerado muy desigual. Especialmente, se ha 

destacado el acierto o desacierto en el dibujo de los personajes femeninos centrales, que 

constituye un aspecto muy aplaudido en la novela de Almudena Grandes y también en 

las películas de Icíar Bollaín que se incluyen en el conjunto (Mataharis, sobre todo), 

pero no tanto en la adaptación fílmica de Atlas…Pese a todo es interesante anotar la 

existencia de novelistas y directoras que coinciden en sus temas de interés a principios 

del siglo XXI; y es notorio el éxito de público y crítica que algunas obtienen. 

 

Palabras Clave 

Almudena Grandes, Icíar Bollaín, temas novelísticos, temas cinematográficos, autoría 

femenina 
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Abstract 

Brief review of Atlas of Human Geography (1998), a novel by Almudena 

Grandes, and its film adaptation by Azucena Rodríguez (2007). Both are part of a group 

of narrative works that address the reality of women in contemporary Spain and have 

similar characteristics: a feminine role, relations of friendship between women, image 

of work and domestic duties of women in middle class of hard news crimp daily 

emotional and professional life in Spain today ... But these works have been criticized 

heterogeneous and their artistic value has been considered very uneven. Especially, it 

has highlighted the success or mistake in the drawing of the central female characters, 

which is a very welcomed on the novel by Almudena Grandes and in Bollaín Icíar films 

included in the set (Mataharis, mostly) , but not in the film adaptation of Atlas ... 

Nevertheless it is interesting to note the existence of novelists and directors to agree on 

their areas of interest in the early twenty-first century, and is notorious for the public 

and critical success that some get. 

 

Key Words 

Almudena Grandes, Icíar Bollaín, novelistic themes, movie themes, female authorship 
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La representación del otro en el cine español 
contemporáneo 

 
Damián Bulet Bengoa. Estudiante. Universidad Autónoma de Madrid. 
damianbulet@gmail.com 

 

Resumen 

 Revisión de la figura del otro a través de películas españolas de vanguardia de 

estos últimos diez años: La leyenda del tiempo, El silencio antes de Bach, Todos vós 

sodes capitáns, Sol negro, Los Materiales… 

 

Palabras Clave 

El otro, vanguardia española contemporánea 

 

Abstract 

 Revision of the figure of the other through last Spanish avant-garde features: La 

leyenda del tiempo, El silencio antes de Bach, Todos vós sodes capitáns, Sol negro, Los 

Materiales… 

 

Key Words 

the other, Spanish contemporary avant-garde 

 
 
 
 

El cine palimpséstico de Guillermo del Toro 
 

Dominique Casimiro. Docente. Université de la Sorbonne Nouvelle. 
dominiquecasimiro@yahoo.es 
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Resumen 

El intertexto cinematográfico puede brindar entonces varios significados. A 

veces nos expone la voluntad de algún cineasta de confesarse discípulo de algún 

maestro (Allen con Bergman, Saura y Almodóvar con Buñuel...) imitado, parodiado o 

silenciado. Guillermo del Toro, en El Laberinto del fauno [2006], articula un 

palimpsesto que hunde sus raíces en una tradición pictórica española y/o europea: Goya, 

Lewis Carroll, Gustave Doré... De esta intertextualidad y metatextualidad, Del Toro 

logra edificar un hipertexto fílmico que tiene como objetivo final derrumbar las 

tradicionales fronteras genéricas y culturales. Sin embargo, al inscribir su obra fílmica 

dentro de una tradición literaria y/o  cinematográfica, el cineasta pretende condecorar, 

revisitar o destruir. Destruir para mejor re-construir, según los mismos conceptos de 

Jacques Derrida... Estos encuentros pictóricos, como lo veremos, serán relevantes 

posibilidades, para el cineasta mexicano, de dar sentido valiéndose de una 

intertextualidad y metatextualidad que hace de su hipertexto fílmico un tejido de 

avatares que tiene como objetivo final trabar lazos de amistad con el espectador y 

derrumbar las tradicionales fronteras lingüísticas, genéricas o culturales. 

 

Palabras Clave 

Del Toro, Palimpsesto, Interpicturalidad, Pintura y cine 

 

Abstract 

Cinema according to Guillermo del Toro is the hybrid product of an aesthetic of 

permanent transplant as the film is pervaded by a variety of converging aesthetic 

influences (Goya, Rackham, Lewis Carroll) and by the question of the original and its 

reproduction. Using biological metaphors, I shall try to show that this cinema may be a 

pure product of the filmmaker’s imagination, but is above all a machine that produces 

hybrid figures. Through a whirl of reproductions, reproducing becomes a way of 

alienating oneself or being condemned to repetition. Reproduction alone allows one to 

find how different one is from oneself. Through palingenesis, which turns the film into 

hybridated aesthetic discourses, both intertwined and open, the film lists, like a 
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catalogue, all the existing theories of the monster. All in all, this aesthetic examines the 

notion of hybridation – and more specifically the crossbreeding of species and lineages) 

in order to criticise social and political and above all to demonstrate that mankind is a 

term that doesn’t necessarily apply to whoever has a human appearance.  

 

Key Words 

Del Toro, palingenesis, Painting and cinema 

 
 

Viajes hacia la periferia: El paisaje rural y natural en 
la filmografía de Pedro Almodóvar 

 
Miguel Fernández Campón. Universidad de Extremadura.  
miguelcampon@gmail.com 
 

Resumen 

 En gran parte de la filmografía de Pedro Almodóvar es posible comprobar la 

importancia que este director concede al entorno urbano como paisaje configurador de 

sus relatos y de su estilo. Pero, en algunas ocasiones, cuando sus personajes viajan hacia 

paisajes rurales o naturales, se producen momentos esenciales de su filmografía. Es 

entonces cuando estas localizaciones funcionan como zonas de comprensión del pasado, 

como zonas de destino del acontecimiento narrativo, o bien como espaciamientos de 

posibilidades futuras. Nuestra comunicación se centrará en el análisis de localizaciones 

paisajísticas en películas como Los abrazos rotos (2009), en la que la Playa de Famara 

de Lanzarote se convierte punto de interés central, apareciendo como lugar del 

acontecimiento a desvelar y como deslizamiento del pasado hacia el presente;  Átame 

(1990), en la que el paisaje de Zarza de Granadilla pasa a ser territorio de origen, de 

posibilidad y de futuro; La flor de mi secreto (1995), en la que el paisaje castellano y la 

vuelta a Almagro funcionan como reencuentro y reproposición del sí mismo a partir de 

un tiempo infantil originario; La mala educación (2003), en la que el paisaje gallego, al 
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que el protagonista viaja desde Valencia, sirve como lugar de descubrimiento del 

pasado y como relectura del presente; o La ley del deseo (1987), donde la zona del faro 

de Trafalgar sirve como escenario de un homicidio, momento trágico que curva el relato 

hacia su clausura posterior. La propuesta que presentamos, por tanto, mostrará la 

importancia de los paisajes periféricos como apertura o cierre definitivo de la narración. 

 

Palabras Clave 

Almodóvar. Paisaje rural. Paisaje natural. Viaje. Periferia.  

 

Abstract 

In many of Pedro Almodóvar’s films it is possible to verify the importance this 

director gives to the urban environment and landscape settings of his stories and his 

style. But sometimes, when his characters travel to rural or natural landscapes, there are 

crucial moments in his films. It is then that these sites function as areas to understand 

the past, as zones that work as destinations of the narration itself, or as spacing of future 

possibilities. Our paper will focus on the analysis of scenic locations in films such as 

Los abrazos rotos (2009), in which the Famara beach in Lanzarote becomes the central 

point of interest, appearing as a place of the event to reveal and how to slip past the 

present; Átame (1990), in which the landscape Zarza de Granadilla becomes an area of 

origin, of possibility and future; La flor de mi secreto (1995), in which the Castilian 

landscape and the return to Almagro shows the reproposition and reunion of the self 

from an original innocent and infantile time; La mala educación (2003) in which the 

Galician landscape, which the protagonist travels to from Valencia, serves as a place of 

discovery of the past and as rereading of the present; La ley del deseo (1987), where the 

Trafalgar lighthouse area served as a homicide scene, the tragic moment that curves 

back the story towards its conclusion. Our proposal, therefore, shows the importance of 

peripheral landscapes as an opening or as a closure of the narrative. 

 

Key Words 

Almodóvar. Rural Landscape. Natural Landscape. Travel. Periphery. 
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Lo barroco a través del cine 
 

Natalia Juan García. Profesora. Universidad de Zaragoza. natajuan@unizar.es 
 
Resumen 

La comunicación que presentamos pretende analizar la visión del mundo barroco 

a través de diferentes películas españolas. Las cintas elegidas están cargadas de tintes 

novelescos, históricos y bélicos, cuyas tramas se entremezclan con el honor, los títulos 

nobiliarios, las armas, la justicia, la lealtad y el servicio al rey. Conceptos todos ellos 

aderezados -cómo no- con el triunfo del amor en tiempos revueltos donde el caballero 

español y la delicada dama, normalmente, protagonizan el argumento. Escenas que se 

relatan rodeadas de diferentes personajes secundarios como pícaros, busconas, 

verdugos, casamenteras, sirvientes, alcaldes o maestros, enmarcados en una 

escenografía donde el componente artístico de la estética barroca cobra gran 

importancia. Así ocurre en el caso de El alcalde de Zalamea (1953) de José Gutiérrez 

Maesso. Ya en color encontramos otras películas españolas como El Buscón (1974), 

dirigida por Luciano Berriatua que hace alusión a la famosa novela de picaresca de 

Francisco de Quevedo y nos introduce de lleno en el siglo XVII. Similar puesta en 

escena es la que nos muestra El maestro de esgrima (1993) dirigida por Pedro Olea 

cuyo argumento está basado en la obra de Arturo Pérez-Reverte “El maestro de 

esgrima”.  

Los celos, las indecisiones y el amor está detrás de El perro del hortelano (1995) de 

Pilar Miró basada en la obra de Lope de Vega (1618) que si bien no pretende ser una 

reconstrucción fiel y detallada de una época, provoca que el espectador se encuentre 

instalado de lleno en el espíritu del Siglo de Oro español a partir una interesante puesta 

en escena donde el vestuario, el manejo del verso en el guión, así como los movimientos 

de los actores dentro de un encuadre ciertamente teatral nos conducen de lleno al siglo 

XVII. Con temática similar aunque con una trama completamente diferente es A los que 

aman (1998) de Isabel Coixet, que se detiene en el sufrimiento del amor y en los 

amores no correspondidos y se sitúa cronológicamente en el siglo XVIII.  Un visión 
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diferente de los entresijos del mundo barroco ofrece Alatriste (2005) dirigida por 

Agustín Díaz Yanes que también está basada en una serie de novelas escritas por Arturo 

Pérez-Reverte bajo el título Las aventuras del capitán Alatriste. La historia transcurre 

durante la España Imperial del siglo XVII cuando Diego Alatriste era soldado al 

servicio del rey Felipe IV en la Guerra de los Treinta Años en los Países Bajos. La 

película pone de manifiesto el entramado histórico y político de la España del momento, 

pero también la pasión y el amor en tiempos de guerra cuando Diego Alatriste se 

enamora de la actriz de teatro María de Castro que era, al mismo tiempo, amante de 

Felipe IV y se complican las cosas. 

Mucho más reciente es la película Lope (2010) de producción española -aunque su 

director es el brasileño Andrucha Waddington- que narra la juventud de Lope de Vega, 

cuando regresa a Madrid, tras su participación en la batalla de la Isla Terceira. Como 

muchos jóvenes en ese momento aún no ha decidido el camino que quiere seguir y 

mientras lucha por aclarar sus inquietudes vitales, dos mujeres muy diferentes se cruzan 

en su vida.  Los temas que ofrecen estas cinco películas desde distintos puntos de vista y 

bajo diferentes tratamientos nos acercan a las claves del barroco, algo que consigue el 

cine a través de una cuidada estética y ambientación escenográfica como no lo hace 

ninguna otra manifestación artística, tal y como expondremos en el I Congreso 

Internacional Historia, Literatura y Arte en el Cine en español y en portugués. 

 
Palabras Clave 
arte, barroco, películas, ambientación, estética 

 

Abstract 

The present paper seeks to analyze the vision of the Baroque world through 

diverse Spanish films. The chosen tapes are loaded with references to various novels, 

both historical and wartime ones, whose plots are interspersed with honor, nobility 

titles, guns, justice, loyalty and service to the king. All this concepts are usually mixed 

with the triumph of love in troubled times where the Spanish gentleman and the delicate 

lady, are usually the main roles of the argument. All these scenes are surrounded by 
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various supporting characters like rogues, hustlers, killers, matchmaking, servants, 

mayors and teachers, set in a stage where the artistic component of the Baroque style 

becomes very important. This is true in the case of El alcalde de Zalamea (1953) by 

José Gutiérrez Maesso and filmed in black and white. A bit later, and shot in colour, we 

can find other Spanish films such as El Buscón (1974), directed by Luciano Berriatua 

which alludes to the famous picaresque novel by Francisco de Quevedo and where we 

are fully immersed in the seventeenth century. Similar staging shows us El maestro de 

esgrima Master (1993) directed by Pedro Olea whose argument is based on the work of 

Arturo Perez-Reverte’s ovel of the same title. 

Jealousy, indecision and love is behind the El perro del hortelano (1995) Pilar Miró’s 

film based on the work of Lope de Vega (1618) that although not intended as an 

accurate and detailed reconstruction of a time, causes the viewer the sensation of being 

completely installed in the spirit of the Spanish Golden Age from an interesting staging 

where the costumes, the management of the line in the script, and the movements of the 

actors in a theatrical frame certainly lead us to a full seventeenth century experience. 

With a similar theme but with a completely different story is A los que aman (1998) by 

Isabel Coixet, which stops at the suffering of love and unrequited loves and is located 

chronologically in the eighteenth century. A different view of the intricacies of the 

Baroque world offers Alatriste (2005) directed by Agustin Diaz Yanes which is also 

based on a series of novels written by Arturo Perez-Reverte, under the title “Las 

aventuras del capitán Alatriste” (The Adventures of Captain Alatriste). The story takes 

place during the seventeenth century and is set in an Imperial Spain where Diego 

Alatriste is a soldier in the service of King Philip IV in the Thirty Years War in the 

Netherlands. The film highlights the historical and political framework of Spain at the 

time, but also exhibits the passion and love in times of war, showing us that Diego 

Alatriste is in love with the theatrical actress Maria de Castro, who was at the same time 

the king’s Philip IV lover and this, undoubtedly, complicates things.More recent is the 

movie Lope (2010), a Spanish production, although in charge of the Brazilian director 

Andrucha Waddington, which recounts the youth of the playwright Lope de Vega, when 

he returns to Madrid, following his participation in the battle of Terceira Island. Like 
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many young people at that time, he had not yet decided the way he wanted to follow 

and as he struggles to clarify his vital concerns, two very different women intersect in 

his life. The subjects offered by these five movies from different viewpoints and under 

different conditions bring us closer to the keys of the Baroque, something that the films 

procure through a careful aesthetic and scenic setting as it no other art form possibly 

can, as we intend to present at the I Congreso Internacional Historia, Literatura y Arte 

en el Cine en español y en portugués. 

 

Key Words 
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Resumen 

 Una de las consecuencias que la crisis financiera global de 2008 ha tenido en 

España ha sido el cuestionamiento de un modelo económico sustentado en el ladrillo. 

Este modelo ha hecho estragos especialmente en el litoral español. Durante años, los 

cargos públicos han abusado de su poder incumpliendo las normas urbanísticas y 

medioambientales con el único objetivo de enriquecerse mediante la especulación. La 

percepción por parte de la población de la corrupción urbanística e inmobiliaria ha 

aumentado en los últimos tiempos, pero ya había quedado reflejada con anterioridad en 

el cine, cronista por excelencia de nuestra sociedad. Ejemplo de ello es la película 

Huevos de oro (Bigas Luna, 1993), que nos muestra el ascenso y posterior caída de un 

nada ficticio personaje, arribista sin escrúpulos, que consigue escalar socialmente y 
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levantar un rascacielos en una ciudad costera española mediante métodos muy poco 

ortodoxos. 

 

Palabras Clave 

Cine, crisis económica, corrupción, urbanismo, especulación 

 

Abstract 

One of the consequences of the 2008 financial global crisis in Spain has been the 

questioning of an economic model sustained by the brick. This model has been 

especially destructive in the Spanish seaside. For years, the elective public officials have 

abused of their power breaking the urban development and environmental rules and 

regulations with the sole purpose of becoming rich through speculation. The perception 

that the Spanish people has of the urban and building corruption has increased for the 

last years, but it was denounced long before by the cinema, chronicler of excellence of 

our society. A good example of this is the film Huevos de Oro (Bigas Luna, 1993), that 

introduces a very real fictional character, unscrupulous opportunist, that manages to 

climb socially and builds a huge skyscraper in a Spanish seaside city employing all 

kinds of corrupted techniques and illegal methods.  
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Resumen 

Así como el arte barroco “tomó idea” de grabados contenidos en tratados, no es 

difícil encontrar en el cine contemporáneo una inspiración que viene de la pintura. En 

ocasiones la referencia es bastante literal y supera el estadio de documentación de época 

para entrelazarse con el hilo argumental. Esta ponencia se sirve del ejemplo de tres 

películas españolas de las últimas décadas en torno al amor - El rey pasmado de Imanol 

Uribe (1991), A los que aman de Isabel Coixet (1998) y Amores locos de Beda 

Docampo Feijoo (2008) -  en las que la relación y deuda con la pintura se convierte en 

un aspecto cinematográfico más. Es perceptible además una evolución en la utilización 

de la fuente pictórica desde la búsqueda del rigor histórico, la recreación de una 

atmósfera y la generación de un nuevo producto cultural. 

 

Palabras Clave 
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Abstract 

Just as the baroque art took ideas from engraving treatises, it is not uneasy to 

find in contemporary cinema examples of inspiration that comes from paintings. The 

reference is often rather literal and it overcomes the stage of period documentation to 

entwine with the plot thread. This paper uses three spanish films around love of the last 

decades El rey pasmado from Imanol Uribe (1991), A los que aman from Isabel Coixet 

(1998) y Amores locos from Beda Docampo Feijoo (2008) –in wich the relation and 

debt with art paint turn into another cinematographic aspect. It is also noticeable the 

development of the use of the pictorial source from the historic rigor, the atmosphere 

recreation till the creation of a new cultural product. 
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Inspiration, Painting, Documentation, Atmosphere, Creation 
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Entre la Antropofagia y el Hambre: Re-significaciones 
del Modernismo Brasileño en el Cinema Novo 

 
Azahara Palomeque Recio. Estudiante de posgrado. Universidad de Tejas 
azuhpa@hotmail.com 

Resumen 

A partir de 1922, Brasil vivió un período de agitación intelectual en sus diversas 

manifestaciones artísticas que contribuyeron de manera decisiva a la re-definición de 

una identidad nacional. El ojo modernista enfocando la lengua, el paisaje, el color y la 

variedad racial del país – con énfasis en el negro y el indio –  creaba un nuevo arte que 

reivindicaba una nacionalidad original e independiente. En este clima, el concepto 

vanguardista de “antropofagia” se remonta a un pasado pre-colonial para rescatar viejos 

rituales tupí-guaraníes y aplicarlos al momento actual. Brasil se da cuenta de sí mismo y 

se expande al mundo. Cuarenta años después, el Cinema Novo, encabezado por Glauber 

Rocha, retorna a los tópicos modernistas para continuar la ardua labor de construcción 

identitaria. De nuevo, un concepto nutricional actúa como estandarte: la “Estética del 

hambre”, estética del cineasta Rocha que evolucionará, durante los agitados años 

sesenta, hasta el canibalismo reclamado como rasgo nacional en el 22, no sin aportar 

nuevos tópicos indispensables para comprender el Brasil de hoy. De entre la amalgama 

artística del siglo XX, sobresale la “desnutrición”, que une a ambos movimientos. ¿Será 

la antropofagia la única solución al hambre?  

 
Palabras Clave 
 

Cinema Novo, Modernismo, Antropofagia, Estetica del Hambre, Identidad nacional. 

 

Abstract 

After 1922, Brazil lives a period of intellectual turmoil in its diverse artistic 

manifestations. These contributed in a definite way to the re-definition of national 

identity. The Modernist eye focusing on language, landscape, color and the racial 
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variety of the country – especially black and indigenous – created a new art claiming an 

original, independent nationality. In this atmosphere, the avant-garde concept of 

“Antropofagia” (Cannibalism), goes back to a pre-colonial past to rescue old tupi-

guaraní rituals and apply them to the actual moment. Brazil realizes itself and expands 

to the world. Forty years later, Cinema Novo - headed by Glauber Rocha - returns to 

modernist topics to continue with the difficult task of identity construction. Anew, a 

nutritional concept acts as a banner: the “Estética da Fome” (or Aesthetic of Hunger). 

This aesthetic will evolve, during the sixties, to reach Cannibalism, topic claimed as 

national feature in the twenties, but now contributing with new meanings, relevant to 

apprehend today’s Brazil. Among the artistic amalgam in the 20th century, 

(mal)nutrition is highlighted, notion that links the two movements (Modernism – 

Cinema Novo). Is it Cannibalism the only solution to Hunger? 
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Resumen 

 En nuestra comunicación analizamos los paisajes originados por la construcción 

de presas y sus correspondientes embalses. La inundación de grandes extensiones 

territoriales en España, algunos de gran calidad ecológica, ha generado una nueva 

tipología de paisajes dominados por la existencia de enormes masas de agua.  

El cine no ha sido indiferente a la existencia de estos nuevos paisajes y numerosas 

películas han aprovechado su fuerza visual. Además, pensamos que la presencia fílmica 
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de estos grandes mares de interior, y por extensión del paisaje que los rodea, tiene 

siempre un protagonismo activo en el desarrollo de la trama. Así, La ardilla roja (Julio 

Medem, 1993) sitúa en las playas artificiales y los recovecos geográficos del embalse de 

San Juan, en Madrid, las engañosas relaciones entre sus personajes, que hacen uso de 

las instalaciones de ocio del propio embalse. Otras cintas aprovechan construcciones 

parcialmente sumergidas para introducir una componente inquietante en el relato, como 

vemos en el empleo de campanarios, aislados en medio de las aguas embalsadas, que se 

realiza en La habitación de Fermat (Luis Piedrahita y Rodrigo Sopeña, 2007) o en Dies 

d’agost (Marc Recha, 2006). También ¡Átame! (Pedro Almodóvar, 1990) ubica sus 

últimas escenas en Granadilla, pueblo abandonado a raíz de la construcción del embalse 

de Gabriel y Galán, en Cáceres, haciéndose eco de la problemática social que lleva 

aparejada la pérdida del lugar de origen como consecuencia de la inundación de un 

territorio, un tema también abordado por Las huellas borradas (Enrique Gabriel, 1999), 

película de poético final. 
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Abstract 

In our communication we analyze the new landscapes caused by the construction 

of dams and their reservoirs. The flooding of large territories in Spain, some of them 

which great environmental quality, has created a new typology of landscapes dominated 

by the existence of large bodies of water.  

The cinema has not been indifferent to the existence of these new landscapes and 

many films have used their visual strength. We also believe that the presence in films of 

these large interior seas (and by extension the surrounding landscape) has always an 

active role in the development of the plot. Thus, La ardilla roja (Julio Medem, 1993) 

shows at the artificial beaches and geographic corners of the reservoir of San Juan, in 

Madrid, the deceptive relationships between its characters. Other films take advantage 

of buildings partially submerged to introduce a disturbing component in the story, as we 
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see in the use of church towers, isolated in the middle of the impounded water, which 

takes place in La habitación de Fermat (Luis Piedrahita and Rodrigo Sopena, 2007) or 

Dies d'agost (Marc Recha, 2006). ¡Átame! (Pedro Almodovar, 1990) locates his last 

scenes in Granadilla, ghost town consequence of the construction of Gabriel y Galán 

reservoir, in Cáceres, echoing the social problems it entails the loss of place of origin as 

a result of the flooding of a territory, a topic also showed by Las huellas borradas 

(Enrique Gabriel, 1999), a final poetic film. 
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Resumen 

Kika (1993), película del cineasta español Pedro Almodóvar, ha sido cuestionada 

por muchos críticos de cine que la califican como una historia innecesariamente 

compleja, incoherente, con un contenido vulgar y trivial, sólo rescatable por algunas de 

sus ganancias estéticas: un punto negro en la carrera del director. A su vez, la Motion 

Picture Association of America (MPAA) clasifica el filme en la categoría NC-17, es 

decir, con contenido vulgar, comportamientos desviados y no apta para menores de 17 

años (D’Lugo  2006). Estas descalificaciones que operan como codificaciones 

hegemónicas de una serie de valores conservadores, desconocen el contexto político y 

cultural del que Kika y Almodóvar son producto, es decir, contravía al momento 

histórico posterior al periodo dictatorial del franquismo en España. Empero, leer a Kika 

como un producto cultural requiere superar esta di-visión que solo compete a una crítica 
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de cine, pues que interesa es analizar y comprender los discursos y las representaciones 

que circulan a través de sus imágenes. La historia que nos presenta las relaciones 

amorosas de una maquilladora adulta, lleva detrás una serie de elementos estéticos en el 

vestido y en la fotografía asociados al Kitsch, la moda y  los diseñadores, como motores 

estético-políticos derivados de una postura crítica sobre el ambiente social, secuela del 

franquismo. Bajo este panorama, este artículo examinará la película Kika, como un 

filme que codifica determinadas representaciones “atípicas” de lo humano, fuera de las 

visiones dominantes de lo “normal” y lo “real”, en temas como el género, el sexo, el 

cuerpo y el comportamiento. Para este propósito, se analizarán los procesos de 

codificación/decodificación de la información (Hall 1980) y  las formas que toma el 

género, el sexo y el cuerpo (Butler 2002), como marcos analíticos de los discursos y las 

representaciones en la década de los noventas, con la huella de la España postfranquista 

y el halo contracultural de la movida madrileña. El texto presenta un contexto general 

sobre la película y el papel de su estética kitsch, las dos escenas seleccionadas y su 

análisis a través de la discusión de los argumentos teóricos, para terminar con la 

identificación de las representaciones que el filme y el director han logrado transgredir a 

través de la puesta en escena. 

 
Palabras Clave 
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Abstract 

 Kika (1993), Spanish film directed by Pedro Almodovar, has been questioned by 

many film critics who describe it as a story unnecessarily complex, incoherent, 

containing vulgar and trivial issues, redeemable only by some of its aesthetic gains: a 

black point in the director's career. In turn, the Motion Picture Association of America 

(MPAA), has classified the film in the NC-17 category, ie, vulgar, with deviant 

behavior and not suitable for children under 17 years (D'Lugo 2006). Such 

disqualifications that operate as hegemonic coding of a series of conservative values, it 

ignores the political and cultural context that Almodovar Kika and are the product, ie 
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Contravía the historical moment after Franco dictatorship in Spain.  But, read Kika as a 

cultural product requires overcoming this di-vision who only matter for a film critic, 

then, that interest is to analyze and understand the statements and representations 

circulating through the images. The story that presents the love relationships of a 

woman makeup, takes back a series of aesthetic elements in clothing and photography 

related to Kitsch, fashion designers, as other aesthetic and political challenges posed by 

a critical stance on the environment social after Franco’s regime.  Under this scenario, 

this article will examine the film Kika, as a film that encodes certain representations 

"atypical" of humanity, outside the dominant visions of what "normal" and "real" on 

issues such as gender, sex, the body and human actions. For this purpose, I will analyze 

the processes of encoding and decoding of information (Hall 1980) and the forms taken 

by gender, sex and the body (Butler 2002) as analytical frameworks for speeches and 

performances in the early the nineties, with the label of postfranquim in Spain, and the 

counterculture called Movida Madrileña. The text presents a general framework for the 

film and the role of kitsch, explanation about two selected scenes and analysis through 

discussion of the theoretical arguments, concluding with the identification of the 

representations that the film and the director have been transgress. 
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viva México!: Eisenstein y los muralistas mejicanos  
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Resumen 

Serguei Eisenstein viajó al país que había hecho la primera revolución con su 

director de fotografía, Eduard Tissé,  y su íntimo colaborador, Alexandrov, para filmar 
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¡Qué viva México!. No pudo montarla y sólo nos queda el montaje realizado por 

Alexandrov realizado muchos años después basado en los apuntes del director ruso.  Su 

teoría llamada el cinematismo o cinetismo tiene una relación interesante con las demás 

artes, entre ellas la literatura. Descubre que la literatura utiliza desde siempre la técnica 

de disminuir el campo de visión. Aconsejado por Griffith que había descubierto en 

Dickens elementos comunes ente la literatura y el cine, Eisenstein se lanza a la lectura 

apasionada de Charles Dickens.Los novelistas no habían esperado al cine para inventar 

los diferentes planos. Leyó a Dickens y tuvo en la literatura fuente de inspiración 

constante. Parte de la premisa de que el sistema dialéctico es la reproducción consciente 

del desarrollo dialéctico de los acontecimientos exteriores del mundo. La proyección en 

el cerebro de la dialéctica con una elaboración abstracta en el pensamiento producirá el 

modo de pensar dialéctico: la filosofía. El arte, premisa que recorrerá toda su teoría, es 

la proyección de las cosas en la elaboración concreta y en la forma como producto. La 

base de esta filosofía es la concepción dinámica de las cosas, que es la síntesis que nace 

en la contradicción entre tesis y antítesis. La teoría se conocerá con el nombre de 

cinematismo. Impresionado por el Greco, viajó a Toledo para estudiarlo de cerca. Para 

la película ¡Que viva México! Se inspiró directamente de los muralistas mejicanos 

Orozco, Siqueiros y Diego Rivera quienes lo acompañaron  por su recorrido por tierras 

americanas. Nuestra propuesta intenta poner en relación la vanguardia de la pintura 

mexicana con la planificación en ¡Que viva México!.  

 
Palabras Clave 
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Abstract 

Serguei Eisenstein traveled to film ¡Que viva México! to the country that had 

made the first revolution with its director of photography, Eduard Tissé, and his closed 

collaborator, Alexandrov. It could not mount it and we have only left the assembly 

realised by  Alexandrov many years later based on the notes of the Russian director. The 

theory called the cinematismo or cinetismo has an interesting relation with the other 



I Congreso Internacional Historia, Literatura y Arte en el Cine en Español y Portugués 

 

 

Línea Temática 3: Arte. Relaciones. Herencia y deuda del cine con el arte.  

 

 

192

arts, among them Literature. It discovers that Literature always uses from the technique 

to diminish the field of vision. Advised by Griffith that was shortage in Dickens 

common elements being Literature and the cinema, Eisenstein sends to the enthusiastic 

reading of Charles Dickens.  Novelists had not hoped to the cinema to invent the 

different planes. He reads to Dickens and he had in Literature source of constant 

inspiration. He thinks that the dialectic system is the conscious reproduction of the 

dialectic development of the outer events of the world. The projection in the brain of the 

dialectic one with an abstract elaboration in the thought will produce the way to think 

dialectic: the philosophy. The art, premise that will cross all their theory, is the 

projection of the things in the concrete elaboration and the form like product. The base 

of this philosophy is the dynamic conception of the things, the synthesis that is born in 

the contradiction between thesis and antithesis. He traveled to Toledo to study El Greco, 

for instance.. For the film ¡Que viva México! he was inspired directly by the Mexican 

muralists Orozco, Siqueiros and Diego Rivera who accompanied him on his route by 

Mexico. Our proposal tries to put in relation the vanguard of the Mexican painting with 

the cinema frame in ¡Que viva México! 

 

Key Words 

Frame cinema, vangard, Mexican murals, cinematismo, dialectic 

 
 

La construcción fílmica de la “ciudad de provincias” 
en el cine español  

 
Esteban Manuel Stepanian Taracido. Profesor asociado. Universidad Carlos III y 
Universidad Antonio de Nebrija. 
estepani@hum.uc3m.es 
 

Resumen 

 En la distribución demográfica española, entre la gran ciudad y el ambiente 

rural, se sitúa la ciudad de tamaño medio. Las ciudades de tamaño medio poseen unas 
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peculiaridades urbanísticas que sin duda han determinado gran parte de las 

características sociológicas de las agrupaciones humanas que tradicionalmente 

conocemos como “ciudad de provincias”. 

El urbanismo y la sociología de la” ciudad de provincias” han tenido una presencia 

constante en la literatura española; y también el cine español ha situado en ellas gran 

parte de sus historias.  

La “ciudad de provincias” cinematográfica es una construcción espacial que propone el 

propio texto fílmico a través de sus procesos propios de construcción del espacio 

narrativo mediante los elementos que intervienen en la puesta en pantalla.  

Es posible analizar y poner de manifiesto las decisiones que permiten al realizador 

construir ese determinado espacio fílmico -que posee características que lo diferencian 

del espacio urbano industrial o del espacio rural-, independientemente del lugar real del 

rodaje del film. 

Ciudades de provincias paradigmáticas del cine español son las que constituyen el 

espacio del relato de Calle Mayor (Juan Antonio Bardem, 1956); El Sur (Víctor Erice, 

1983) o Te doy mis ojos (Icíar Bollaín, 2003). 

 

Palabras Clave 

Cine, Realización Audiovisual, Urbanismo 

 

Abstract 

 In the Spanish demographic distribution, between the big cities and the 

countryside towns, there is the middle size city. Middle size cities have certain 

urbanistic peculiarities that have determined a great deal in the sociological 

characteristics of the human communities that we call “province city”.  The urbanism 

and sociology of the “province city” have been constantly represented by the Spanish 

literature, and also the Spanish cinema has placed many of its plots on that set. 
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The filmic “province city” concept is a spatial construction proposed by the own filmic 

text trough its own means of construction of the narrative space using the elements that 

intervene in the screening techniques. And all of this with no necessary relation to the 

real location of the filming set.  

Paradigmatic” province cities” of the Spanish cinema are the ones that set the stage to 

the following films: Calle Mayor (Juan Antonio Bardem, 1956); El Sur (Víctor Erice, 

1983); or Te doy mis ojos (Icíar Bollaín, 2003). 

 

Key Words 

Cinematography, Screening techniques, Urbanism 

 
 

Do papel à tela. Literatura, cinema, vídeo: narrativa de 
ficção na obra de Rafael França 

 
Marina Castilho Takami. Doutoranda. Universidade Paris VIII. 
marinatakami@yahoo.com.br 

 

Resumen 

A obra videográfica do artista brasileiro Rafael França (1957-1991), cuja 

experiência artística engloba diferentes técnicas e suportes, do papel - passando pela 

performance e pela intervenção urbana, incluindo curadoria, crítica e reflexão de arte 

contemporânea - à tela, está entre as mais expressivas da produção de arte eletrônica 

brasileira. Este ensaio aborda a narrativa de ficção adotada por França, uma 

particularidade em geral pouco explorada pela videoarte, que possibilita pontes com a 

literatura e o cinema. Apesar do falecimento precoce, o artista nos deixou uma obra 

consistente: adaptou para o vídeo o romance Alexis ou Du Vain Combat de Marguerite 

Yourcenar (1983) e o conto Insônia de Graciliano Ramos (1989), fez referência ao 

conto William Wilson de Edgar Alan Poe no vídeo Reencontro (1984) e ao romance 
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Querelle de Brest de Jean Genet em As if Exiled Paradise (1986) e comentou sua 

relação com o cinema de Fassbinder, cujas heroínas inspiraram Getting Out (1984). Na 

videoteca mantida por Rafael França, fonte de referência tanto para sua criação quanto 

para os cursos que ministrava, constatamos a presença de filmes de cineastas tais quais: 

Griffith, Eisenstein, Hitchcock, Resnais, Godard, Truffaut e Buñuel. 

 

Palabras Clave 

cinema, literatura, videoarte, narrativa, Rafael França 

 

Abstract 

The videography of Brazilian artist Rafael França (1957-1991), whose oeuvre 

encompasses different techniques and mediums, from paper – through the performance 

and urban intervention, including curatorship, criticism and reflection on contemporary 

art – to screen, is among the most expressive production of Brazilian electronic art. This 

essay focuses on the  fictional narrative adopted by França, a particularity less explored 

by video art in general, that creates links with literature and cinema. In spite of his 

precocious death, the artist left us a solid oeuvre: he adapted to video the novel Alexis 

ou Du Vain Combat by Marguerite Yourcenar (1983) and the tale Insônia by Graciliano 

Ramos (1989); he made reference to Edgar Alan Poe's William Wilson in Reencontro 

(1984) and to the novel Querelle de Brest by Jean Genet in As if Exiled Paradise 

(1986); he commented his relationship with  Fassbinder's cinema, whose heroines 

inspired Getting Out (1984). In the video library maintained by the artist, source of 

reference for his creation and also for teaching purposes, we note the presence of 

movies from directors such as: Griffith, Eisenstein, Hitchcock, Resnais, Godard, 

Truffaut and Buñuel. 

 

Key Words 

cinema, literature, video art, narrative, Rafael França 
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Arte erótico en la novela histórica española y su 
adaptación cinematográfica: Écfrasis transgresoras en 
Crónica del rey pasmado (1989) de Gonzalo Torrente 
Ballester y El rey pasmado (1991) de Imanol Uribe 

 
Jorge Abril Sánchez. Profesor. Wake Forest University. 
abrilsaj@wfu.edu 

 

Resumen 

El rey pasmado (1991) de Imanol Uribe, basada en la novela histórica de 

Gonzalo Torrente Ballester, Crónica del rey pasmado (1989), cuenta el escandaloso 

deseo del rey Felipe IV, quien quiere ver desnuda a su mujer, la reina Isabel de Borbón, 

después de haber quedado prendado de la hermosura de la prostituta más bella de la 

corte la noche anterior. A pesar de las acaloradas discusiones derivadas de su petición, 

el monarca no cede en su empeño y da órdenes detalladas para recrear su imagen mental 

de Marfisa en su habitación mediante la asignación de ciertos atributos de la 

cortesanana a la reina. En este ensayo, voy a explorar la relación entre lo oral y lo visual 

en el intento del rey de reproducir un ideal pictórico en el cuerpo de una mujer que 

nunca se ha mostrado en cueros en frente de su marido. Será especialmente importante 

poner de relieve las connotaciones múltiples de esta transformación ecfrástica ya que en 

este proceso el sagrado cuerpo de la consorte se convierte inexorablemente en carne 

humana, una posible fuente de lujuria y pecado que podría poner en peligro la santidad 

del matrimonio católico del soberano en un momento histórico de moral ortodoxa y 

persecuciones religiosas. 

 

Palabras Clave 

Écfrasis, arte erótico, novela histórica, retrato mitológico, amor conyugal. 

 

Abstract 

Imanol Uribe’s El rey pasmado (1991), based on Gonzalo Torrente Ballester’s 

historical novel, Crónica del rey pasmado (1989), tells the king's scandalous wish to see 
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Isabel de Borbón naked after being struck one night by the beauty of the most desired 

prostitute at court. Despite the heated discussions caused by his fancy, the monarch does 

not relent, and gives detailed orders to recreate his mental image of Marfisa in his 

chamber and superpose it on the figure of the queen. In this essay, I will explore the 

relationship between the oral and the visual in the king's attempt to reproduce a pictorial 

ideal in the body of a woman who has never stood undressed in front of him. It will be 

particularly important to underscore the multiple connotations of this transformation, 

because it will turn the sacred body of the consort into the flesh of a human, a possible 

source of lust and sin, which could threaten the sanctity of the Catholic marriage of the 

sovereign in a time of orthodox morality and religious persecutions. 

 

Key Words 

Ekphrasis, erotic art, historical novel, mythological portrait, conjugal love. 

 
 

Convergencia de diferentes modos de expresión  
artísticos en Un perro andaluz de Buñuel 
Guillermo Aguirre Martínez. Doctorando. Universidad Complutense de Madrid. 
guillermo-aguirre@hotmail.com 
 
Resumen 

Con Un perro andaluz, Buñuel trasladó eficazmente al leguaje cinematográfico 

las propuestas surrealistas surgidas poco tiempo atrás en el ámbito poético. El 

cortometraje, cabe recordar, nace como consecuencia de dos imágenes oníricas de Dalí 

y Buñuel, extrañas y simbólicas, de gran carga expresiva, que pronto cobrarían forma 

plástica en la gran pantalla. Por aquella época, 1929, artísticamente prevalecía una 

corriente articulada en diferentes ismos tendente a mostrar una misma realidad desde 

diferentes puntos de vista; es el caso del cubismo, la poesía combinatoria, el 

dodecafonismo o, en lo relativo al cine, el montaje de emociones desarrollado por 

Kulechov. Todos ellos constituyen un excelente reflejo de la fragmentación del 

individuo estudiada ya por el psicoanálisis, así como de la reciente teoría de la 

relatividad reflejada en tantos aspectos de la vida. 
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Por otra parte, frente a estos conatos rupturistas, Un perro andaluz no deja de mostrar su 

respeto al gran arte del pasado. En la obra convergen cuadros de Goya, Millet o 

Vermeer -los dos primeros evocados de modo indirecto; el tercero, en el momento en 

que aparece en pantalla La encajera del pintor holandés-, junto al “Preludio y Muerte de 

amor” de Tristan e Isolda.  

La aportación de estos últimos motivos, junto a un especial detenimiento en el legado 

vanguardista observado en el cortometraje, constituirá el ámbito de estudio de nuestra 

ponencia.  

 

Palabras Clave 

Surrealismo, arte vanguardista, Buñuel, Un perro andaluz 

 

Abstract 

 

With An Andalusian dog Buñuel transeferred to the cinematographic language 

the surrealistic proposals which not long ago arose in the context of poetry. The short 

film, has its origin as direct result of two oneiric images from Dalí and Buñuel, both odd 

and symbolic, of great expressiveness, which soon would take plasticity in the big 

screen. At that time, 1929, a series of ism prevailed in the field of arts, all tending to 

show the same reality from different points of view. So it was with cubism, 

combinatorial poetry, dodecaphonism, or concerning cinema, the assemblage of 

emotions as developed by Kulechov. All of them constitute an excellent reflection of 

the fragmentation of the individual, an aspect the psychoanalysis already dealt with, as 

well as that of the recent theory of relativity, reflected in so many aspects of life. 

On the other hand, and facing those ground-breaking attempts, An Andalusian dog 

shows great respect to the great art of former periods. In the work converge paintings by 

Goya, Millet or Vermeer, being the first and second evoked in a roundabout way. The 

third, at the moment in which The Lacemaker by the Dutch painter is displayed in the 

screen framed by Tristan und Isolde’s “Vorspiel und Liebestod”. 
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The contribution from these latest motives paying a particular attention to the avant-

garde legacy observed in the short film will constitute the boundary of study of our 

lecture. 

Key Words 

Surrealism, avant-garde art, Buñuel, An Andalusian Dog 

 

 

Arte e Arquitectura: Vivência do Espaço Labiríntico 
em El Laberinto del Fauno de Guillermo Del Toro 

 
Inês da Conceição do Carmo Borges. Professora. Centro de Estudos de Arqueologia das 
Universidades de Coimbra e Porto 
iccb14meister@gmail.com 
 

Resumen 

Nesta comunicação pretendemos confirmar a presença da Arquitectura e da Arte 

no mundo do Cinema, combinação que pode acolher inúmeras especificidades e 

potencialidades. Tal como na experiência cinestésica do viajante no percurso complexo 

de Dédalo, neste exercício teórico propomo-nos transmitir a ideia de um espaço 

concreto labiríntico projectado pelo realizador, e a acção onde o Fauno e outras 

personagens protagonizam uma fábula moderna.   

Esta comunicação tem como objectivo mostrar uma análise da obra 

cinematográfica El Laberinto del Fauno de Guillermo Del Toro, do ponto de vista da 

Arte e Arquitectura. Abordaremos a reciprocidade de influências entre estas e as 

diversas teorizações e problematizações possíveis. O filme conta com um roteiro 

detalhado, tendo como estrutura narrativa a sequência de desenhos do próprio 

realizador. Guillermo Del Toro dialoga com as novas propostas de internacionalização 

do filme de língua espanhola. O filme não se propõe fazer apenas um retrato da 

localidade de Navarra, no seguimento da sangrenta guerra civil espanhola dos anos 40 

do século XX, mas traz elementos da cultura, como a relação da jovem Ofélia com o 

labirinto que contém simbolismos potenciais que se expandem enquanto itens 
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universais, intemporais e transdisciplinares a domínios como a arte/Arquitectura. Ao 

mesmo tempo, trata de outros temas igualmente universais como o amor, o nascimento, 

a família, a rebelião, a crueldade e a morte, o que o configura como um filme de 

identidade espanhola de qualidade internacional.  

 

Palabras Clave 

Cinematografia; El Laberinto del Fauno; Guillermo Del Toro; Arte; Arquitectura. 

 

Abstract 

In this communication we intend to confirm the presence of Architecture and Art 

in the world of cinema, a combination which can accommodate innumerous specificities 

and capabilities. Like in the kinesthetic experience of the traveler in Daedalus' complex 

path, we intend, with this theoretical exercise, to convey the notion of a concrete, 

labyrinthine space designed by the director, and the action where the Faun and the other 

characters star in a modern fable.   

The objective of this communication is to provide an analysis of the film El 

Laberinto del Fauno, by Guillermo Del Toro, from the standpoint of Art and 

Architecture. We will look at the reciprocity of influences among the various possible 

theorizations and problematics. The film is supported by a detailed roadmap, with a 

narrative structure based on a sequence of drawings made by the director himself. 

Guillermo Del Toro establishes a dialogue with new internationalization proposals for 

Spanish-language films. The film does not intend solely to present a portrait of the town 

of Navarra in the wake of the bloody Spanish Civil War of the 1940s; it also introduces 

elements of culture, like young Ofélia's relationship with the labyrinth, which holds 

possible symbolic meanings that expand as universal, timeless and transdisciplinary 

items into other domains, like Art and Architecture. At the same time, the film deals 

with other equally universal issues, like love, birth, family, rebellion, cruelty and death, 

establishing it as a Spanish identity film with international quality.  

Key Words 
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La articulación de los discursos nacionalista y 
latinoamericanista en la obra de Glauber Rocha: hacia 
un modelo de desarrollo cinematográfico 
latinoamericano 

 
Ignacio del Valle Dávila. Doctorando. Universidad Toulouse II.  
elvalledeignacio@gmail.com 

 

Resumen 

El Cinema Novo puede considerarse como la expresión en el campo 

cinematográfico del debate sobre el modelo de desarrollo nacionalista y la teoría de la 

dependencia que se dio en Brasil en los años cincuenta y principios de los sesenta. En 

este movimiento, por un lado, se construyeron discursos sobre el modelo de desarrollo 

que seguía el país y, por otro, se reflexionó sobre el camino que el propio cine nacional 

debía seguir. Ante la precaria industria cinematográfica nacional y la hegemonía 

hollywoodense, la propuesta cinemanovista antepuso un cine altamente sincrético, que 

no respetaba la convención de los géneros cinematográficos, que se realizaba fuera del 

sistema de estudios y que consideraba al realizador como el autor del filme.  

A pesar de su inspiración nacionalista, los realizadores del Cinema Novo –sobre todo 

Glauber Rocha- reivindicaron también una unión latinoamericana, al igual que otros 

realizadores del subcontinente (sobre todo en Chile, Argentina, Cuba y Bolivia). Se 

buscó así crear un modelo de desarrollo que integrara el ámbito nacional y el 

latinoamericano; es decir, una estrategia común con la que combatir la posición 

dominante que ejercía EE.UU. en los mercados culturales de América Latina.  

La obra teórica y fílmica de Glauber Rocha durante la segunda mitad de los años 

sesenta, es la que mejor expresa esta doble aspiración. El objetivo de esta presentación 

es analizar cómo se articulan ambos discursos en su manifiesto Uma estética da fome 

(1965), América Nuestra (1965, 1967), -un proyecto nunca realizado-, y su filme Terra 

em transe (1967). 
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Palabras Clave 

Cinema Novo, Glauber Rocha, Modelo de desarrollo cinematográfico, Sincretismo, 

Panamericanismo   

 

Abstract 

Cinema Novo can be considered as the expression in the cinematographic area 

of the debate on the model of nationalistic development and the theory of the 

dependence that took place in Brazil in the fifties and early sixties. In this movement, on 

the one hand, discourses were constructed on the Brazilian model of development, on 

the other hand, about the way that the national cinema must to follow. In view of the 

precarious cinematographic national industry and the hegemony of Hollywood, the 

filmmakers of Cinema Novo preferred a syncretic cinema, which was not respecting the 

convention of the cinematographic genres, which was produced out of the studio system 

and considered the director as the author of the movie. 

In spite of their nationalistic inspiration, the filmmakers of Cinema Novo -

especially Glauber Rocha- claimed also a Latin-American union, as other filmmakers of 

the subcontinent (especially in Chile, Argentina, Cuba and Bolivia). They tried to create 

a model of development that integrates national and Latin American areas; that is, a 

common strategy to combat the dominant position exercised by the USA over Latin 

American cultural market. 

Glauber Rocha's theoretical and practical work during the second half of the 

sixties, is the deepest expression of this dual aspiration. The aim of this presentation is 

to explore how both discourses are articulated in their manifesto Uma estética da fome 

(1965), América Nuestra (1965, 1967), -a project never realized-, and in his film Terra 

em transe (1967). 

 

Key Words 

Cinema Novo, Glauber Rocha, Model of cinematographic development, Syncretism, 

Pan-Americanism    
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Cine con los CCTV. Nuevos espacios de la vigilancia en 
el Arte Contemporáneo 

 
José Luis Lozano Jiménez. Personal docente investigador. Universidad de granada. 
joseluislozano@ugr.es     
 

Resumen 

En la actualidad nos encontramos ante una situación en la que el ser humano está 

sometido a numerosas normativas de control y poder sobre el cuerpo, implantadas por 

los gobiernos de las ciudades neoliberales. El espacio urbano se ha convertido en un 

paisaje panóptico de observación de la vida real debido a la proliferación de cámaras de 

vigilancia implantadas en las ciudades. Pronto una serie de artistas comenzaron a 

trabajar con una serie de dispositivos de videovigilancia como herramienta tecnológica 

para resolver sus proyectos videográficos, este es el caso de Funda que se realizó en el 

año 1966, esta pieza mostraba fragmentos unidos de imágenes que habían sido grabadas 

con cámaras espía en un espacio monitorizado a través de un circuito cerrado de 

televisión (CCTV), en ellas se mostraba al público que acudía al espacio expositivo. En 

el siglo XXI encontramos también a una serie de artistas que están manifestando su 

interés por el uso de los conceptos relacionados con el control y la vigilancia utilizando 

como herramientas los actuales sistemas que nos proporcionan las tecnologías de 

control social para la realización de sus videocreaciones, este es el caso de Luis André 

en Kutxa Beltza, 1997, Manu Luksch en Faceless, 2007, o como el ejemplo de los 

trabajos de los MediaShed en sus Video Sniffin.  

 

Palabras Clave 

Control, cámara de vigilancia, CCTV, videovigilancia, observación 

 

Abstract 

Today we face a situation in which human beings are subject to numerous 

regulations for control and power over the body, introduced by the neoliberal city 

governments. Urban space has become a landscape panoptic observation of real life due 
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to the proliferation of surveillance cameras deployed in the cities. Soon a number of 

artists began to work with a number of video surveillance systems as a technological 

tool to solve your video project, this is the case with cover held in 1966, showed this 

piece together fragments of images that had been recorded spy cameras in an area 

monitored by closed circuit television (CCTV), as they showed the public who came to 

the exhibition space. In the twenty-first century are also a number of artists who are 

expressing interest in the use of concepts related to the control and monitoring using 

existing systems as tools that give us the social control technologies for the realization 

of her video, this is the case in Kutxa Beltza André Luis, 1997, in Faceless Manu 

Luksch, 2007, or as an example of the work of its Video Sniffin MediaShed. 

 

Key Words 

Control, surveillance camera, CCTV, videosurveillance, observation 

 
 
 

Erotismo, violência e voyeurismo em Matador (1986), 
Átame (1990) E Kika (1993) 

 
Marcelo de Miranda Lacerda. Professor de LE. Funorte- Soebras. 
Juliana Andrade de Lacerda. Estudante. Universidade Federal de Minas Gerais 
mmlacerda2@hotmail.com, anokaufman@yahoo.com.br 

 

Resumen 

O presente estudo se formaliza a partir de uma análise entre a cultura espanhola 

e o cinema, tendo como corpus de pesquisa os filmes de Pedro Almodóvar: Matador 

(1986), Átame (1990) e Kika (1993).  Para tanto, promovemos uma investigação com 

fundamento na teoria semiótica, a partir da qual será possível estabelecer um paralelo 

entre a cenografia e o imaginário simbólico. É interessante perceber, nas obras em 

análise, que a aparição de objetos nos filmes de Almodóvar faz parte de um intrincado 

complexo simbólico que tem entre seus constituintes mais visíveis a cultura da 
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tauromaquia, além do questionamento sobre o erotismo, a violência e o voyeurismo na 

sociedade espanhola no período pós-franquista. 

 

Palabras Clave 

Identidade, Cultura, Tauromaquia, Erotismo, Mídia 

 

Abstract 

This study consists of a comparative analysis between the Spanish movie 

industry and culture, focusing on some of Pedro Almodóvar’s workpieces as research 

corpus: Matador (1986), Átame (1990), and Kika (1993).  In order to do so, a semiotic 

theory-based investigation was employed, with which it was possible to draw a parallel 

between the scenography and the symbolic imagery. It is important to notice that the 

displaying of objects in Almodóvar's movies is part of an intricate symbolic complex 

that draws from the tauromachy culture as well as the questioning upon erotism, 

violence, and voyeurism in the post-Francoism Spanish society. 

 

Key Words 

Identity, Culture, Bullfighting, Erotica, Media 

 

Cine y vanguardia en España y Portugal durante el 
periodo de entreguerras 

 
Fernando Ramírez Jordà. Investigador. Universitat Autònoma de Barcelona. 
ferranramirezbcn@gmail.com 
 

 

Resumen 

El vanguardismo artístico conjugó su advenimiento con el nacimiento del cine, 

por lo que no resulta extraño que las manifestaciones cinematográficas de principios del 

siglo XX se contagiaran de unas forma expresivas que proponían una ruptura formal 

con los periodos anteriores. Las vanguardias históricas, al igual que fueron creadas para 
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ejercer una función iconoclasta respecto a la historia previa, también fueron creadas 

para negar rápidamente su propia existencia. 

El cine funcionó como espejo de imágenes en movimiento de estas nuevas tendencias, 

siendo Francia, Italia, Alemania o Rusia sus principales focos creativos de producción. 

Sin embargo, otros países prestaron atención a esta nueva ola experimental en el arte. 

España y Portugal también fueron dos de los centros que dedicaron sus principales 

esfuerzos durante las décadas de los años 20 y 30 aunque su principal obstáculo fue la 

inexistencia de un mercado interior consolidado. 

Esta comunicación analiza la producción cinematográfica que seguía los cánones 

estéticos del vanguardismo artístico en ambos países y propone la evolución de ambas 

industrias durante el periodo de entreguerras. Igualmente, se investigan las influencias 

foráneas que fueron tomadas como referencia para la creación de documentos fílmicos 

que pudieran inscribirse en la vanguardia europea. Además, la cinematografía 

vanguardista en España y Portugal permanece mayoritariamente desconocida, por lo 

que también se aboga por su debido reconocimiento.  

 
 
Palabras Clave 
Cine, vanguardismo, entreguerras, España, Portugal. 

 

Abstract 

The artistic avant-garde conjugated his beginnings with the birth of cinema, so it 

is not surprising that the film events of the early twentieth century were infected with 

new forms of expression that proposed a formal break with the previous periods. The 

historical avant-garde, since it was created to perform an iconoclastic function regarding 

the previous history, was also created to quickly deny its own existence. 

The cinema functioned as a mirror of images in movement of these new trends, with 

France, Italy, Germany and Russia as its main sources of creative production. However, 

other countries pay attention to this new wave of experimental art. Spain and Portugal 

were also two of the leading centers devoting their efforts to these revolutionary films 

over the decades of the 20s and the 30s, although the main obstacle for them was the 

lack of a consolidated industry. 
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This paper analyzes the film production following the aesthetic avant-garde in both 

countries and proposes the development of both industries during the interwar period. It 

proposes as well the foreign influences that were taken as a reference for reaching a 

rendition of European avant-garde movements in cinema. Ultimately, avant-garde 

filmmaking in Spain and Portugal remains largely unknown, which also calls for due 

recognition.  

 

Key Words 

Cinema, avant-garde, interwar, Spain, Portugal. 

 

La factory de Pedro Almodóvar: transgresión, 
melodrama y plástico 

 
Vega Sánchez Aparicio. Estudiante de doctorado. Universidad de Salamanca.  
vegawinslet@hotmail.com 

 

Resumen 

El famoso estudio neoyorquino, inaugurado por Andy Warhol en los años 

sesenta, The Factory, se convirtió en un punto de encuentro para la cultura 

underground. A persar de las diferentes concepciones estéticas de ambos creadores, 

Pedro Almodóvar es una referencia –y una “factoría”- fundamental en el ámbito 

artístico español a partir de los años ochenta. Así, en esta comunicación trazaremos un 

itinerario estético basado en la intertextualidad del director manchego con otras 

disciplinas. No solamente los homenajes al cine aparecen continuamente en su obra, si 

no que Pedro Almodóvar es un entusiasta de las citas literarias, musicales y pictóricas. 

Para ello analizaremos cinco de sus películas, como cinco caras de una postmodernidad 

propia de la sociedad española.  

 
Palabras Clave 
Almodóvar, literatura, estética, intertextualidad, postmodernidad 
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Abstract 

The famous New York studio inaugurated by Andy Warhol in the sixties, “The 

Factory”, turned into a point of meeting for the underground culture. Despite of 

different aesthetic conceptions of both creators, Pedro Almodóvar is a fundamental 

reference –and a “factory”- in the artistic Spanish area from eighties. So that, in this 

report we will plan an aesthetic itinerary based on the intertextuality of Spanish director 

with other artistic disciplines. Not only the references to the cinema are constantly in his 

work, but Pedro Almodóvar is an enthusiast of the literary, musical and pictorial quotes. 

That is why we will analyze five of his movies, as fives of Postmodernism of the 

Spanish society. 

 

Key Words 

 
Almodóvar, literatura, aesthetics, intertextuality, Postmodernism 

 
 

La historia de la música a través del cine en español. El 
silencio antes de Bach (2007) 

 
Virginia Sánchez Rodríguez. Estudiante de Doctorado. Universidad de Salamanca. 
pianistav@hotmail.com    
 

Resumen 

Desde la Contrarreforma, la música en Occidente se ha visto relegada a un 

segundo plano por parte de las artes visuales a pesar de la presencia de esta disciplina en 

la dimensión social del ser humano. Por esa razón, la presente comunicación pretende 

reivindicar la relevancia de la música a través de la película española El silencio antes 

de Bach (2007) 

Este film, formado por una confluencia de secuencias cotidianas contemporáneas y 

recreaciones históricas, cuenta con un nexo: la vida y obra del compositor alemán 

Johann Sebastian Bach (1685-1750). La película abarca su figura desde que acepta el 
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cargo de maestro de capilla en la iglesia de Santo Tomás de Leipzig, pasando por la 

difusión de su obra por parte del también compositor alemán Félix Mendelssohn (1809-

1847) y analizando la repercusión de su legado en la edad contemporánea. Partiendo de 

esta premisa, El silencio antes de Bach puede entenderse como un compendio de música 

que incide en su aspecto histórico, técnico, estético o religioso, tal y como reflejan los 

elementos musicales insertos en la película. 

Desde este punto de vista, el principal objetivo de esta comunicación es demostrar el 

valor didáctico del cine para transmitir conceptos e ideas, en este caso en torno a la 

disciplina artística y musical, tomando como protagonista la figura de Johann Sebastian 

Bach, un caso paradigmático de la historia de la música. 

 

Palabras Clave 

Cine, historia, música, Bach, estética. 

 

Abstract 

Since the Counter-Reformation took place, music has been relegated to the 

background because of visual arts, despite the presence of this discipline in the social 

dimension of human beings. For that reason, this communication is intended to 

vindicate the relevance of music through the Spanish movie El silencio antes de Bach 

(2007) 

This film, made by a confluence of contemporary daily sequences and historical 

recreations, has a link: life and work of the German composer Johann Sebastian Bach 

(1685-1750). The film covers his figure since he accepted the job as choirmaster at St. 

Thomas Church in Leipzig, getting thought the spreading of his work also by the 

German composer Felix Mendelssohn (1809-1847) and analyzing the repercussion of 

his legacy in the contemporary age. Because of this, El silencio antes de Bach can be 

understood as a collection of music theories that takes into account its historical aspect, 

technical, aesthetic or religious, as reflected by the musical elements used in the film. 

From this point of view, the main goal of this essay is to demonstrate the educational 

value of the cinema in terms of transmission of concepts and ideas. This one we have 
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just talked about shows us the artistic and musical discipline, on the leading figure of 

Johann Sebastian Bach. 

 

Key Words 

Cinema, history, music, Bach, aesthetic. 

Puesta en escena del film: una representación social? 
Estudios de caso: Torre Nilsson – Salles –Almodóvar 

 
Monica Lilian Satarain. Profesora. Universidad de Buenos Aires. 
lilian_satarain@yahoo.com.ar 

 

Resumen 

En cuanto a lo propio del problema de investigación, es un abordaje  inusual en 

la bibliografía existente del área. Se trata del estudio de la puesta en escena 

cinematográfica a partir del análisis estético en su relación con las teorías de la cultura. . 

El interés por el dispositivo de puesta en escena, en funcionamiento en la obra filmica se 

basa en la particular cuestión de estilo que plantea una poética determinada y que opera 

como representación social en los discursos regionales, .nacionales o incluso 

transnacionales. El abordaje comparativo considera un corpus argentino e 

hispanoamericano desde los modos de representación, en el marco del discurso 

audiovisual contemporáneo. 

 

Palabras Clave 

Puesta en Escena- Film- Representacion- Sociedad    

 

Abstract 

The investigation problem, is an unusual boarding in the existing bibliography of 

the area. Is about the study of the staging from the aesthetic analysis and his relation 

with the culture theories. The interest for the device of staging, on operation in the 

filmic work, is based on the particular question of style that raises a certain poetic that 

operates like a social representation in the regional discourses, nationals or even 
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transnational. The comparative boarding considers an Argentine and Hispano-American 

corpus from the representation ways, in the framework of the contemporary audiovisual 

discourse. 

 

Key Words 

Staging – Film- Representation - Society 

 

Os presento a los nihilistas: La desintegración de la 
familia española contemporánea en la película La 
influencia (2007) por Pedro Aguilera 

 
Amy L. Tibbitts. Profesora. Beloit College. tibbittsa@beloit.edu 
 

Resumen 

Esta investigación considera la película española, La influencia (2007), dirigida 

por Pedro Aguilera como un comentario nihilista sobre la familia española 

contemporánea.  Esta película, como una continuación de una tradición literaria ya bien 

establecida de familias distópicas, representa a la familia como un desierto social 

metafórico a través de la falta de comunicación de los personajes y el uso de periodos 

extensos de silencio.  Con el uso de los espacios, el filme propone un comentario 

cultural sombrío sobre el sujeto español.  La acción principal tiene lugar en una ciudad 

provincial anónima y mientras los protagonistas visitan y frecuentan unos espacios 

conocidos y comunes (la casa, la farmacia, los supermercados, el transporte público, 

etc.), ninguno ofrece un sentido de familiaridad o comodidad.  El resultado es un vacío 

emocional total que desestabiliza la familia como institución.  Con muy poco diálogo, el 

filme abre unas perspectivas de lo que significa la cohesión familiar y nos obliga 

cuestionar la existencia de dicha cohesión.   Existe en el argumento de la película una 

reexaminación de la relación entre madre e hijos y posiciona esta relación como un 

elemento dañino y sumamente precario.  La desconexión y el aislamiento de los 

protagonistas sugieren que la familia, como eje de la sociedad, haya desaparecido.  Esta 
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investigación se basa en parte en una entrevista con Pedro Aguilera (noviembre 2008) y 

con unos trabajos teóricos desarrollados sobre el nihilismo en la cultura contemporánea.   

 
Palabras Clave 
Familia, nihilismo, maternidad, silencio.l 
 

Abstract 

This study considers the recent Spanish film La influencia (2007), directed by 

Pedro Aguilera, and its treatment of the contemporary Spanish family.  Following an 

already strong XX century Spanish literary tradition of family dysfunction, the film 

depicts a vast metaphorical social desert through the use of uncomfortably long 

extensions of silence and emotional disconnectedness.  On a spatial level, the film 

provides a bleak cultural commentary regarding the contemporary Spanish subject.  Set 

in a nondescript Spanish provincial city, the protagonists of the film move within 

familiar spaces (the house, the pharmacy, supermarkets, the train), none of which 

provide comfort or a sense of place.  The result is a vacuum of emotional stability and 

availability, which have the protagonists teetering on the edge of annihilation.  Almost 

erased of dialogue, La influencia cracks open notions of family unity and contentment 

as the already precarious and damaged familial structure slowly, but inevitably, 

disintegrates.  Hence, the film’s framework points towards a negative re-visioning of 

the mother/child relationship and the institution of the family in general.  The 

disjointedness and extreme isolation of the subjects suggests that there is no future for 

the family as a stabilizing social force in the contemporary Spanish social landscape.  In 

fact, the film’s rapt attention to hopelessness redraws the notion of social cohesion and, 

instead, pushes the spectator to question (and perhaps acknowledge) that such cohesion 

ever existed.  The conclusions of this study draw in part from a personal interview with 

director Pedro Aguilera (November 2008) and incorporate some of the work done by 

cultural theorists on the concept of nihilism in contemporary culture. 

 

Key Words 

Family, nihilism, maternity, silence. 
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El turismo de masas a través del cine de ficción. 
Mallorca como escenario 

 
Catalina Aguiló Ribas y Maria José Mulet Gutiérrez. Profesoras. Universidad de les 
Illes Balears.  
cataguilo@hotmail.com, mj.mulet@uib.es 
 
 

Resumen 

En la postguerra española, y especialmente desde fines de la dècada de 1950, las 

islas Baleares,y Mallorca en concreto, vuelven a convertirse en escenario de múltiples 

filmacions cinematográficas, en un auténtico plató de cine, como ya lo fueron en el 

período de entreguerras. El contexto político y social es ahora muy diferente, y el cine 

parece subordinarse al incipiente pero contínuo turismo de masas, que será una fuente 

de ingresos económicos muy importante durante el período del llamado desarrollismo. 

La comunicación que se presenta analizará este hecho a partir de algunes películas 

rodadas en Mallorca, como Bahía de Palma (1962) y El Verdugo (1963), demostrando 

que su estudio puede servir también de recurso didáctico óptimo para el conocimiento 

de la historia contemporanea. 

Trabajo enmarcado en el 6º Plan Nacional de Investigación Científica, Desarrollo e 

Innovación Tecnológica, REF PROJECTE HAR 2010 - 21691 

 

Palabras Clave 

Turismo, Mallorca, Cine, Peliculas, Didáctica 

 

Abstract 

From 1950s, Balearic Island and, specifically, Mallorca became a scenario for 

cinema shooting, a cinema’s set. The economic development with the tourism arrival 

was a reason for the interest about our land. Tourism and cinema are connected, 
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particulary in the 1960’s, with movies like Bahia de Palma (1962) or El Verdugo 

(1963). This research work is about the relation between cinema and tourism and how 

the first became an information and didactic tool about the second. 

 

Key Words 

Tourism, Mallorca, Cinema, Movies, Didactic 

 

Histoire(s) du Cinéma: la imagen cinematográfica 
como didáctica de la historia 

 
Alberto Martín Acedo. Alumno. Universidad Autónoma de Barcelona 
alberto.martin87@hotmail.com 
 
Resumen 

El arte cinematográfico es, o debería ser, como todo arte, un instrumento de 

conocimiento con la función de generar un pensamiento propio y, a la vez, ajeno.  Mi 

propósito es observar cómo la imagen cinematográfica genera toda una reflexión sobre 

la Historia a través de la obra magna del director Jean-Luc Godard Histoire(s) du 

Cinéma. Este film-ensayo permite, a través de su montaje, determinar las imágenes 

como imagen-memoria ya no sólo individual sino colectiva: un montaje caleidoscópico 

(un collage de imágenes, palabras y sonidos) que refracta las imágenes de tal modo que 

su propia narración devenga una reflexión crítica sobre la memoria (y el olvido) y la 

formación de la Historia. La historia del cine deviene memoria personal y colectiva con 

la que reflexionar sobre el poder del cinematógrafo para evocar el pasado. El objetivo es 

analizar en qué modo la obra godardiana se convierte en una herramienta de 

pensamiento histórico y cinematográfico a partir del que narrar una historia del cine, en 

qué modo la capacidad de representancia, recuperando la terminología de Paul Ricoeur, 

permite una autoconsciencia del medio cinematográfico en la formación de la imagen-

memoria: el cine, la imagen se convierten en medio y objeto del pensamiento. 
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Histoire(s) du Cinéma es una obra metacinematográfica que nos narra las posibilidades 

críticas del cine como autorreflexión de sí mismo y de la Historia.  

 

Palabras Clave 

Historia, memoria, conocimiento, imagen. 

 

Abstract 

The cinematographic art is, or should be, an instrument of knowledge in order to 

generate a critical thought. My purpose is to observe how the cinematographical image 

generates a reflection about History through the Jean-Luc Godard’s masterpiece 

Histoire(s) du Cinéma. This film-essay allows, through the editing, to determinate the 

images as image-memory not only individual but collective: the editing, like a 

kaleidoscope, refracts the images in a way that its narration becomes a critic reflection 

about memory (and forgetting) and the formation of History. The cinematographical 

history becomes personal and collective memory in order to reflect about the power of 

cinema to evocate the past. So, my aim is to analyze in which way Godard’s work 

becomes a tool of the historical and cinematographical thought thath narrates a history 

of cinema, in which way the capacity of representance, recovering Paul Ricoeur’s 

terminology, allows a self-conscious of cinema as means of formation of image-

memory: cinema becomes a means and object of thought. Histoire(s) du Cinéma is a 

metacinematographical work that narrates the critic possibilities of cinema as self-

reflection of itself and History.  

 

Key Words 

History, Memory, Knowledge, Image. 
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Escuchar el Cine. La indispensable presencia del cine y 
sus bandas sonoras, como punto de encuentro 
pedagógico en carreras de formación artística 

 
Livio Sandro Benedetto. Profesor. Universidad de Buenos Aires. 
sandrobenedetto@gmail.com 
 
 

Resumen 

El presente trabajo surge a partir de la experiencia académica como docente del 

área música de diferentes carreras de formación artística, en universidades estatales y 

privadas de Buenos Aires, Argentina. 

El estudio del arte cinematográfico: su lenguaje, las posibilidades de interacción entre la 

imagen y el sonido presentes en la música incidental, y sus infinitas posibilidades como 

recurso didáctico, no pueden dejarse de lado en la conformación actual de las currículas 

de carreras artísticas. Todos estos saberes se hacen necesarios,-y frecuentemente 

indispensables-, para la obtención de una completa formación profesional, ya sea que su 

campo de acción se oriente a la investigación, la docencia, la composición y/o la 

interpretación.  

En correspondencia con lo enunciado se desarrollaran las distintas posibilidades de 

abordaje que ofrece el cine y su  aplicación práctica, teniendo en cuenta la especificidad 

de las diferentes carreras. 

 
Palabras Clave 

Banda sonora, música incidental, recurso didáctico 

 

Abstract 

This work comes into being from the my academic experience as a teacher in the 

music field in different careers of artistic education, in state and private universities of 

Buenos Aires, Argentina.  
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The study of cinematographic art: its language, the interaction possibilities between 

image and sound present in incidental music, and its infinite possibilities as a didactic 

resource, cannot be set aside in the present conformation of the artistic careers 

curriculae. All this knowledge becomes necessary –and frequently essential- in order to 

attain a complete professional training, whether their scope of action directs to research, 

teaching, composition and/or performing. 

In correspondence with the previous statement, the different approach possibilities that 

film offers and its practical application will be developed, taking into account the 

specificity of the different careers. 

 

Key Words 

Soundtracks, incidental music, didactic resource 

 

 

¿Cómo es dulcinea?: ruptura fílmica del estereotipo 
cervantino 

 
Lourdes Bueno Pérez. Profesora Titular. Austin College, Texas 
lbueno@austincollege.edu 
 
 
Resumen 

Si nos fijamos atentamente en El Quijote y entresacamos de sus páginas los 

personajes femeninos de mayor relevancia en la obra, llegamos a la conclusión de que 

todos ellos pertenecen a una de las dos categorías siguientes: la mujer idealizada 

(Dorotea, Luscinda, Zoraida, Marcela, la duquesa...) y la mujer “degradada” (Teresa 

Panza, la mujer y la hija del posadero, Maritornes...). Ambas categorías responden a dos 

modelos ya prefigurados por la tradición literaria que parte del medievo, y ambas se 

pueden rastrear perfectamente en la poesía de la época (Garcilaso y Góngora, por un 

lado, y Quevedo, por el otro).  
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Dentro del modelo de mujer idealizada, la que ocupa el lugar más alto es, sin duda 

alguna, Dulcinea. En ella, nuestro caballero de la Mancha ha recreado “todos los 

imposibles y quiméricos atributos de belleza” (93) que los cancioneros medievales 

primero y el modelo petrarquista después le ofrecían. Esta idealización de la heroína se 

refleja perfectamente en películas clásicas como la famosa Man of La Mancha, de 

Arthur Hiller, o Don Quixote, de Peter Yates. En ambas, las actrices que interpretan el 

papel de Dulcinea ponen su atractivo físico, su exotismo y su imagen de “mujer 

española” para recrear a la dama idealizada de Don Quijote. 

Sin embargo, a finales del siglo XX y, de forma más clara, a principios del XXI, se 

observa cierto desplazamiento en cuanto a la interpretación de la figura cervantina, y 

tanto críticos literarios como artistas se dedican a re-leer y re-crear los clásicos desde 

perspectivas nuevas y diferentes. Dos ejemplos de esto son Manuel Gutiérrez Aragón, 

con su película El caballero Don Quijote, basada en la segunda parte de la obra, y Neil 

LaBute con Nurse Betty, en la que una increíble Renée Zellweger juega el doble papel 

de Dulcinea y Don Quijote. 

Estos dos directores, a través de sus películas, demuestran que pertenecen a la nueva 

generación de artistas que cuestionan los estereotipos fijados por siglos de tradición. Sus 

interpretaciones del texto cervantino, analizadas en profundidad, no parecen ser una 

respuesta controvertida (o incluso herética) a los cánones tradicionales, sino que, por el 

contrario, son el resultado de una lectura intensa y muy personal de la obra original del 

escritor manchego. 

 

Palabras Clave 

Cervantes, Quijote, Dulcinea, cine, idealización 

 

Abstract 

The idealization of Dulcinea that, inherited from the Medieval cancioneros and 

the Petrarchist model, is reflected in Cervantes’ novel is also depicted in classical 

movies such as Man of La Mancha, by Arthur Hiller, or Don Quixote, by Peter Yates. 
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Nevertheless, we can observe a certain shift in the contemporary interpretations of the 

Cervantine character, and modern scholars and artists re-create it from original 

perspectives. That is the case of the Spanish film director Manuel Gutiérrez Aragón and 

his El Caballero Don Quijote, and also of the American director Neil LaBute with his 

Nurse Betty. Both interpretations do not seem to be a real confrontation with the 

traditional canon, but, on the contrary, they appear to be the result of a very deep and 

personal reading by both directors of the Cervantes´original work. 

I will explore how Cervantes´heroine is depicted in these movies, and how this new 

interpretation would affect our own reading of the classical novel.  

 

Key Words 

Cervantes, Quijote, Dulcinea, cine, idealization 

 

Hierofanías nacionales: el cine religioso en México 
 

Martín Camps. Profesor Asociado. University of the Pacific.  
mcamps@pacific.edu  
 

Resumen 

La religión es una parte fundamental de la identidad nacional en México. Esta 

presentación examina ejemplos de la producción cinemática religiosa en México, un 

tema que ha sido importante desde el arribo del cine en 1896 en las costas de Veracruz, 

algunos meses después de la primera exhibición en París. Esta presentación revisa la 

historia del cine en México a través de películas religiosas y reflexiona en las 

transformaciones, crisis, época de oro, e historia del cine mexicano. El primer grupo de 

películas religiosas incluye Jesús de Nazareth (1942) por José Días Morales y Mártir 

del Calvario (1952) por Miguel Morayta, que tenían la pasión como un tema central o 

por ejemplo, duante los sesenta, circuló una versión “hippie” de Jesucristo superestrella 

que se llamó Cristo 70 de Alejandro Galindo. El Segundo grupo se compone de 



I Congreso Internacional Historia, Literatura y Arte en el Cine en Español y Portugués 

 

 

Línea Temática 4: Historia/Literatura/Arte. Didáctica cinematográfica. El cine como 

herramienta de conocimiento. 

 

 

226

películas en las cuales las manifestaciones de religiosidad popular ilustran el 

sincretismo de prácticas religiosas indígenas y la religión impuesta durante la Colonia y 

sus excesos como en Canoa (1978) de Felipe Cazals, o El crimen del padre Amaro 

(2002) de Carlos Carrera, una de las películas más taquilleras en México. Un importante 

tercer momento es el trabajo de Luis Buñuel, que incluye Nazarín (1958). Este 

panorama intenta proveer un escenario de expresiones culturales “hierofánticas” o 

manifestaciones de lo sagrado como constructoras de la nación mexicana como un 

género importante y poco explorado en la cultura mexicana. 

 
Palabras Clave 
Cine mexicano, religión, identidad. 
 

Abstract 

 Religion is a fundamental part of national identity and culture in Mexico. This 

presentation examines examples of Mexican religious cinematic production, a theme 

which has been important since the arrival of cinema in 1896 in the port of Veracruz, a 

few months after the first showing in Paris. This presentation surveys the history of 

cinema in Mexico through religious films and reflects upon the transformations, crises, 

golden age, and history of Mexican cinema. The first group of religious Mexican films 

includes those such as Jesús de Nazareth (1942) by José Díaz Morales and Mártir del 

Calvario (1952) by Miguel Morayta which have the Passion as the central theme, or 

during the sixties, a version of a Mexican hippie “Jesus Superstar” such as in Cristo 70 

(1969) by Alejandro Galindo. The second major group is comprised of films in which 

the manifestations of popular religion illustrate the syncretism of indigenous religious 

practices and the Christian religion imposed by the Spanish Colony or it excesses such 

as Canoa (1978) by Felipe Cazals, or El Crimen del Padre Amaro (2002) by Carlos 

Carrera. A third important moment in the history of religion and film is the work of Luis 

Buñuel, including Nazarín (1958). This survey intends to provide a landscape of the 

expressions of hierophanies or manifestations of the sacred as consolidators of Mexican 
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religiosity that is an important genre that illustrates a little explored area of Mexican 

culture. 

 

Key Words 

Mexican Cinema, Religion, Mexican Identity. 

 

Regret, riot and reverse anthropomorphism: the moral 
immoralities of Alejandro González Iñárritu's Amores 
Perros 

 
Jamie Davis. Profesor asistente. Western Carolina University.  
jddavis@email.wcu.edu 
 

Resumen 

Este estudio examinará la película Amores Perros de Alejandro González 

Iñárritu, desde una perspectiva pedagógica y filosófica, buscando en particular la forma 

en que este controvertido texto se pueden utilizar en las clases de cine y la conversación 

para abrir el diálogo con respecto a la supuesta "inmoralidad" de la obra. A partir de la 

premisa (que es con frecuencia una excepción entre los estudiantes universitarios 

estadounidenses) que la violencia, la infidelidad y el engaño en la película auguran una 

valoración gratuita y gráfica de la inmoralidad por Iñárritu, este análisis en última 

instancia, demostrar que las viñetas individuales contenidas en este texto constituyen , 

muy por el contrario, una narrativa que explícitamente señala las consecuencias del 

pecado. Como los cuentos de Octavio, Valeria y se entrelazan El Chivo 

tangencialmente, las elecciones que hace cada protagonista, que se indulgencia en la 

lujuria, la vanidad, la avaricia, el asesinato o la falta de honradez, culminará en la 

desfiguración, la soledad y la muerte: una deconstrucción de la forma en que el cineasta 

explora la nexo improbable en que la "inmoral" se utiliza como un instrumento para 

contar la moral. Además, esta presentación también se estudiarán las reflexiones 
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marcado y las relaciones entre los seres humanos y sus perros y su significado en el 

texto. Aunque el amor y su centralidad en Amores Perros que estos cuentos es posible, 

la base venenosas y corrupto en el que la pasión está bien construido o traicionado 

conduce inevitablemente a la destrucción, la muerte y la soledad. 

 

Palabras Clave 

Amores Perros, la corrupción, el amor, Pedagogía, Moral 

 

Abstract 

This study will examine the movie Amores Perros by Alejandro González Iñárritu from 

a pedagogical and philosophical perspective, looking in particular at how this 

controversial text may be used within film or conversation classes to open dialogues 

regarding the ostensible "immorality" of the work.  Beginning with the premise (which 

is frequently an objection amongst American college students) that the violence, 

infidelity and deception in the movie augur a gratuitous and graphic valorization of 

immorality by Iñárritu, this analysis will ultimately demonstrate that the individual 

vignettes contained in this text constitute, much to the contrary, a narrative that 

explicitly points out the consequences of sin.  As the tales of Octavio, Valeria and El 

Chivo intertwine tangentially, the choices that each protagonist makes, be they 

indulgence in lust, vanity, greed, murder or dishonesty, culminate in disfigurement, 

solitude and death: a deconstruction of how the filmmaker explores the improbable 

nexus in which the "immoral" is used as an instrument to recount the moral.  

Furthermore, this presentation will also study the stark reflections and relations between 

human beings and their dogs and their significance in the text.  Although love and its 

centrality in Amores Perros make these tales possible, the poisonous and corrupt basis 

on which passion is either constructed or betrayed leads inevitably to destruction, death 

and solitude. 
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Key Words 

Amores Perros, Corruption, Love, Pedagogy, Morality 

 

 

El cine como instrumento didáctico en la enseñanza del 
español 

 
María Davis. Oxford College of Emory University. 
encarnagon@hotmail.com 
 
Resumen 

El cine permite dar un tratamiento contextualizado a los contenidos de la 

enseñanza; facilita la diversidad cultural; aporta un componente lúdico; y, en la medida 

en que se produce una identificación sujeto-objeto, potencia el aprendizaje significativo. 

En el campo de E/LE favorece al enfoque comunicativo porque da tanta importancia a 

los elementos socioculturales como a los formales, es decir, al uso de la lengua y a la 

forma de percibir el mundo a través de esa lengua.  

En esta ponencia se ofrecerán ejemplos de la importancia del cine a la hora de aprender 

aspectos culturales hispanos. Se mostrará, a través de diferentes vídeos cortos, el tema 

de los estereotipos que se poseen sobre los hispanos en USA. 

 

Palabras Clave 

Cine didáctico, cultura, clase español 

 

Abstract 

Cinema allows you to contextualize language teaching; promotes cultural 

diversity; creates a relaxed and fun environment in the classroom; and generates a great 

understanding of the language because of the subject identification with the object 

exposed. When you teach a language, cinema enhances the communicative approach 
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because it focuses on both; grammar and the socio-cultural aspects of the language. In 

other words, cinema puts emphasis not only on language usage, but also on the 

perception of the world through that language.  

In this presentation, I will demonstrate the importance of cinema in teaching different 

Hispanic cultural aspects. I will show how I teach the topic of stereotypes on Hispanics 

in the USA through different videos.  

 

Key Words 

Cinema teach, learn, Spanish culture 

 
 

Entre livros e telas – retratos da invisibilidade das 
mulheres no movimento do cangaço 

 
Dalila Carla dos Santos. Mestranda. Universidade Federal da Bahia 
dalicarter@gmail.com 
 
Resumen 

O cinema, enquanto elemento de comunicação, apresenta-se como um grande 

responsável pela instauração de versões da realidade. A História do Brasil é repleta de 

falhas nas narrativas dos acontecimentos que construíram a memória do país. Esta 

realidade fica mais evidenciada quando a recortamos para o Nordeste, região colocada 

como periféria em relação ao centro econômico-político-social do Brasil. A situação se 

agrava quando voltamos os olhos para as mulheres, estereotipadas em determinadas 

“caixinhas” que enquadram seus comportamentos, pensamentos, sentimentos e história. 

O presente artigo busca elucidar como a história contada e retratada nos livros se insere 

na memória das pessoas, tendo como base o movimento do Cangaço, a partir da análise 

do filme Baile Perfumado (1998). Faz-se necessário apreender se o esquecimento e o 

papel coadjuvante dado às mulheres pela História do Brasil é refletido na projeção 

cinematográfica. 
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Palabras Clave 

História do Brasil, Movimentos sociais, História das Mulheres, Cinema Nacional e 

Cangaço.   

 

Abstract 

The cinema, as a matter of communication, presents itself as a major responsible 

for the introduction of versions of reality. The history of Brazil is full of flaws in 

the narrative of events that built the country's memory. This fact becomes 

more evident when we cut out for the Northeast region posted as periphery to 

center economic-political-social development of Brazil. The situation worsens when we  

turn a blind eye to women, stereotyped in 

certain "boxes" that fit their behavior, thoughts, feelings and history. This article seeks 

to elucidate how the story portrayed in the books and fall in people's memory, based 

on the movement of Cangaço from the analysis of the film PerfumedBall (1998). It is 

necessary to understand whether the forgetfulness and the supporting role given 

to women by Brazil's history is reflected in the travelogue. 

 

Key Words 

History of Brazil, Social Movements, History of Women, Cinema and National 

Cangaço. 

 
 

La mirada infantil y la política de la memoria histórica 
en el cine contemporáneo español y latinoamericano 

 
Cecilia Enjuto Rangel. Profesora. Universidad de Oregon. enjuto@uoregon.edu 
 

Resumen 
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Cómo se puede comparar el golpe de estado de Pinochet, la dictadura militar 

argentina y la guerra civil española? En este ensayo analizaré desde una perspectiva 

transatlántica una tendencia en el cine contemporáneo en España y en América Latina 

de repensar la guerra civil, y las dictaduras fascistas y militares, desde la perspectiva de 

los niños protagonistas. Entre muchas películas podemos mencionar  "El espíritu de la 

colmena," "Las bicicletas son para el verano," "La lengua de las mariposas", “Cautiva,” 

“Kamchatka,” "O ano em que meus pais saíram de férias" e inclusive la tan premiada 

“Pa negre,” pero me interesa discutir en particular cómo los niños ofrecen una 

alternativa histórica, y crecen y maduran en el proceso de enfrentarse a la violencia de 

un estado fascista, o de un golpe de estado o ante la opción de una política de la 

solidaridad, en el cine de Guillermo Del Toro, “El espinazo del diablo” y “El laberinto 

del fauno”, “La culpa es de Fidel” de Julie Gavras y "Machuca," de Andrés Wood. 

Analizaré cómo estas películas han formulado una forma particular de recordar el 

pasado, de enfrentar sus fantasmas y de repensar los diferentes acercamientos a la 

transición democrática. 

 
Palabras Clave 
La mirada infantil cine transatlántico 

 

Abstract 

How does contemporary cinema and literature redefine the politics of historical 

memory? How can we compare the forces of Fascism and the effects of the Spanish 

Civil War to the Chilean coup and the political repression of the Pinochet regime? In 

this paper I will address from a Transatlantic perspective, how contemporary Spanish 

and Latin American cinema revisits the past, faces its ghosts, and redefines its historical 

legacy through the eyes of the children of the war. Among many films, we can mention 

"El espíritu de la colmena," "Las bicicletas son para el verano," "La lengua de las 

mariposas", “Cautiva,” “Kamchatka,” "O ano em que meus pais saíram de férias" and 

recently awarded “Pa negre.” I will analyze how children explore a historical 

alternative, and how they grow from these traumatic experiences in two films by 
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Guillermo del Toro, El espinazo del diablo and El laberinto del fauno, Julie Gavras’s 

La faute a Fidel! and Andrés Wood's Machuca, not only as a way of dealing with a 

collective trauma that trespasses the national frontiers of France, Spain and Chile, but 

also as cultural forms that recuperate the historical imagination of both wars and rethink 

the ways to approach the transitions to democracy.  

 

Key Words 

Children’s gaze in transatlantic cinema 

 

El cine en la clase de Español como Lengua Extranjera 
– E/LE 

 
Gracineia dos Santos Araujo. Estudiante de doctorado. Universidad de Salamanca. 
Gracineia@hotmail.com 
 
Resumen 

El presente trabajo aborda la importancia del cine en la enseñanza-aprendizaje 

de Español como Lengua Extranjera - E/LE, como uno de los más relevantes recursos 

para la ampliación y perfeccionamiento de los conocimientos de la lengua estudiada, en 

un ámbito pluridimensional, como literario-cultural y/o histórico-social. Además, 

reflexiona sobre el uso de las películas en la clase de E/LE como instrumento que 

favorece el estudio-aprendizaje de la L2 y subraya el papel del profesor a la hora de 

seleccionar las películas con las que va a trabajar en clase. Todo ello basado en una 

experiencia personal, adquirida a lo largo de una trayectoria académico-profesional muy 

amplia, como aprendiz y profesora de E/LE en Brasil. 

 

Palabras Clave 

Enseñanza-aprendizaje, películas, cine 
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Abstract 

This work document approaches the significance of the Spanish teaching-

learning as a foreign language – E/LE, as one of the more relevant resources to extend 

and improve the knowledge of the studied language, in a multi-dimensional scope, 

literary-cultural and/or historic-social one. Besides, it reflects on the use of films in the 

E/LE classroom as an instrument which helps the study-learning of the L2 and 

underlines the role of the teacher when selecting the films to work with in the 

classroom. All that based on a personal experience, obtained along a broad academic-

professional career, as trainee and teacher of E/LE in Brazil. 

Key Words 

teaching-learning, films, cinema 

 

La ética y la política de la memoria en el cine español 
contemporáneo 

 
Julián Daniel Gutiérrez-Albilla. Assistant Profesor. University of Southern California.  
juliagu@usc.edu  

 

Resumen 

Esta ponencia explora cómo el cine español contemporáneo puede funcionar 

como un modo de duelo y de atestiguar el pasado traumático. Ante la creciente 

preocupación por debates sobre la memoria en España, esta ponencia se centra en cómo 

el cine español contemporáneo articula la forma en que la omnipotencia del terrorismo 

de Estado que caracterizó gran parte del régimen franquista se impone en todos los 

espacios, tanto físicos como intangibles, y en las subjetividades. Este trabajo sostiene 

que el concepto de trauma puede ser muy útil para pensar sobre cómo la marca sensorial 

o la huella de la omnipresencia del terrorismo de Estado y de sus duraderos efectos 

tóxicos puede ser actualizada en la memoria de nuestro cuerpo en el presente. Tomando 
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en cuenta la relación que existe entre la política de la representación de las referencias 

externas y la poética de la representación de los estados internos o de la macro y la 

micro-política, mi ponencia pone de manifiesto que las películas seleccionadas aquí 

inminentemente evocan recuerdos traumáticos del pasado a través de provocar una 

reverberación de dichos efectos en nuestras subjetividades y cuerpos. Este trabajo 

propone que la experiencia cinematográfica y la producción del significado derivan de 

la percepción y la cognición, así como del afecto y la sensación. Si el cine puede 

funcionar como una práctica cultural reflexiva en la que confluyen recuerdos 

individuales y colectivos y discursos como fuerzas constitutivas de un replanteamiento 

de la historia, basándome en una amplia gama de enfoques teóricos interdisciplinarios, 

esta ponencia propone un modo de responsabilidad ética que surge a partir de nuestros 

encuentros no antagónicos con otros, ofreciendo así marcos interpretativos más allá de 

los estudios existentes sobre la memoria en el cine español contemporáneo. 

 
Palabras Clave 
Memoria, Ética, Subjetividad, Afecto corporal, Trauma. 

 

Abstract 

This paper explores the way in which Contemporary Spain cinema can function as a 

mode of mourning and witnessing the traumatic past. In the face of the increasing 

concern with memory debates in Spain, this paper focuses on how contemporary 

Spanish cinema articulates the way that the omnipotence of state terror that 

characterized much of the Franco regime imposes itself onto every single space, 

whether physical or intangible, and on subjectivities. This paper argues that trauma can 

be a helpful theoretical concept to think about how the sensory mark or trace of the 

omnipresence of state terror and its lasting toxic effects can be actualized in our body’s 

memory in the present. By looking at the relationship between the politics of 

representation of external references and the poetics of representation of inner states or 

macro and micro-politics, my paper shows that the films selected here imminently 
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evoke traumatic memories of the past y means of provoking a reverberation of those 

effects in our subjectivities and bodies. I propose that the cinematic experience and the 

meaning production derive from perception and cognition, as well as from affect and 

sensation. If cinema can function as a thoughtful cultural practice that brings together 

subjective and collective memories and discourses as constitutive forces for a rethinking 

of history, drawing on a wide range of interdisciplinary theoretical approaches, this 

paper proposes a mode of ethical responsibility based on our non-antagonistic 

encounters with others and offers interpretative frameworks beyond existing studies on 

memory in Contemporary Spanish Cinema. 

 

Key Words 

Memory, Ethics, Subjectivity, Bodily Affect, Trauma. 

 
 
 
 

La imagen de la España tardofranquista en las 
películas protagonizadas por Lina Morgan (1966-1975) 

 
 
Miguel Ángel Huerta Floriano y Ernesto Pérez Morán. Vicedecano de Posgrado y 
Extensión Académica e Investigador. Universidad Pontificia de Salamanca.. 
mahuertafl@upsa.es, perezmoran@upsa.es 
 

Resumen 

El periodo comprendido entre 1966 y 1975, comúnmente denominado dentro del 

contexto político español como Tardofranquismo, asiste al esplendor de la actriz Lina 

Morgan. Ocho de sus películas pertenecen a lo que se llamó, con mayor o menor 

fortuna, españolada. Esta comunicación aborda ese corpus, ese tipo de cine 

generalmente denostado y de nula calidad estética, pero que esconde en su 

costumbrismo un valioso documento histórico en cuanto reflejo de una época.  
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Nunca antes y de esta manera se habían estudiado las producciones más taquilleras de 

esa década, analizando los mensajes que trasladaban dichos filmes y su visión sobre 

aspectos como la condición de la mujer, la patria o el propio Régimen, que pretendía 

propagar una imagen determinada mediante estas películas, cuya finalidad ‘comercial’ 

no resta interés a su carácter especular.  

A través de un decálogo de claves formales y de contenido se intenta profundizar en un 

ciclo cinematográfico protagonizado por Lina Morgan como símbolo franquista. Y es 

que las analogías dentro del conjunto de los filmes de cada intérprete (sea Manolo 

Escobar o la propia Morgan) emergen con más fuerza que en los habituales estudios por 

directores o incluso en función de los productores. Al margen de la valoración estética 

que merezcan, La tonta del bote (Juan de Orduña , 1970) o La descarriada (Mariano 

Ozores, 1973), por ejemplo, son títulos mucho más ilustrativos en cuanto a la 

mentalidad ‘oficial’ del momento que el llamado cine ‘conformista’.  

 

Palabras Clave 

Cine. Tardofranquismo. Dictadura. Ideología. Lina Morgan. 

 

Abstract 

The period between 1966 and 1975, commonly known as Tardofranquismo, 

attends to the splendor of the actress Lina Morgan. Eight of her films belong to what is 

called Españolada. This paper analyzes this collection in depth, that sort of films 

generally rejected and without aesthetic quality, but that hide a valuable historical 

document. 

Never before and never in this manner had been studied the most successful movies (in 

terms of box office) in that decade, analyzing the ideological messages inside these 

films and their views on aspects such as the status of women, Spain as a ‘great’ country 

or the dictatorial regime, which tried to spread a particular image through these movies.  

Through a decalogue of key content we have attempted to delve into these films starring 

by Lina Morgan as a pro-Franco symbol. The analogies within each performer's films 



I Congreso Internacional Historia, Literatura y Arte en el Cine en Español y Portugués 

 

 

Línea Temática 4: Historia/Literatura/Arte. Didáctica cinematográfica. El cine como 

herramienta de conocimiento. 

 

 

238

(as Manolo Escobar or Lina Morgan) emerge stronger than in the usual studies based on 

directors or producers. Apart from the aesthetic appreciation they deserve, La tonta del 

bote (Juan de Orduña, 1970) or La descarriada (Mariano Ozores, 1973), for example, 

are much more illustrative about the 'official' mentality than other films called 

'conformist'. 

 

Key Words 

Cinema. Tardofranquismo. Dictatorship. Ideology. Lina Morgan 

 
 

Sud – Express: Un ejemplo de “Ferrocarril movie” 
hispano-portugués 

 
Víctor Manuel Irún Vozmediano. Profesor de enseñanza secundaria. Comunidad de 
Madrid. victorvozmediano@yahoo.es 
 

Resumen 

En mi comunicación analizaría la película Sud-Express (2005, España), dirigida por 

Chema de la Peña y Javier Velázquez, desde diferentes perspectivas. 

1- Como ejemplo de un cine realizado por directores jóvenes en el que “el efecto 

realidad” cobra una textura fílmica heredera de la mejor tradición de cierto cine europeo 

de observación y memoria. 

2- Como buen ejemplo de “Ferrocarril Movie”- valga la expresión- cine de trenes, 

viajes y conocimiento. De alguna manera, el ferrocarril ha estado en las raíces de la 

historia del cine desde Potter en adelante, llegando a elaboraciones  tan sutiles como las 

realizadas por nuestro Víctor Erice, no sólo en El Espíritu de la Colmena, sino también 

en El Sol de Membrillo, con raíles que cruzan hacia el sur desde un tiempo de cerezos 

en flor. 

3- La lejana cercanía de España y Portugal, y los Lusitanias Express, los Sud-

Express como vectores de unión, como brazos que se buscan sobre el tálamo 
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compartido –históricamente algo frío aunque hoy en día ya menos- de la gran balsa de 

piedra ibérica. La película que comentamos sería un bello e inteligente intento de 

representación de “saudades compartidas desde los dos lados de la raya”. La  delicada 

visión fugaz de una mujer acodada en la ventanilla de un tren de sombras que une dos 

naciones condenadas a entenderse y respetarse. 

 
Palabras Clave 
Paisaje, Memoria, Hispano-Luso, Ferrocarril, Balsa de Piedra Ibérica. 

 

Abstract 

In my communication I would analyse the film Sud-Express, (2005, Spain) 

directed by Chema de la Peña and Gabriel Velázquez, from different points of view. 

1-As an example of cinema made by young directors in which “the reality effect” 

obtains a film texture inheritor of the best tradition of certain European cinema of 

observation and memory. 

2-As a good example of “Railway Movie” –pardon the expression- railway, travels and 

knowledge cinema. Somehow the railway has been in the origins of the history of the 

cinema from Potter henceforth, getting to so subtle elaborations as the ones made by our 

Victor Erice,not only in El Espíritu de la Colmena, but also in El Sol de Membrillo, 

with rails that cross towards the South from a time of flowering cherry trees. 

 

Key Words 

Landscape, Memory, Hispano-Lusitanian, Railway, Iberian stone raft. 
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El Desencanto: La herida cinematográfica de la familia 
Panero 

 
Fátima Ramos del Cano. Estudainte. Universidad Carlos III de Madrid. 
frdc@hotmail.com 
 

 

Resumen 

“El Desencanto” fue sin duda uno de los proyectos más personales de Jaime 

Chávarri. Rodada en clave documental, proyecta la dolorosa experiencia de los Panero 

como familia, como estampa fija, como arquetipo de estirpe franquista. Es el fin de una 

época, de un modo de vivir o de sobrevivir rodado aún bajo censura, pero filmado a 

través de una mirada libre y, sobre todo de unos protagonistas dominados y 

damnificados por la carencia de libertad, de compasión, de comprensión. Una cinta 

redonda tanto por lo que deja ver, como por lo que queda oculto bajo el manto de una 

época de la historia de España. 

 

Palabras Clave 

Cine, Historia, Chavarri, Panero, Literatura 

 

Abstract 

"El Desencanto" was without any doubt one of the most personal proyects of 

Jaime Chávarri. Filmed in a documentary style, it proyects the painful experience of the 

Panero as a whole family, as a fixed stamp, as an archetype of Franco lineage. It is the 

end of a time, of a life or survival style still filmed under censure, but filmed through a 

free look and, above all, some main characters dominated and injured by the lack of 

freedom, of compassion, of understanding. It is a complete film due as much to the 

things it lets see as to the things which keep hidden under the cloak of a period of the 

Spain history.  
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Key Words 

Cinema, History, Chavarri, Panero, Literature 

 
 

El cine como herramienta de conocimiento  y 
complemento didáctico en la Republica Dominicana 

 
Pedro Sabino Báez. Contador. Formulario Comercial (Editora). 
thejhipicobain@hotmail.com 
 
Resumen 

Se ha criticado al cine por ofrecer un mero espectáculo que alinea a los 

espectadores de la circunstancia de su propia realidad, y los arroja a un ámbito de 

fantasías vanas y extravagantes y se puede llegar a la conclusión que cuando se genera 

proyecciones audiovisuales puede ser una herramienta estupenda de enseñanza. Los 

métodos ortodoxos educativo buscan una formación de la conciencia del estudiantes 

desde una única perspectiva que pueda  dar razón del mundo entero por medio de una 

serie de información entres libro, informe e investigaciones analizada y razonada, pero 

se estima que el 48% de los estudiante son  el porcentaje que logran captar el 

aprendizaje, no estamos diciendo que los libro o el método de enseñanza actual implica 

una serie de problema en el modelo de aprendizaje.Pero  el cine utilizado como un 

complemento didáctico, por su parte le proporciona a los jóvenes la posibilidad de 

pensar de manera plural y abierta, haciéndole patente que todo lo que le es impartido en 

clase no cobra su real valía, si no tiene sentido alguno que lo encauce y que le guíe con 

referencia al horizonte de tal comprensión. 

El cine debe ocupar un sitio en la escuela, tanto como materia especifica de estudio 

como herramienta para profundizar en temas y materia. Su dimensión estética y creativa 

hacen del cine una materia específica de estudio, que proporcione a los alumnos la 

adquisición de sus elemento del lenguaje y su sintaxis, así como la pista que permitan 

apreciar su riqueza artística y valorar su interés. El cine se presenta también como 
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recurso didáctico excepcional que motiva a los alumnos y representa, ilustra e integra 

concepto y actitudes que el currículo desarrolla, es la herramienta con la que pensamos; 

los significados que reglas las prácticas sociales. 

En el mundo el mas del 40% de la población total no tiene un nivel académico superior 

o normal a como se desarrolla un individuo, no tiene conocimiento de su historia y su 

cultura, esto representa 2.4 mil millones de personas o jóvenes, Quizás no lo han leído 

en libro de historia, quizás la mayoría no tienen libro de historia porque  son analfabeto, 

una gran partes de ellos son la etnias que viven aislada  de la sociedad o están en países 

sub.-desarrollado con un nivel alto de pobreza incluyendo República Dominicana. Esto 

ha generado que algunas instituciones,  y ministerio de educación en nuestro país hagan 

una expansión en el seno de la educación aportando el cine como una herramienta 

didáctica en algunas instituciones educativa y buscando la forma de reducir ese 40% a 

una cifra menos. 

Por ellos algunas instituciones dominicana como; Cinema Dominicana, (FISAL) 

federación iberoamericana de escuela de imagen y sonido, GS Films Escuela de cine 

Entre Otras, han sido pionero en la enseñanza critica de medio audiovisuales. A partir 

del 2004, de manera sistemática se comienza a investigar sobre audiencia, recepción  y 

formación audiovisual de estudiantes y docentes e instituciones de educación media, y 

se ha comprobado que el medio cinematográfico es capaz de generar idea, juicios, 

valores, así como el discernimiento de  determinada realidades. 

La metodología del cine en República Dominicana  se convierte en el inicio de una 

enseñanza eficaz, no se trata de re-inventar lo ya existente, sino crear algunos 

directrices. Esto permite el intercambio de conocimiento, experiencia e impresiones 

entre los individuos involucrado en este proceso educativo. En tal sentido, no solo se 

trata de inducir al alumno en el proceso de apreciativo de cine, sino de valorar el hecho 

educativo desde otra perspectiva. 

 

Palabras Clave 

Cine 
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Abstract 

Film has been criticized for offering a mere spectacle to the spectators lining the 

circumstances of their own reality, and dumped in a field of idle and extravagant 

fantasies and can conclude that when generating visual projections can be a great 

teaching tool. Orthodox methods of education seeking an awareness training students 

from a single perspective that can give an account of the world through a series of 

information enter book report and research analyzed and reasoned, but it is estimated 

that 48% of student are the percentage that fail to capture the learning, we are not saying 

the book or the current teaching method involves a problem in the film learning. but 

film model used as a teaching supplement, for its part gives young people the possibility 

of thinking of a pluralistic and open, making it clear that everything that is taught in 

class does not charge its real worth, if you have any sense that the channel and guide 

you with reference to the horizon of such an understanding. 

The film should have a seat at school, both as specified field of study as a tool to delve 

into topics and subjects. His aesthetic and creative dimensions make the film a specific 

subject of study, providing students with the purchase of part of language and syntax, 

and the track to allow its wealth of art and assess their interest. The film is also 

presented as an exceptional educational resource that encourages students and 

represents, illustrates and integrates concepts and attitudes that curriculum development 

is the tool that we, the meanings that social practices rules. 

In the world more than 40% of the total population does not have a higher academic 

level or normal as it develops an individual is not aware of their history and culture, this 

represents 2.4 billion people or young, may not have read in history books, perhaps 

most have no history book because they are illiterate, a large part of them are ethnic 

groups that live isolated from society or are in sub-developed countries with a high level 

of poverty including Dominican Republic. This has led to some institutions, and 

ministry of education in our country make an expansion in providing education within 
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the film as a teaching tool in some educational institutions and seeking ways to reduce 

the 40% to figure lees. 

For them some institutions such as Dominican, Dominican Cinema (Fisal) Ibero-

American Federation of School picture and sound, GS Film School Films among others, 

have been a pioneer in teaching critical of audiovisual media. Since 2004, 

systematically begins to investigate audience reception and audiovisual training of 

students and teachers and secondary education institutions, and has been shown that the 

film medium is capable of generating ideas, judgments, values, and the discernment of 

certain realities. 

Methodology of the film in Dominican Republic becomes the start of effective teaching 

is not re-invent what already exists, but to create some guidelines. This allows the 

exchange of knowledge, experience and views between individuals involved in this 

process education. In this regard, not only induce the student is in the process of 

appreciative film, but to assess the educational event from another perspective. 

 

Key Words 

Fil 

 
 

El laberinto del fauno de Guillermo del Toro como 
recurso didáctico en Bachillerato: propuesta de 
aplicación 

 
Juan Ramón Vélez García. Doctorando. Universidad de Salamanca.  
jrvg2001@yahoo.es 
 

Resumen 

El cine se ha constituido en los últimos años, con la eclosión de las TIC, como 

un recurso didáctico de importancia insoslayable dentro de lo que Enrico Fulchignoni 

denominó “la civilización de la imagen”. Su inclusión en la metodología de la 
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enseñanza es perentoria si no queremos que esta quede rezagada en el devenir social. En 

mi comunicación voy a concretar esto en el caso de las posibles aplicaciones didácticas 

que la película El laberinto del fauno (2006), de Guillermo del Toro, podría tener en las 

aulas de Secundaria, más concretamente en la etapa de Bachillerato, ya que viene a 

mostrar un inventario de  aspectos relativos al folklore, lo legendario y la literatura 

fantástica y de terror gestada a partir del Romanticismo. Y precisamente porque la 

película conforma una narración fantástica con un mecanismo canónico desde el punto 

de vista de la teoría todoroviana, puede servir como un vehículo privilegiado para 

ilustrar la misma y las matizaciones teóricas que la han seguido. Teniendo en cuenta, 

como dijo el realizador norteamericano James Brooks, que el público busca en el cine 

una experiencia y las teorías vienen después, mi propuesta obedece a una voluntad de 

mostrar las posibilidades que ofrece el mencionado filme para enseñar deleitando y 

vencer la posible actitud refractaria que los alumnos pudiesen presentar ante la 

presentación de estos contenidos y conceptos bajo otros moldes. 

 

Palabras Clave 

Cine - aplicaciones didácticas – imaginación – folklore - mitología 

 

Abstract 

Cinema has become in the last years, with the emergence of ICT, a teaching 

resource of undeniable importance in what Enrico Fulchignoni called “Civilization of 

the Image”, and its inclusion in teaching methodology is urgent if we don’t want it to 

stay behind social change. My paper will address this question by examining the 

possible educational applications that the film Pan’s Labyrinth (2006), by Guillermo del 

Toro, may have in secondary schools classrooms, more specifically in the stage of 

Bachillerato, as it comes to show an inventory of aspects related to folklore, legend and 

fantastic and horror literature grew out of Romanticism. And, given that the film offers 

a fantastic story with a canonical mechanism from the point of view of Todorov’s 

theory, it can serve as an excellent vehicle to illustrate that theory and the refinements 
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which have followed. Considering, as American director James Brooks stated, that the 

public looks at the cinema experience and theories come later, my proposal reflects a 

desire to show the possibilities offered by the aforementioned movie to teach while 

delighting and to overcome the possible refractory attitude of students towards the 

presentation of these contents and concepts under other molds. 

 

Key Words 

Cinema – educational applications – imagination – folklore - mythology 
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La construcción de un blockbuster a partir de la 
españolada: el caso de Manolete (Menno Meyjes, 2006) 

 
Gonzalo Acha Iñigo. Universidad Rey Juan Carlos de Madrid.  
gonzalo.acha86@gmail.com 
 
 

Resumen 

La explotación visual y temática de los tópicos foráneos sobre la identidad 

española se unen en Manolete (Menno Meyjes, 2006) a un discurso fuertemente influido 

por el concepto canónico hollywoodiense de drama romántico destinado a audiencias 

masivas. Manolete conforma de este modo un híbrido o mezcla impura de las 

características dominantes del blockbuster y de la en apariencia extinta españolada; un 

híbrido que adopta como centro gravitacional la historia de amor entre Manuel 

Laureano Rodríguez Sánchez, “Manolete”, y su amante, Lupe Sino. Meyjes se aproxima 

a la tauromaquia, un lugar de fuerte confrontación identitaria en España, con el 

acontecimiento histórico y social del ascenso y muerte del archiconocido torero como 

leitmotiv inicial, desde un prisma foráneo que busca cumplir con las expectativas del 

espectador-consumidor extranjero de cine comercial. 

 

Palabras Clave 

blockbuster, drama romántico, españolada, tauromaquia 

 

Abstract 

Visual and thematic exploitation of foreign topics about Spanish identity join in 

Manolete (Menno Meyjes, 2006) with a speech heavily influenced by Hollywood 

canonical concept of romantic drama aimed at mass audiences. Manolete thus forms a 

hybrid or impure mixture of the key features of blockbuster films and the apparently 

extinct concept of españolada; a hybrid that takes as its gravitational center the love 

story between Manuel Laureano Rodríguez Sánchez, “Manolete”, and his lover, Lupe 

Sino. The ultimate goal is to approximate bullfighting, a place of strong identity 

confrontation in Spain, taking the historical and social event of the rise and death of the 
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well-known bullfighter as its leitmotiv, from a foreign prism concerned about the 

expectations of the foreign viewer-consumer's of commercial cinema. 

 

Key Words 

blockbuster, españolada, romantic drama, tauromachy 

 
 

Las dos Medeas de Arturo Ripstein 
 

Antonio Aguilera Vita. Profesor. Ies Antonio Domínguez Ortiz 
aaguilera37@gmail.com 

 

Resumen 

Las adaptaciones del mito de Medea ya sea a la escena ya a la narrativa superan 

con creces las que se han realizado al cine, especialmente en lengua española. Pero 

significativamente, un director mexicano como Arturo Ripstein, en los límites de un 

cine si no estrictamente experimental, sí de la investigación de los lenguajes 

cinematográficos, ha llevado a la pantalla dos versiones de Medea de muy distinto 

calado y ambas sin transponerla directamente. Explícitamente, toma la versión de 

Séneca para rodar “Así es la vida” (2000), llevándola al México profundo, en los 

suburbios de la capital, pero implícitamente, unos años antes rueda “Profundo Carmesí” 

(1996), un melodrama que revierte y convierte en tragedia en la más pura tradición 

clásica tomando Medea como esquema argumental y recreándola en los campos del 

surrealismo y la exageración. En este trabajo, trataré de argumentar cómo utiliza en 

ambos casos el lenguaje cinematográfico para construir discursos sobre la más cruda 

realidad mexicana encarnada en unas individualidades que luchan por la supervivencia 

entra la crueldad y la pasión, exacerbando los componentes de la tragedia griega hasta 

provocar, como en la antigüedad, la “catarsis” en el espectador. 

 

Palabras Clave 

México, Medea, Amor pasional, tragedia, catarsis. 
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Abstract 

Versions of myth of Medea for novel or drama are more numerous than scream 

version, especially in Spanish. But it’s curious, a Mexican director, Arturo Ripstein, in 

an experimental cinema, filmed two very much different versions of Medea. Explicitly, 

he films theatrical Seneca version to shoot “Así es la vida” (2000), in deeply Mexico, in 

city slums, but implicity, some years before, he shoots  “Profundo Carmesí” (1996), a 

melodrama which he converts in tragedy, in a pure classical tradition, taking Medea like 

a plot outline. in this work, I’ll try to argue how he uses in both films 

cinematographically language for making speeches about the harsh Mexican realities of 

life. tow individual people who struggle hard to get on life between cruelty and passion, 

until causing, like y Greek tragedy, “catharsis” in the audience.   

 

Key Words 

Mexico, Medea, Passionless love, tragedy, catharsis. 

 
 

Tres miradas sobre el exilio interior. De El espíritu de 
la colmena a Los girasoles ciegos 

 
Manuel Ariza Canales. Profesor de Educación Secundaria. IES “Isaac Albéniz” 
arizacanales@gmail.com 
 

Resumen 

A través de El espíritu de la colmena (Víctor Erice, 1973), El sur (Víctor Erice, 

1983, cine / Adelaida García Morales, novela) y Los girasoles ciegos (Alberto Méndez, 

2004, novela / José Luis Cuerda, 2008, cine), en esta comunicación se contempla la 

situación de aquellos que, vencedores o vencidos, quedaron marcados por las terribles 

experiencias de la Guerra Civil Española; de quienes no tuvieron que cruzar ninguna 

frontera para sentirse extranjeros dentro de su propio país, extraños de sí mismos y de la 

vida. La posguerra significó una prolongación del conflicto que se concretó en una dura 

represión cuyo objetivo era la eliminación total, “desinfección”, de cualquier elemento 

disidente, una implacable inquisición contemporánea que arruinó la existencia de 

muchos españoles.   
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Palabras Clave 

Cine español, novela española, exilio interior, memoria histórica, franquismo 
 

Abstract 

Through El espíritu de la colmena (Victor Erice, 1973), El sur (Victor Erice, 

1983, cinema / Adelaida García Morales, novel) and Los girasoles ciegos (Alberto 

Méndez, 2004, novel / José Luis Cuerda, 2008, cinema), in this work we look at the 

situation of those who, victorious or defeated, were marked by the terrible experiences 

of the Spanish Civil War, of those who did not have to cross any borders to feel 

foreigners in their own country. The postwar period meant a prolongation of the conflict 

which culminated in a terrible process of total elimination, "disinfection", of any 

dissenting element, a contemporary inquisition that ruined the existence of many 

spanish people. 

 

Key Words 

Spanish cinema, Spanish novel, internal exile, historical memory, Franco  

 

Celda 211: la adaptación cinematográfica de Daniel 
Monzón 

 
Laura Arroyo Martínez. Becaria predoctoral UCM. Universidad Complutense.   
pasquincemay@hotmail.com 
 

Resumen 

En esta comunicación me planteo estudiar la adaptación de la novela homónima 

de Francisco Pérez Gandul, Celda 211 (2004) a la gran pantalla en 2009, dirigida por 

Daniel Monzón. La película se convirtió en la gran triunfadora de los premios Goya al 

conseguir ocho estatuillas, incluidas la de mejor película, mejor director, mejor actor 

protagonista (Luis Tosar) y mejor guión adaptado (Daniel Monzón y Jorge 

Guerricaechevarría). El film ha sido unánimemente aplaudido por la crítica 
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especializada. Paralelamente, obtuvo un sobresaliente éxito en taquilla, algo que, 

frecuentemente, resulta difícilmente alcanzable.  

Se han escrito diversos trabajos en revistas de cine especializadas como Cahiers du 

cinema, Fotogramas, Cineinforme y Cinemanía, entre otras, en los que se han analizado 

diversos aspectos de la película. Sin embargo, me parece destacable la falta de atención 

que se ha prestado a la novela de Pérez Gandul. En este trabajo me planteo salvar, 

parcialmente, este silencio crítico. Para ello, considero necesario prestar atención a la 

primera novela del periodista sevillano. El texto posee importantes méritos técnicos: 

buen manejo de la voz narrativa, juegos con el punto de vista, control sobre el ritmo 

narrativo y la evolución del argumento, sólida construcción psicológica de los 

personajes y plasmación lingüística de la jerga carcelaria, entre otros.  

A su vez, la destacable novela de Pérez Gandul se ha llevado a la gran pantalla mediante 

un espléndido trabajo de Daniel Monzón, que ha sabido respetar al máximo el trabajo 

narrativo previo y sortear con éxito las dificultades técnicas que se le plantearon. Con 

esta adaptación, se ha estrenado en nuestro país el subgénero denominado thriller 

carcelario, frecuente en la tradición cinematográfica estadounidense en la que podemos 

recordar obras maestras, pero inicial en nuestra filmografía. Por tanto, me parece 

interesante plantear un trabajo sobre la adaptación del texto, en el que se estudiaran la 

transformación surgida en la historia tras el cambio de lenguaje artístico y, a su vez, 

estudiar esta novedad en nuestra historia cinematográfica.  

 

Palabras Clave 

Adaptación cinematográfica. Celda 211.  

 

Abstract 

In this paper I consider studying the adaptation of the novel by Francisco Perez 

Gandul, Cell 211 (2004) to the big screen in 2009, directed by Daniel Monzón. The film 

became the big winner in the Goya awards by achieving eight prizes, including best 

film, best director, best leading actor (Luis Tosar) and best adapted screenplay (Daniel 

Monzon and Jorge Guerricaechevarría). The film has been unanimously praised by 

critics. Moreover, it has become a box-office hit, something which is often difficult to 

achieve.  
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There have been written several papers in specialized film magazines such as Cahiers 

du cinema, Frames, Cineinforme and Cinemanía, among others, in which various 

aspects of the film have been analyzed. However, it seems remarkable the lack of 

attention towards the novel by Pérez Gandul. In this paper I consider saving, partially, 

this critical silence. In order to do this, I consider it necessary to pay attention to the first 

novel by the Sevillian journalist. The text possesses important technical merits: good 

management of the narrative voice, playing with the point of view, control over the 

narrative rhythm and the evolution of the plot, solid construction of the characters and 

linguistic materialisation of prison slang, among others.  

In turn, the remarkable novel by Pérez Gandul has been adapted to the big screen with a 

splendid work by Daniel Monzon, who has managed to respect the previous narrative 

work and to successfully overcome the technical difficulties that arose. With this 

adaptation, was released in our country the prison thriller sub-genre, often in the 

American film tradition in which we can remember masterpieces, but initially in our 

films. Therefore, I find it interesting to present a paper on the adaptation of the text, 

which will explore the transformation that emerged in the story behind the change in 

language arts and, at the same time, will consider this important development in our 

film history. 

 

Key Words 

Film adaptation. Cell 211.  

 

(Re)visiones a las películas de zombis: Solos, entre 
víctimas y victimarios  

 
Vania Barraza Toledo. Assistant Professor of Spanish. University of Memphis. 
vbarraza@memphis.edu 
 
Resumen 

Esta ponencia analiza el cine de horror, un género cinematográfico poco 

estudiado aún en el cine hispano, pero que se ha consolidado con fuerza en los últimos 

diez años. En Chile, Jorge Olguín ha dirigidos tres películas de este tipo: su ópera 
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prima, Ángel Negro, es una cinta de asesinatos en serie que sorprendió positivamente a 

la crítica y pronto se convirtió en un éxito de taquilla. Dos años más tarde, Olguín 

estrena Sangre Eterna, un filme sobre vampiros que relaciona la estética de los 

movimientos góticos y los juegos de rol y a fines de la década, el director exploró el 

cine de zombis con Solos (2009). 

 Si bien el cine de Olguín no se adscribe de manera abierta a una propuesta política, su 

trabajo aborda temáticas sensibles al Chile de la postdictadura como son la violencia 

militar, la memoria o la culpabilidad. En particular, en Solos Olguín adopta una poética 

más personal al establecer ambiguas relaciones entre víctimas y victimarios. La cinta se 

acerca al cine de zombis con la premisa que no son sólo los muertos vivientes los 

villanos de la historia, sino que los verdaderos asesinos y torturadores son los militares 

y científicos. Tal aproximación  al cine de horror resulta una sugerente metáfora para 

una nación que experimentara la violencia de estado y que, a pesar de sus deseos, aún 

no logra cerrar heridas pendientes. Como se puede advertir, el trabajo de Olguín integra 

el comentario local a través de una estética de gusto global.  

 

Palabras Clave 

Cine de horror, cine chileno, Jorge Olguín, cine de zombis, postdictadura 

 

Abstract 

This paper analyses the horror film, a genre not frequently studied as part of the 

Hispanic cinema, but as a new cinematographic trend it has grew stronger during the 

last years. In Chile, Jorge Olguín has directed three horror movies: his first work Ángel 

Negro is a slasher film that positively surprised the critics and soon became a local 

blockbuster. Two years later, Olguín released Sangre Eterna, a movie about vampires 

that encompassed the gothic aesthetic and the role game. Finally, at the end of the 

decade, the director explored the zombie genre with the film Solos (2009). 

 Although Olguín’s cinema cannot be openly related to a political critique, his work 

deals with sensitive topics of the Chilean history such as the military dictatorship, the 

violence, the traumatic memory and the guilt. Particularly, in Solos Olguín adopts a 

personal view to establish an ambiguous division between victims and murderers. The 

movie reveals that not only the living dead are villains; the real killers and torturer of 
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Solos are the soldiers and scientist terrifying the healthy population. This horror film is 

a creative metaphor for a country that in the past suffered from violence exerted by a 

military government and, although deeply desired, the population has been unable to 

heal pending wounds. As seen, Olguín’s work integrates local social problems within 

international and global aesthetics.  

 

Key Words 

Horror film, Chilean cinema, Jorge Olguín, Zombie films, post-dictatorship 

 
 

La Iglesia Católica durante el largo mandato del P.R.I 
filmada en “La Ley de Herodes” (Luis Estrada,1999) 

 
  
 
Alfredo Bueno Jiménez. Investigador de Historia de América. Universidad de Granada  
alfredobj@ugr.es 
 

Resumen 

  El tema de la comunicación consiste en analizar el papel de la Iglesia Católica 

durante el largo mandato del P.R.I. Para ello, he utilizado como documento primario la 

película de Luis Estrada: La Ley de Herodes (1999).  Se trata de una comedia negra de 

estilo “berlanguiano” que denuncia el burocratismo, la corrupción y el funcionamiento 

de las instituciones mexicanas del Estado al servicio de unos pocos privilegiados.  

Entre los numerosos aspectos que se abordan en el film, es muy interesante la crítica al 

poder eclesial, el cual se representa más preocupado en hacer negocio y sacar beneficio 

del mismo modelo de corrupción, abusando sobre la población, en su mayoría 

indígenas. A su vez, la población mexicana a pesar de ser esquilmada por la autoridad 

civil y religiosa, profesa gran devoción a esta última. Un claro ejemplo es una frase en 

el film, que remarca tal sentido fanático del catolicismo en México: “Si en este país 

hubiera democracia, el presidente usaría sotana”. El político corrupto, lejos de ser 

castigado, es protegido y tapado por la Iglesia, garantizándose unos a otros la 

permanencia en el poder. 
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La trama de la historia del film ocurre durante el sexenio del presidente Miguel Alemán, 

a mediados del siglo XX, pero con claras referencias a momentos posteriores. En ella se 

cargan las tintas contra el P.R.I., partido de gobierno, pero también contra la oposición, 

el P.A.N. (Partido de Acción) principalmente, así como la Iglesia Católica, como parte 

de una misma casta dirigente. 

 

Palabras Clave 

Iglesia Católica, P.R.I., Corrupción y burocracia, Luis Estrada, Ley de Herodes 

 

Abstract 

The issue is to analyze the role and communication of the Catholic Church 

during the long period of the P.R.I. (Partido Revolucionario Institucional) government. 

For that reason I have used, Luis Estrada film: Herod´s Law (1999) as the primary 

document. This is a black comedy, style of “berlanguiano” denouncing the bureaucracy, 

corruption and of how the Mexican state functioned, with its institutions serving the 

privileged few. 

Among the many issues addressed in the film, is a very interesting critique of 

ecclesiastical power, which was more concerned with doing business and to take 

advantage using the same type of abuse and corruption against the mainly indigenous 

population. In turn the Mexican population, in spite of being swindled by the civil and 

religious authorities, professed great devotion to the latter. A clear example is a phrase 

in the film, which highlights this sense religious fanatic in Mexico: “If this country had 

democracy, the president would use his cassock”. The corrupt politician, far from being 

punished, is protected and hidden by the Church, guaranteeing each other to stay in 

power. 

The storyline of the film occurs during the administration of President Miguel Alemán, 

in the mid-twentieth century, but with clear references to later times. It is clear from the 

out start that there is a bias against the P.R.I, the governing party but also against the 

opposition, the P.A.N. (Partido de Acción Nacional) mainly, as well as the Catholic 

Church as part of the same ruling class. 

 

 



I Congreso Internacional Historia, Literatura y Arte en el Cine en Español y Portugués 
 

 
Línea Temática 4: Historia/Literatura/Arte. Arte fílmico contra industria, autor vs 
productor, estilos nacionales frente a globalización. El cine contemporáneo en el 

conjunto del paisaje audiovisual. 

258 

Key Words 
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Antes que anochezca: de la literatura al cine, una 
reflexión sobre sus posibilidades educativas 

 
Ivone Cecatto y María Teresita Campos Avella. Profesoras. Universidade Tuiuti do 
Paraná 
camposteresita24@yahoo.es, iceccatto@hotmail.com 

 

Resumen 

La lectura es algo  imprescindible en el proceso enseñanza-aprendizaje. Se hace 

importante que el educador explore y coloque a disposición los medios para la creación 

del hábito de leer, pero leer en el sentido de ser capaz de entender el lenguaje en su 

conjunto significativo y articulado. El cine es un elemento motivador en el cual el 

profesor puede incentivar para una primera aproximación del estudiante a la obra 

literaria pero sin dejar atrás la lectura de la obra original. El libro Antes que anochezca 

de Reinaldo Arenas (1943-1990), escritor cubano es la última obra que alcanzó a 

escribir el autor en un estado de salud deplorable tras padecer la enfermedad del SIDA y 

ante la cual reacciona con el suicidio. Se sabe que la realidad - ficción del cine 

promueve lecturas e interpretaciones del mundo influenciando en la educación extra-

escolar de los educandos. Es por eso que el objetivo es hacer un análisis del discurso 

teniendo en cuentas las variantes lingüísticas cubanas, elemento este que ayuda al 

estudiante de Letras en español en Brasil a profundizar en su conocimiento lingüístico y 

acercarse a una cultura a través de los elementos que se muestran en el filme. En este 

aspecto se realizará un estudio comparativo con el texto original donde se busca revelar 

las interacciones, las articulaciones que hay entre el libro y la película en el área 

lingüística y cultural. 

 
Palabras Clave 
Variantes lingüísticas, cultura, transposición, cine 
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Abstract 

Reading is something essential in the teaching-learning process. It is important 

for educators to explore and define the means to create the habit of reading, but reading 

in order to be able to understand the language as a whole and meaningful statement. The 

film is a motivator in which the teacher can encourage a student with a first 

approximation of the literary work, but without leaving behind the reading of original 

work. The book Before Night Falls by Reinaldo Arenas Scythica (1943-1990), Cuban 

writer, is the last work that the author managed to write in a deplorable condition after 

suffering from AIDS and which reacts to the suicide. We know that in reality the fiction 

film promotes reading and interpretations of the world that influence non-formal 

education of students. Therefore, the goal is to make a discourse analysis, taking into 

account the linguistic variations of the Cuban elements that help the students of Arts in 

Spanish in Brazil to deepen their knowledge of language and culture through an 

approach of the items shown in the movie. In this aspect will be a comparative study 

with the original text, which seeks to reveal the interactions, the connections between 

the book and film in the cultural and linguistic area. 

  

Key Words 

Linguistic variations, culture, transposition, film 

 

Arrabal entre tres piedras: transgresión religiosa en el 
cine pánico del tardofranquismo 

 
Guillermo Cano Rojas. Profesor. Universidad Politécnica de Valencia. 
miausenlasplayas@gmail.com 

 

Resumen 

  Esta comunicación es una revisión crítica mediante un enfoque transversal de la 

obra cinematográfica de Fernando Arrabal durante el periodo tardofranquista. Responde 

a una voluntad de comprensión del hecho cinematográfico en relación a distintos 



I Congreso Internacional Historia, Literatura y Arte en el Cine en Español y Portugués 
 

 
Línea Temática 4: Historia/Literatura/Arte. Arte fílmico contra industria, autor vs 
productor, estilos nacionales frente a globalización. El cine contemporáneo en el 

conjunto del paisaje audiovisual. 

260 

campos del conocimiento, e implica situar estas películas entre las tres piedras angulares 

que Lucy Lippard propone como esenciales en toda investigación histórica de carácter 

crítico. De este modo, para poder analizar la naturaleza de la transgresión religiosa en 

películas como Viva la muerte (1971), Iré como un caballo loco (1973), o El Árbol de 

Guernica (1975), se ha creído conveniente establecer tres marcos de comprensión: 

ubicar la situación geográfica e historiográfica del cine pánico, determinar la política 

sexual planteada en sus transgresiones, así como sus parámetros y elementos estéticos 

de mayor relevancia. 

 

Palabras Clave 

Fernando Arrabal, Transgresiones, Cine Pánico, Sexualidad. 

 

Abstract 

This communication is a critical review by means of a transverse approach to 

Fernando Arrabal's films during the last moments of the dictatorship of Franco. It 

responds to a will of comprehension of the cinematographic fact in relation to different 

fields of the knowledge, and implies placing these films between three angular stones 

that Lucy Lippard proposes like fundamental features in any historical investigation of 

critical character. Thus, to be able to analyze the nature of the religious transgression in 

films like  Viva la muerte (1971), Iré como un caballo loco (1973), or El Árbol de 

Guernica (1975), it seems to be suitable to establish three frames of comprehension: to 

locate the geographical and historical situation of the panic cinema, to determine the 

sexual politics in its transgressions, as well as its parameters and aesthetic elements of 

major relevancy. 

 

Key Words 

Fernando Arrabal, Transgressions, Panic Cinema, Sexuality. 
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El lenguaje de la memoria y la reflexividad cinemática: 
La sombra hitchcockiana en Vida en sombras (1948) 
de Llobet-Gracia 

 
Monica Cantero-Exojo. Associate Professor of Spanish. Drew University. 
mcantero@drew.edu 
 

Resumen 

Este ensayo analiza la estructura fílmica de Vida en sombras (1948) de Llobet-

Gracia como enunciado semántico cuya hipertextualidad es determinante crucial en la 

discursividad artístico-disidente del film y constructora de su significado global.  En 

particular, se examinan las referencias cruzadas a la obra hitchcockiana, Rebeca (1940), 

y en concreto se explora la idea del recuerdo, identidad  y la memoria, como lenguaje 

simbólico subyacente que posibilita aludir a la historia de la España de la posguerra en 

una intersección donde la identidad de la memoria filmada del personaje se convierte en 

testigo moral de un pasado bélico reciente y un presente censurado. 

Esta hipertextualidad que enlaza un tiempo real histórico, una reflexividad referencial 

fílmica coetánea, y una conexión histórico-catalana, posicionan al film como una 

anticipada voz disidente a la maquinaria ideológica que el régimen de Franco 

comenzaba a extender en una sociedad devastada por las consecuencias de la guerra 

civil y marcada por la represión y censura ideológica. 

 
Palabras Clave 
Identidad, memoria, cine, discurso, Hitchcock 
 

Abstract 

This essay analyzes Llobet-Gracia's film Vida en sombras (1948) as a semantic 

text in which hypertextuality is a crucial category of the director's artistic-dissident 

discourse, as well as of the film's structure for global meaning. In particular, this essay 

examines both the cross-references to Hitchock’s film, Rebeca (1940), and the 

cinematic language that reconstructs identiy and memory.  I argue that these dual 

frameworks serve as the underlining symbolic discourse that allows the director to talk 

about Spain's post-civil war society through the intersection of filmed memory and the 

moral witnessing of a recent confrontational past. 
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Key Words 

Identity, memory, cinema, discourse, Hitchcock 

 

 
Cine e Internet en la era digital 

 
  
Annamaria Capùzzolo. Profesora. Universidade da Coruña. 
annamaria.capuzzolo@udc.es 

 

Resumen 

El objeto de la comunicación será un análisis histórico, técnico, económico y 

social sobre la relación entre Cine e Internet en el marco de la “revolución” digital. Ante 

la carencia de literatura específica acerca de esta relación, esta investigación se ha 

llevado a cabo utilizando la literatura crítica sobre ambos medios y sobre la tecnología 

que ha facilitado el encuentro entre cine e internet: el soporte digital. 

La presencia del cine en la red se dividirá en secciones, entre las cuales destacan: 

Promoción; Información; Producción; Visualización. 

En la primera sección se presentarán nuevas formas publicitarias en la red; en lo que se 

refiere a la información, que se ha dividido entre “emisores” y “contenidos”, se 

analizará la presencia masiva de la pornografía. A continuación se analizarán las 

ventajas proporcionadas por internet a la producción cinematográfica. La sección 

dedicada a la visualización es sin duda la más interesante, puesto que se han relevado 

nuevas formas “fílmicas” en el marco de la visualización del cine on-line, de las cuales 

se proporcionarán datos. Los fenómenos que se consideran más interesantes, a este 

respecto, son: animación, híper-film, y películas “pirateadas” 

 
Palabras Clave 
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Abstract 

The object of the communication will be a historical analysis, technician, 

economic and social on the relation between Cinema and Internet in the frame of the 

“digital” revolution. The focus of my presentation will be: Promotion; Information; 

Production; Visualisation. 

Firstly, In the first section I will present  new advertising forms in the network; I have 

divided  the “information” between “issuers” and “contents”; I will analyse  the massive 

presence of the pornography. Afterwards, I will analyse the advantages of internet for 

the cinematographic production. 

The section devoted to the visualisation is definitely the most interesting: I will turn to 

the new “filmic” forms within the frames of on-line visualisation. The phenomena more 

interesting are: animation, hyper-film, and films “pirated” 

 

Key Words 

Cinema; Internet; Hyperfilm; Pornography; Digital 

 
 

Un caso peculiar en el cine sobre Historia Antigua: Los 
cántabros (Jacinto Molina, 1980) 

 
Miguel Dávila Vargas-Machuca. Doctorando. Universidad de Granada. 
mdavilashadowplay@hotmail.com 

 

Resumen 

El género histórico, y dentro de él la recreación de la Historia Antigua, 

alcanzaría cierto esplendor a mediados del siglo XX, coincidiendo con el éxito de las 

grandes recreaciones históricas de Hollywood y la irrupción del subgénero del péplum, 

al que el cine español se sumaría recurriendo a algunas coproducciones. Pero en 1980 se 

estrenó un producto peculiar y único: Los Cántabros. Se trata del único péplum español 

genuino y sin coproducción, además de ser realizado cuando ya había pasado la moda 

del cine sobre Historia Antigua. Inicialmente proyectado como una serie para Televisión 

Española (idea presumiblemente abandonada por cuestiones de presupuesto y 

viabilidad), el film tendría también cambios en la dirección, que finalmente recayó en 
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Jacinto Molina (más conocido en su faceta actoral como Paul Naschy), siendo ésta su 

única incursión en el género histórico como director. Ambientada en el norte de 

Hispania en el siglo I a.C., su argumento se centra en los conflictos entre los cántabros 

capitaneados por el caudillo Corocotta y las legiones romanas de Agripa. El film se 

sirve de grandes tópicos del género y se apoya en hechos históricos fehacientes, pero los 

anacronismos y errores de ambientación son un lastre que demuestra las pretensiones de 

comercialidad por encima de la fidelidad histórica. Por lo tanto, se trata de un producto 

menor, poco conocido y tratado, pero que debe ser reconocido como un hecho único, 

anacrónico y peculiar en la historia del cine español. 

 

Palabras Clave 

Cine histórico, Péplum, Historia Antigua, Hispania, Cántabros 

 

Abstract 

The historical genre, and inside it the recreation of Ancient History, reached 

certain brilliance in the middle of the 20th century, coinciding with the success of big 

historical recreations of Hollywood and the irruption of the sub-genre of the péplum, to 

wich the Spanish cinema added resorting to some co-productions. But in 1980 there was 

a premiere of a peculiar and unique product: Los Cántabros. It is the only Spanish 

genuine peplum, made without co-production, in adition to be achieved when cinema on 

Ancient History was already out of fashion. Initially projected as a series for Televisión 

Española (an idea presumably left by questions of budget and viability), the film had 

also changes in direction, wich finally relapsed into Jacinto Molina, better known in his 

acting roles as Paul Naschy, being this one his only incursion in the historical genre as 

the director. Set in the northern Hispania in the 1st century B.C., its plot centres on the 

conflicts between Cantabrians led by chief Corocotta and the Roman legions of 

Agrippa. The film makes use of big topics of the genre and rests on historical authentic 

facts, but the anachronisms and setting mistakes are a dead weight that demonstrates the 

pretensions of commerciality over the historical accuracy. Therefore, it is a minor 

product, little known and treated, but that must be recognized as a unique, anachronistic 

and peculiar fact in the history of Spanish cinema. 
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Pa negre (Pan negro): un bildungsfilm de memoria 
histórica 

 
Thomas George Deveny. Profesor. McDaniel College.  
tdeveny@mcdaniel.edu 

 

Resumen 

Pa negre de Agustí Villaronga continúa una larga trayectoria de películas de 

aprendizaje o formación con protagonistas que son niños y que tienen lugar durante la 

posguerra. Pero Pa negre es única en muchos sentidos. Es una película que adapta tres 

obras literarias de Emili Teixidor a la pantalla y que capta el espíritu de las obras 

originales. Usa símbolos (el pan, los pájaros) para plasmar la miseria y los ideales; 

muestra una sociedad dividida entre vencedores y vencidos, pero sin maniqueísmo.  

Villaronga usa tres sistemas narrativos (el melodrama, el thriller y el fantástico) para 

realizar los elementos fundamentales del bildungsfilm. Al ser la primera película 

catalana que recibe el premio Goya de mejor película, representa la culminación del 

llamado “micro-regionalismo” en el cine español. Pero más que nada, es única por el 

retrato devastador que nos ofrece de la época, dándonos una lección de la memoria 

histórica. 

 

Palabras Clave 

Bildungsfilm, adaptación, posguerra, memoria historica 
 

Abstract 

Agusti Villaronga’s Pa negre (Black Bread) continues a long series of post-civil 

war coming-of-age narratives with child protagonists. But Pa negre is unique in many 

ways. It is a movie that adapts three literary works by Emili Teixidor to the screen and 

that captures the spirit of the original works. It uses symbols (bread, birds) to show both 

misery and ideals; it shows a society divided between victors and vanquished, but 
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without Manichaeism. Villaronga uses three narrative systems (melodrama, thriller, and 

the fantastic) to give expression to the fundamental elements of the bildungsfilm. As the 

first Catalan film to receive the Goya for Best Film, it represents the culmination of the 

so-called “micro-regionalism” in Spanish cinema. But above all, it is unique in its 

devastating portrait of the period, providing us with a lesson on historical memory. 
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Adaptation, bildungsfilm, postwar, historical memory 

 
 

O documentário contemporâneo brasileiro: a 
possibilidade de uma nova representação das minoria 

 
Mariana Ferraz Musse. Jornalista – Mestranda. Universidade Federal de Juiz de Fora 
marimusse@hotmail.com 
 

Resumen 

Este trabalho tem como objetivo mostrar como através do interesse da sociedade 

por imagens reais o documentário contemporâneo brasileiro que trabalha com 

depoimentos e entrevistas tem possibilitado uma nova interpretação da nossa realidade, 

através do espaço de fala dedicado a pessoas comuns. Trabalharemos com as 

possibilidades de representação no documentário contemporâneo comparando-o, em 

algumas situações, com as do telejornal já que ambos têm a realidade como matéria 

prima, mas a utilizam de maneira distinta.   

 

Palabras Clave 

Realidade, documentário, telejornal, cidadão comum, informação. 

 

Abstract 

This paper intends to show how the brazilian contemporany documentary trys  to 

créate a new point of view about the reality working with ordinary people and making 

interviews – where they can talk about their lifes, their experiences and it can promote a 

new identity of this people as they appear on tv ou cinemas.    
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Literatura, roteiro e cinema: o escritor multimedia 
 

Vera Lúcia Follain de Figueiredo. Professora Adjunta. Pontifícia Universidade Católica 
do Rio de Janeiro. 
verafollain@gmail.com 

 

Resumen 

As interseções entre literatura e roteiro serão abordadas à luz do fenômeno mais 

amplo de deslizamento das narrativas por diferentes meios e suportes, acentuado com o 

avanço das tecnologias da comunicação e com a atuação do mercado como grande 

mediador na esfera da cultura. Por esse viés, focalizam-se as alterações que a expansão 

dos meios audiovisuais tem provocado nas pautas de produção, consumo e valoração 

das obras literárias. 

 

Palabras Clave 

Literatura; Roteiro; Mercado editorial; Cinema 

 

Abstract 

This article will focus on intersections and convergences motivated by market 

mediation in the field of cultural assets and technological advances that indicate a 

change of the position of literature in the cultural hierarchy. For this reason, it is 

questioned the eventual effects of the expansion of audio-visual means on the 

production, consumption and valuation agendas of literature works. 

 

Key Words 

Literature; Movie Script; Publishing Market 
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Casualidad, predeterminación y muerte en Los 
amantes del círculo polar (Julio Medem, 1998) 

 
Luis García-Torvisco. Assistant Professor. Gonzaga University  
garcia-torvisco@gonzaga.edu 

 

Resumen 

De la ecléctica generación de directores españoles de los 90, Julio Medem es 

quizás el más claro ejemplo de un director capaz de superar la distinción entre un cine 

nacional y transnacional en su poético tratamiento de aspectos metafísicos de larga 

raigambre en la cultura occidental. En Los amantes del círculo polar (1998), su cuarto 

largometraje, se intenta conciliar a través de las diferentes voces narrativas y la 

estructura circular las ideas en principio contrapuestas de la casualidad y la 

predeterminación como motores del devenir humano. Tras la separación de Otto y Ana, 

determinada por la muerte de la madre de aquél, ambos amantes luchan por encontrar 

una razón que justifique su reencuentro y que le dé sentido a su comprensión 

profundamente simbólica de la realidad. Así, Ana espera la casualidad de su vida, 

aquella que le permita volver a Otto, mientras Otto viaja en círculos incapaz de llegar a 

ese destino que es Ana. El re-encuentro entre ambos se produce finalmente en el Círculo 

Polar cuando Ana muere mientras sus pupilas reflejan a Otto, momento en el que se 

cierra el círculo con el re-encuentro hecho eterno (retorno) de los dos amantes en la 

muerte. Así, la muerte, la última casualidad, aquélla que es también destino, permite la 

tan ansiada síntesis al permitir el cierre eterno y eternamente repetido de la vida, del 

amor de Ana y Otto, y de la película misma. 

 
Palabras Clave 
Medem, Polar, Destino, Casualidad, Muerte  

 

Abstract 

Part of the eclectic new generation of Spanish directors of the 90s, Julio Medem 

is perhaps the best example of a director/auteur able to overcome the divide between 

national and transnational cinema through his poetic treatment of the deep-rooted 
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metaphysical traditions in Western culture. One of his best known films, Lovers of the 

Arctic Circle (1998), attempts to reconcile -through its use of different narrative voices 

and its circular structure- two conflicting ideas of chance and predetermination as 

engines of human life. After Otto and Ana’s separation, caused by the death of Otto’s 

mother, both lovers struggle to find a reason to justify their re-encounter, a reason that 

can support their deeply symbolic understanding of reality. While Ana waits for the 

“chance of her life,” Otto travels in circles unable to reach his destiny, Ana. Their re-

encounter finally takes place at the Arctic Circle, where Anna dies while Otto’s image is 

reflected in her pupils. Thus, it is death, that ultimate chance and final destiny, which 

permits the eternal (repeated) closure of life, love, and the movie itself. 

 

Key Words 

Medem, Arctic, Predetermination, Chance, Death 

 

 

El Mundo Antiguo en el cine (y la televisión) en España 
 

Óscar Lapeña Marchena. Profesor. Universidad de Cádiz 
oscar.lapenia@uca.es 
 

Resumen 

El presente trabajo aborda el tema de la recepción del Mundo Antiguo en el cine 

español.  El recorrido se inicia en los años del cine mudo.  Posteriormente se trata el 

tema del cine histórico realizado en España en los años de la dictadura franquista.  La 

ausencia de producciones realizadas sobre la Antigüedad se debió sobre todo a motivos 

ideológicos.  A pesar de ello el Mundo Antiguo estuvo presente en géneros diversos: 

comedia, aventuras, adaptaciones teatrales…  Aún así se debe consignar un título 

relevante como fue “Amaya” (Luis Marquina, 1952).  Los años de la transición 

democrática supusieron un auge del Mundo Antiguo en el cine español, en especial en 

el género de la comedia y en los films eróticos.  El trabajo concluye con un repaso a la 

producción realizada en el siglo XXI donde, lo más destacable, es la apreciable 

realización de películas de contenido religioso relacionadas con la Antigüedad. 
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Palabras Clave 

Mundo Antiguo, Cine histórico, Cine religioso, Amaya 

 

Abstract 

This paper discusses the reception of the Ancient World in Spanish cinema. The 

paper begins with the early years of silent film. Later it centers in the historical films 

made in Spain in the years of Franco's dictatorship. The lack of productions about the 

period of Antiquity was mainly due to ideological reasons. However the Ancient World 

was present in several genres: comedy, adventure, drama adaptations ... still there was a 

film to point out as relevant as "Amaya"(Luis Marquina, 1952). The democratic 

transition meant a rise of the Ancient World in Spanish cinema, especially in the genre 

of comedy and erotic films. The paper concludes with an overview of the production 

made in the XXI century, where the most significant aspect is the production of films 

with religious content related to Antiquity. 

 

Key Words 

Ancient World, Historical Film, Religious Film, Amaya 

 
 

Hacia Dios: Santa Teresa de Jesús y San Juan de la 
Cruz 

 
Pablo Puertas Carretero. Investigador. Universidad de Granada. 
paulbitternut@gmail.com 

 

Resumen 

En la España del siglo XVI, la religión juega un papel decisivo en prácticamente 

todos los aspectos de la vida. Alejada de las “infecciones de herejía” que tienen lugar en 

otras partes de Europa, la España del XVI se presenta a sí misma como la representante 

de la religión católica cerrándose en parte a las nuevas ideologías del pensamiento que 

viajan por el resto de sus vecinos. Alimentada y engrandecida por la leyenda negra, la 
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Inquisición se nos presenta como un atroz e implacable órgano de represión capaz de 

llegar a los más recónditos rincones en busca de herejes o brujas, de blasfemos y falsos 

conversos. Es la época de la Reforma y la Contrarreforma, del Concilio de Trento, de 

los autos de fe, …; es la época en la que la línea que separa la verdadera fe de la 

blasfemia y de la herejía es demasiado delgada, es la época en la que los grandes 

místicos españoles, Santa Teresa de Jesús y San Juan de la Cruz, caminan hacia Dios... 

o quizá hacia el demonio. 

 

Palabras Clave 

Misticismo, Santa Teresa de la Cruz, San Juan de la Cruz. 

 

Abstract 

In the Spain of sixteenth century, religion plays a very important role in virtually 

every aspect of life. Away from the "heresy infections” that take place in other parts of 

Europe, the Spain of the XVIth presents itself as the representative of the Catholic 

religion, closed in part to the new ideologies of thought that travel through the rest of its 

neighbors . Magnified by the “leyenda negra”, the Inquisition is presented as a vicious 

and relentless institution that is able to reach the most remote corners in search of 

heretics or witches, blasphemers and false converts. Is the time of the Reformation and 

the Counter, Council of Trent, the “autos de fe”... It is the time when the line between 

the true faith and blasphemy and heresy is too thin, is the time in which the great 

Spanish mystics, St. Teresa of Jesus and San Juan de la Cruz, walk toward God ... or 

perhaps toward the devil. 

 

Key Words 

Mysticism, Santa Teresa de Jesús, San Juan de la Cruz. 
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La revolución del cine español: de la españolada a 
Celda 211 

 
David Ramírez Gómez. Universidad de Málaga.  
soyjansolo@hotmail.com 
 

Resumen 

La industria del cine español ha acometido una serie de reformas internas en los 

últimos años que ha facilitado el surgimiento de un modelo nuevo de producción y a un 

aumento muy notable de la aceptación del público. De entre los muchos factores que 

han provocado este cambio destacan la llegada de una nueva hornada de actores y 

directores, la eliminación de los prejuicios sobre el cine de género y las inversiones 

realizadas por las televisiones en la producción de películas. El modelo francés pero 

también el norteamericano, en principio muy dispares, han ofrecido algunas de las 

mejoras más significativas para paliar la continua crisis de nuestro cine. 

 

Palabras Clave 

Industria, cine, español, revolución. 

 

Abstract 

The Spanish film industry has undertaken a series of internal reforms in recent 

years has facilitated the emergence of a new model for production and a very marked 

increase public acceptance. Among the many factors that have caused this change 

include the arrival of a new batch of actors and directors, the elimination of prejudices 

about genre films and the investments made by broadcasters in film production. The 

French model but also the U.S., in principle very different, have offered some of the 

most significant improvements to alleviate the ongoing crisis in our cinema. 

 

Key Words 

Industry, cinema, Spanish, revolution. 
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La herejía tardoantigua de Prisciliano en ‘La Vía 
Láctea’ de Buñuel 

 
Francisco Salvador Ventura. Profesor. Universidad de Granada  
fransalv@ugr.es 

 

Resumen 

  A finales de los años sesenta Buñuel realizó una de sus películas más originales, 

que tiene como protagonista único el tema religioso, La Vía Láctea. Dos peregrinos se 

dirigen a Santiago de Compostela y durante el camino se van encontrando con historias 

alusivas a varias de las más importantes herejías que se han planteado en la historia de 

la religión cristiana. Entre ellas, es representado el movimiento protagonizado en el 

siglo IV por el obispo Prisciliano de Ávila, que fue finalmente sofocado por la jerarquía 

eclesiástica. Sus propuestas estuvieron inspiradas por la defensa de la austeridad y la 

búsqueda de la pobreza entre los miembros de la Iglesia. El tratamiento de la figura del 

obispo y de sus seguidores tiene el inconfundible sello del director español. 

 

Palabras Clave 

Luis Buñuel, La Vía Láctea, Prisciliano de Ávila, Antigüedad Tardía, Herejías. 

 

Abstract 

In the late 1960’s, Buñuel shot The Milky Way, one of his most original films 

having religion as the main protagonist. Two pilgrims travel the road to Santiago de 

Compostela and as they walk along they are confronted with different situations related 

to the most important heresies that conflicted with Christianity during its history. 

Among them, is the heretic movement leaded by the bishop Priscillian of Avila, during 

the IVth Century, a strand of Christianity eliminated by the ecclesiastic hierarchy. 

Priscillianism was proposing a model of austerity and poverty to be applied to Church 

members. The way the bishop’s figure and their followers are represented has the 

evident sign of this Spanish director. 

 

Key Words 
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Luis Buñuel, The Milky Way, Priscillian of Avila, Late Antiquity, Heresies. 

 
 

Una reconstrucción del cristianismo oriental 
tardoantiguo en la filmografía hispana: Simeón el 
Estilita por Buñuel 

 
Francisco Salvador Ventura. Profesor. Universidad de Granada. 
fransalv@ugr.es 

 

Resumen 

El cine apenas ha mostrado interés por los primeros siglos del cristianismo en Oriente. 

Entre las escasas excepciones se encuentra una película del singular director español 

Luis Buñuel, Simón del desierto (1964). Para realizarla se inspiró con gran libertad en la 

figura del eremita sirio del siglo V Simeón el Estilita. La idea surgió de una anécdota de 

la juventud durante su estancia en la Residencia de Estudiantes en Madrid. Cuando 

decidió iniciar el proyecto se documentó exhaustivamente en las fuentes de la época. 

Los imperativos económicos influyeron en que la duración final fuese más reducida de 

lo previsto. Sin embargo, esta película se encuentra entre las más personales de Buñuel 

y es uno de los pocos ejemplos fílmicos ambientados en el cristianismo oriental de la 

Antigüedad Tardía. 

 

Palabras Clave 

Luis Buñuel, Simón del Desierto, Simeón el Estilita, Antigüedad Tardía, Cristianismo 

primitivo. 

 

Abstract 

Cinema has hardly shown interest for the first centuries of Christianity in the 

Middle East. There are only a few exceptions like Simon of the Desert (1964), one of 

the films made by the original Spanish director Luis Buñuel. The movie is based on the 

historical figure of Vth Century Simeon Stylites, the Syrian hermit. The idea came out 

of an anecdote of Buñuel’s youth, during his stay at the ‘Residencia de Estudiantes’ in 

Madrid. When he decided to start the project, he became exhaustively occupied with a 
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research of the Symeon contemporary sources. The movie final running time correspond 

to a shorter version than the preview due to budget restrictions. Even though, this film is 

one of the most personal Buñuel films and it is also one of the few filmic examples 

dealing with Oriental Christianity and set during the period of the Late Antiquity. 

 

Key Words 

Luis Buñuel, Simon of the Desert, Symeon the Stylite, Late Antiquity, Ancient 

Christianity. 

 

Cine e industria en la villa de Avilés. Continuidades y 
rupturas tras el prisma de ENSIDESA 

 
Gemma Suárez Menéndez. Doctoranda. Universidad de Oviedo. 
gemsmg@hotmail.com 
 
Resumen 

Análisis de las relaciones existentes entre la instauración de la Empresa Nacional 

Siderúrgica, S.A – ENSIDESA- en Avilés (Asturias) durante la década de 1950 y la 

nueva dimensión del ocio, donde el hecho cinematográfico cobra especial relevancia. La 

llegada de la gran industria siderúrgica a la villa marca de un modo definitivo la 

transformación de la misma y de la mentalidad de sus habitantes,  produciendo cambios 

de índole económica, demográfica y social que  afectan de modo irreversible en la 

identidad de sus ciudadanos. Tiznado por la influencia empresarial se observa el 

nacimiento del movimiento cineclubista en la comarca y el creciente interés de sus 

habitantes por el cine y su crítica, hecho fomentado y analizado de un modo ciertamente 

paternalista, desde la propia revista de empresa.   

 
Palabras Clave 
Cine-club, Patrimonio Industrial, crítica cinematogáfica, ocio, paternalismo 

 

Abstract 

Analysis of the existing relationships between the establishment of Empresa 

Nacional Siderúrgica Ensidesa, S.A , ENSIDESA – Public Sector Company of Iron and 



I Congreso Internacional Historia, Literatura y Arte en el Cine en Español y Portugués 
 

 
Línea Temática 4: Historia/Literatura/Arte. Arte fílmico contra industria, autor vs 
productor, estilos nacionales frente a globalización. El cine contemporáneo en el 

conjunto del paisaje audiovisual. 

276 

Steel- during the 1950’s decade in Avilés (Asturias, Spain) and the new dimension of 

leisure, where the cinematographic fact becomes specially significant. The arrival of the 

big industry of iron and steel at the town, marks in a definitive way the transformation 

of both itself and the mentality of its inhabitants, causing changes of economic, political 

and social nature which affects in an irreversible way the identity of its citizens. 

Influenced by the company’s mark, we see the birth of the cinema-club movement in 

the town and an increasing interest in cinema and cinematographic criticism, a fact 

fomented and analyzed in a certain paternalist way, in the company journal itself. 

 
Key Words 

Cine-club, Industrial Heritage, cinematographic criticism, leisure, paternalism 
 

 

 

 



 

 

 
 

 

 

 

 

 

 

 

 

 

 
 



EL CINE constituye una de las manifestaciones culturales más innovadoras en el ámbito de 
las artes visuales, con una influencia notable en la creación de estados de opinión, 
modelado de comportamientos y de gustos, establecimiento de paradigmas estéticos, 
difusión de conocimiento científico y literario, recreación de la historia, extensión de 
estereotipos y de “ejemplos ejemplares” y análisis de tipos humanos. El Centro de 
Estudios Brasileños, el Capítulo de Salamanca de la Asociación Americana de Profesores 
de Español y Portugués, el Departamento de Sociología y Comunicación de la Universidad 
de Salamanca y el Master en Gestión de la Industria Cinematográfica de la Universidad 
Carlos III conscientes de la importancia que tiene el cine como forma de expresión 
estética, han acordado organizar, bianualmente, un congreso sobre la Historia, la 
Literatura y el Arte en el Cine español y brasileño, el primero de los cuales es el que hoy 
se presenta, cuyas aportaciones serán las que durante su desarrollo realicen los 
conferenciantes y comunicantes, a través de sus presentaciones y mesas de trabajo. Las 
entidades convocantes desean que participen en esta iniciativa estudiosos y profesionales 
del cine de todo el mundo, y también personas interesadas por el llamado “séptimo arte”. 
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