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En mitad de la Gran Guerra, Robert Flaherty, ex-
plorador vocacional e incipiente cineasta, comen-
zó a filmar a las comunidades inuits de la bahía de 
Hudson, en Canadá. Durante un par de años filmó 
a un conocido cazador de la tribu, Allakariallak, y 
su familia, hasta reunir alrededor de 10.000 me-
tros de negativo. Lo perdió todo en un instante: 
un cigarrillo encendido, del propio Flaherty, cayó 
de forma accidental sobre aquel material, filmado 
en negativo de nitrato, que ardió como la yesca 
en pocos segundos. El propio Flaherty, al intentar 
apagar el fuego, sufrió quemaduras que le obli-
garon a una larga convalecencia. Entre eso y la 
entrada de Estados Unidos en la contienda euro-
pea, que dificultó la búsqueda de financiación, el 
cineasta tuvo que posponer su proyecto.  

Cuando pudo retornar a la bahía de Hudson, ya 
en 1920, Flaherty es un realizador mucho más ma-
duro. El estreno de El nacimiento de una nación 
(The Birth of a Nation, David Wark Griffith, 1915) 
y el posterior asentamiento del Modo de Repre-
sentación Clásico habían revolucionado la forma 
de hacer cine. Flaherty toma nota y prepara una 
suerte de guion, con las escenas que considera 
indispensables para poder plasmar la vida de los 
esquimales.  

El cineasta había entendido que no bastaba con 
la mera observación, con capturar en imágenes 
en movimiento el día a día de los inuits, sino que 
había que dirigir la mirada del espectador, hilan-
do las secuencias con una suerte de narración y, 
sobre todo, articulando una puesta en escena a la 
hora de filmar la vida de los esquimales, para la 
que cuenta con la complicidad de su magnético 
protagonista, rebautizado como Nanuk para el 

filme. Esto le lleva también a recrear algunos mo-
mentos que no puede rodar en vivo -como el ama-
necer en el interior del iglú, filmado en realidad 
en una estructura a medio hacer ya que le hubiera 
sido imposible hacerlo en un refugio terminado, 
por carencias de espacio y, especialmente, de luz-
; exagera, por supuesto la peligrosidad de algu-
nas acciones para añadir más espectacularidad al 
filme; dramatiza buena parte de la historia y se 
toma numerosas licencias, entre ellas la de omitir 
el uso de armas de fuego por parte de los inuits.  

Pese a todo, el resultado final de su empresa, 
Nanuk, el esquimal (Nanook of the North) fue sa-
ludada, ya desde su estreno en 1922, como una 
película trascendental y la punta de lanza de una 
nueva manera de entender el género documental, 
amparado todo ello por un fenomenal éxito de 
público. Un siglo después, el trabajo de Flaherty 
mantiene toda su mística y sigue resultando cier-
tamente fascinante. 

María Cueva Méndez es la directora musical y pianista del sexteto Nór-
dica Ensemble, junto al cual interpretará en directo una banda sonora 
para la película muda Nanuk, el esquimal (Robert Flaherty, 1922). Este 
filme es considerado la primera obra maestra del cine documental, pues-
to que retrata de forma muy emocionante la decadencia de la cultura 
tradicional inuit. 

No obstante, en muchas ocasiones su fidelidad al material antropológico 
ha sido cuestionada: la imagen más característica de ello tal vez sea la del 
iglú que el director del filme cortó por la mitad para grabar en su interior 
con luz natural. En su reinterpretación musical de esta película, María Cueva 
y el Nórdica Ensemble trabajan precisamente con esta doble naturaleza de 
Nanuk, resaltando la belleza de las llanuras heladas y, a la vez, señalando a 
la cámara que graba ese medio iglú.  

- ¿En qué consiste tu propuesta musical para Nanuk, el esquimal? 
- Nanuk está construido como un documental antropológico aunque 

no lo es realmente. Yo estudié Antropología y ese tema me pone un 
poco nerviosa, porque la mirada del otro siempre representa tus propios 
prejuicios al retratar. Cuando pones música, aunque parece muy inocen-
te, también estás retratando. Pones tu propio sesgo en lo que ves. 

En realidad, Nanuk no es un documental, sino una película. De hecho, el 
propio Flaherty buscó actores y recreó la vida de los inuit 100 años antes 
de 1922; para entonces ellos ya estaban cazando con rifles. Eso me dio un 
poco de tranquilidad: ya que esto va de sesgos, vamos a sesgar. 

La película representa al «buen salvaje», la belleza de los paisajes im-
presionantes y helados de Alaska, la simplicidad de la vida de los inuit, 
la alegría con que la llevan... La película es muy encantadora: es lo que 
Flaherty quería plasmar en la pantalla.  

Entonces, lo primero que se me ocurrió fue la música de Raquel Rodrí-
guez. Una de las piezas principales, que va a ser el hilo conductor, se llama 
Luminiscencia. Luminiscencia es algo que refleja la luz, como la nieve y el 
hielo. La música de Raquel trata ese aspecto que Flaherty quería recoger 
en su película, el encanto de la vida sencilla y lo maravilloso de los paisajes.  

Pero, luego, lo suyo era deconstruirlo un poco, con grabaciones de 
campo, sonidos ambientales y cantos tradicionales. Quise ir más allá y 
meterme en otro sesgo, con música contemporánea de un compositor de 
música comprometida a nivel social, George Crumb. Precisamente, en el 
festival de música de cámara CIMCO, que se hace este año por primera 
vez, se va a interpretar una sesión de El canto de la ballena. Yo cogí una 
pieza de El canto de la ballena, que tiene muchísimo que ver con la pe-
lícula: Crumb la compuso en los años 70 gracias a las grabaciones de un 
biólogo de las ballenas jorobadas. 

- Entonces, ¿tu relectura de Nanuk tiene una aproximación ecologista? 
- Flaherty sí que tenía una inquietud ecologista: estaba intentando pro-

teger un estilo de vida que se terminaba. Sin embargo, ahí ya se mezclan 
cosas escabrosas que son difíciles de tratar. La realidad es muy compleja, 
por mucho que la queramos poner en blanco y negro.  

Por ejemplo, en una de las escenas se ve cómo los esquimales llegan 
al puesto de compraventa que tienen con el hombre blanco, y se ven 
doscientos o trescientos zorros polares colgados. Había una tradición de 
esquilmar la tierra para el desarrollo capitalista, lo que por otra parte tam-
bién trajo mejoras a los pueblos y acabó con la vida tradicional inuit.  

Yo, que soy de pueblo profundo, tampoco me creo ya lo del buen salva-
je. Sabemos que la vida así es muy dura. Entonces se busca ese punto de 
incomodidad: yo, que también soy de tendencias ecologistas, busco ese 
difícil equilibrio en el que todo confluye. 

Una de las cosas interesantes es que en ese sitio hay que comerse a 
otros seres para vivir —como hacemos todos, obviamente—. Pero allí 
aparece una morsa y, cuando la cazan, viene su pareja a intentar salvarla. 
A veces los perros quieren comerse a los hijos porque se mueren de ham-
bre. Hay un canibalismo descarnado porque es un sitio descarnado. Todo 
eso me llama la atención. 

Los inuits tuvieron problemas con el ecologismo últimamente, porque 
para ellos es tradicional comer carne de ballena. Por todo eso quise me-
terme en el difícil equilibrio y en la solución no sencilla a la complejidad 
de la vida. 

- Desde el punto de vista del acompañamiento de películas mudas, 
¿cómo enfocas la relación entre el arte sonoro y el cinematográfico? 

- En este caso, lo que he hecho es pensar la película por escenas para 
ordenarla. Por una parte, hay veces que la música mimetiza la escena, 
buscando la complicidad. Y otras veces, hacia el final, quiero irme de eso, 
no acompañar a la escena sino alejarme de ella. Realmente, ahí es cuan-
do intento que la música proponga un significado. En los últimos veinte 
minutos, el discurso musical ya toma entidad propia y entonces la música 
reivindica su propio significado. Descubre la lectura que está haciendo 
de la película al final. Hay leitmotivs e ideas, como hilos, durante toda la 
película, pero al final es cuando la música coge más entidad y descubre 
cuál es la lectura que hace.  

- Como pianista clásica, siempre has abierto líneas hacia las otras ar-
tes o modalidades musicales. ¿Qué importancia tiene como intérprete 
esta apertura? 

- Es maravilloso, porque te permite explorar tu creatividad más allá de 
lo habitual. Además, abres tu música a otros públicos. Otra cosa que me 
gusta mucho de este proyecto es que el hilo conductor —además de las 
grabaciones de campo— es la música de Raquel Rodríguez, que está es-
crita, pero el sexteto clásico que vamos a interpretar la música interven-
dremos de manera más improvisada. Eso es muy liberador, y cualquier 
interacción con otras artes siempre lo es. La música coge más dimensión 
y adquiere otro grado de libertad.  

- Dentro de la tradición del acompañamiento de películas mudas, los 
pianistas improvisaban y estaban a caballo entre la mímesis y la crea-
ción de un discurso propio, ¿no? 

- Sí, sí, claro. Pero no sé hasta qué punto esta versión de Nanuk es más 
bien una banda sonora, aunque haya momentos improvisados, porque 
partimos de una partitura y de sonidos que ya existen. Sí hay algunos si-
tios donde damos margen a la improvisación, pero es un concepto híbrido 
que se sitúa entre la banda sonora y ese acompañamiento improvisado.

Esta versión de Nanuk es  
un concepto híbrido que se sitúa  
entre la banda sonora y un  
acompañamiento improvisado” 

MARÍA CUEVA MÉNDEZ: 
«CUANDO PONES 

MÚSICA, PONES 
TU PROPIO SESGO 

EN LO QUE VES» 
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NANUK, EL ESQUIMAL  
POR NÓRDICA ENSEMBLE 
Teatro Campoamor 
13 de marzo, 19h 
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CUANDO 
FLAHERTY 
NOS ENSEÑÓ 
A MIRAR 

NANUK, EL ESQUIMAL  
POR NÓRDICA ENSEMBLE 

 
13 de marzo 

Teatro Campoamor, 19h 
Retirada de invitaciones en oviedo.es y en la taquilla  

del Campoamor a partir del 11 de marzo.

CHRISTIAN FRANCO 

Sobre estas líneas, Robert Flaherty durante el rodaje de ‘Nanuk, el esquimal’. Y a su lado, tres fotogramas del documental.

SA
CO

 |
 SE

MA
NA

 D
EL

 AU
DI

OV
ISU

AL
 CO

NT
EM

PO
RÁ

NE
O 

DE
 O

VIE
DO NANUK,  

EL ESQUIMAL



Sexto largometraje de los hermanos Joel y Ethan Coen, Fargo (1996) es una película construida sobre 
la dualidad. Dos son los matones a sueldo (Steve Buscemi y Peter Stormare) que secuestran a Jean Lun-
degaard (Kristin Rudrüd) a instancias de su propio marido (William H. Macy), desesperado por conseguir 
dinero a causa de sus deudas económicas y enfrentado sin tregua con su desagradable y adinerado sue-
gro (Harve Presnell). Una pareja es también la que se opone a este violento mundo del hampa, formada 
por Marge Gunderson (Frances McDormand, Óscar a la mejor actriz de aquel año), una policía de pueblo 
embarazada que persigue a los delincuentes,  y su complaciente marido Norm (John Carroll Lynch). Y, 
allende los personajes, más oposiciones: frente a la nieve blanquísima de los escenarios naturales de 
Minnesota y Dakota del Norte en que transcurre la acción, los interiores oscilan entre la frialdad de las 
oficinas o las habitaciones de hotel y la calidez de la casa de Marge y Norm. La ley y su transgresión, la 
domesticidad y su reverso tenebroso, son los puntos cardinales de una película de inspiración geométri-
ca, donde las reglas del film noir son sometidas a implacables torsiones, como si también en el estilo y 
las formas se librara esa batalla entre contrarios. 

Todo esto no es de extrañar a tenor de la trayectoria previa de los Coen, que incluía dos obras maes-
tras como Muerte entre las flores (1990) y Barton Fink (1991), donde las conmociones argumentales se 
veían ya compensadas por una puesta en escena impasible y distante, marca de la casa. Fargo, no obs-
tante, era otra cosa. Ahora se trataba de introducir la comedia negra en el interior del thriller clásico, y 
de hacerlo de una manera más sutil que en las salvajes Sangre fácil (1984) y Arizona Baby (1987), sus dos 
primeros films. El humor, de este modo, distorsiona la aparente limpieza del relato y lo convierte en una 
especie de espectáculo grotesco, de teatro del absurdo que bebe tanto de Hitchcock como de Beckett, 
de James M. Cain y del David Lynch de Twin Peaks (1990), y que tiñe esta historia sangrienta, inspirada 
en un hecho real, de un humor sombrío y algo misántropo, una tendencia que se iría acelerando en la 
filmografía posterior de sus autores. Fábula anticapitalista o gran tragedia americana, sea como fuere, 
Fargo permanece hoy día como un clásico del thriller de los 90, uno de los grandes hitos –quizá junto 
con Pulp Fiction (1992), de Quentin Tarantino— del Hollywood posmoderno.  

SANGRE  
SOBRE  

LA NIEVE
CARLOS LOSILLA 

FARGO 

FARGO POR FRAGMENTS
CINE-CONCIERTO  

Teatro Campoamor 
20 de marzo, 19h

Retirada de invitaciones en oviedo.es y en la taquilla 
del Campoamor a partir del 18 de marzo SA
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Lagartija Nick es un grupo granadino que, des-
de su creación a principios de los 90, siempre 
se ha caracterizado por buscar un lugar perifé-
rico e incómodo desde el que cantar. Esto se 
percibe en su evolución musical, que transita 
del rock alternativo de sus inicios (Inercia, 1992) 
al sonido más industrial y oscuro de trabajos 
como Hipnosis (2012).  
Pero, además, la búsqueda de puntos de fuga 
ha abierto la música de los Lagartija Nick a otras 
modalidades artísticas y tradiciones, amplian-
do y problematizando su propuesta estilística. 
Este es el caso de su relación con el flamenco 
y Enrique Morente en Omega (1996), con el 
cine surrealista en Val del Omar (1997) o con la 
obra literaria del hermano del frontman Anto-
nio Arias, Jesús, en Los cielos cabizbajos (2019). 
Todo ello —cine, máquinas y poesía— se reúne 
en su nuevo espectáculo, que adapta la desco-
nocida poesía de Luis Buñuel.  

- El espectáculo que vais a representar en 
SACO no es únicamente una traslación de 
vuestro último trabajo (Los cielos cabizbajos, 
2019) sino que incorpora elementos cinema-
tográficos y anuncia partes del próximo disco.  
- Exactamente. Durante la pandemia se pudo 
terminar un proyecto sobre Buñuel que estaba 
ahí aparcado desde 2017. Vimos que, a la hora 
de afrontarlo, lo mejor que tenía es que tiraba 
de las tramas anteriores: generacionalmente 
está hermanado con la figura de Val del Omar, 
otro poeta y cineasta, y Lorca. Por supuesto, tie-
ne mucho que ver con la reivindicación musical 
y política de Los cielos cabizbajos. 
   No deja de ser una música incidental, en el 
sentido de que va acompañada por imágenes. 
Buñuel odiaba la música en el cine, eso para 
empezar. Pero como cantamos su poesía, pues 
no creemos que le importe que acompañamos 
su cine de música. Al igual que Val del Omar, 
en cuya poesía también nos basamos, y por 
supuesto Lorca y Los cielos cabizbajos de mi 
hermano Jesús Arias. Así que, al mismo tiem-
po que tenemos ganas de presentar como úni-

co el proyecto de Buñuel, también vemos que 
vive y sobrevive gracias a todo lo que se ha 
hecho antes.  

- Trabajáis con la poesía de Buñuel: siempre 
estáis ahí, en esa especie de triángulo incó-
modo entre poesía, cine, música.  
- La poesía de Buñuel no explica su cine, es 
anterior. Está muy inspirada por Lorca, pero al 
mismo tiempo nos da la posibilidad de traba-
jar sobre un sistema más onírico. En Los cielos 
cabizbajos consideramos que la estructura de 
la canción y la de los arreglos de orquesta es 
cubista. Y en muchas de las canciones, también 
colaborará David Montañés, que fue el arreglis-
ta de música clásica de Los cielos cabizbajos. 
Dijimos: tenemos que significar lo onírico, ¿no? 
La parte en la que está inspirada de la obra de 
de Buñuel es la de La edad de oro y Un perro 
andaluz. Buñuel no recuperó su poesía hasta el 
final de sus días, y es esporádica y de época 
muy temprana, lo que nos da la oportunidad de 
centrarnos en el blanco y negro, en el surrea-
lismo... Queremos despertar el mundo de los 
sueños. Es muy ambicioso, pero va en esa línea.  

- También utilizáis una serie de proyectores y una 
pantalla central durante el espectáculo, ¿no? 
- Sí, porque ya tuvimos una experiencia muy 
buena con Cube, una empresa de Barcelona 
que nos diseñado los escenarios y la puesta en 
escena. En este caso, está basada en el amor 
al cine. Usamos como iluminación una serie de 
proyectores de Super 8 que tienen películas ori-
ginales de Buñuel y se proyectan sobre noso-
tros. Es un homenaje al cine: la luz no es impor-
tante para la banda, sino que hay una intención 
de que todo aparezca en escena, tanto los que 
estamos en directo como la figura de Buñuel. 
Compartir la experiencia que significa invadir la 
obra de otro artista con esa libertad.  

- En vuestra discografía destaca la relación 
entre las diferentes artes. ¿Qué importancia 
le das tú a este diálogo con Buñuel? 

ANTONIO ARIAS: 
«LA MÚSICA ES EL MEJOR 
CENTRO PARA LOS LENGUAJES» 

XAIME MARTÍNEZ 
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HOMENAJE A LA GENERACIÓN DEL 27  
POR LAGARTIJA NICK 

11 de marzo 
Teatro Campoamor, 20h 

Retirada de invitaciones en oviedo.es y en la taquilla 
del Campoamor a partir del 9 de marzo

- Nos enfrentamos a un tipo Leonardo da Vinci, 
que no tiene una sola dimensión. No se le pue-
de entender solo con la poesía, no se lo puede 
entender solo con el cine. Es más ambicioso 
intentar explicarlo con las claves que da él mis-
mo, en su propio misterio. Pero, por supuesto, 
lo que nos interesa es la integración de la pala-
bra con la música, porque son los poetas lo que 
nos van modificando: Val del Omar nos forzaba 
a tratar la música de manera distinta; ahora es-
tamos hablando de cómo podemos interpretar 
los sueños con la poesía de Buñuel, en Omega 
vimos cómo podíamos significar mejor el ruido 
de la ciudad y el entorno urbano... Todo ese 
tipo de manifestaciones artísticas están dentro 
de la misma obra, no nos inventamos nada.  

- La cuestión de los proyectores se relacio-
na con la parte mecánica, industrial, de otros 
proyectos vuestros. ¿En qué medida traba-
jáis aquí con esa «mecánica mística» de la que 
habéis hablado en otras ocasiones? 
- La mecanística es el mensaje de Val del Omar 
que invita a la repetición mística, pero a través 
de la máquina. De tal manera que lo que quiere 
comprobar es que la máquina es humana. Así 
la abordamos en el disco Val del Omar. La re-
lación con las máquinas, sobre todo en directo, 
suele ser de amor y odio. Nosotros vamos a 
los principios del cine cuadrafónico de Val del 
Omar: a desbordar la pantalla, a recrear el sue-
ño de la máquina. Tenemos que ver lo humano 
de la máquina. Pero al mismo tiempo, el segui-
miento de la máquina crea un rechazo, porque 
la máquina te tiene que seguir a ti. 

- En esta gira, además, volvéis a aplicar un 
concepto de Val del Omar, el de «sonido dia-
fónico». ¿En qué consiste? 
- Val del Omar quiere demostrar que hay una 
fuente frontal que nos dice lo comprensible, 
pero nuestro subconsciente está en el mensaje 
que se oye desde desde atrás. Son mensajes 
del subconsciente, pueden ser risas del público, 
puede ser algo absolutamente aleatorio que 
conforma el mensaje frontal. El subconsciente 
habla también y no puede evitar responder al 
consciente que está intentando darle forma a 
una idea, que está gritando y aúlla. Ocurre mu-
chas veces, de chicos, cuando llegamos y he-
mos hecho algo malo, y le decimos una frase a 
nuestra madre que era justo la que no quería-
mos decir. Pero el subconsciente aúlla, y eso es 
lo que representa el sonido diafónico. 

- En otros discos insistíais en la recuperación 
de la tradición flamenca. Aquí, de alguna ma-
nera, en la tradición poética de la Generación 
del 27. ¿Qué importancia tiene la idea de tra-
dición? 
- A través del estudio de las músicas tradicio-
nales tenemos la oportunidad perfecta (la jota 
aragonesa, los tambores de Calanda...) de bus-
car en lo que había antes de nada. Al igual que 
en Omega solo podíamos aportar música si 
atendíamos al flamenco —porque así aportas 
música al mundo desde el rock sajón— este 
proyecto permite unir el concepto de perro 
andaluz de Buñuel con Goya. La música es el 
mejor centro para los lenguajes, porque siem-
pre se asemeja al conocimiento local. Hablar la 
lengua con acento hace que el gesto empático 
sea mucho más grave.  
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CABARET

En 1952, un joven de 25 años llamado Robert Fosse participó como co-
reógrafo en el rodaje de Bésame, Kate, dirigida por George Sidney, uno 
de los grandes musicales clásicos de Hollywood. Veinte años más tarde, 
se estrenaba la segunda película como director de Fosse, entonces ya co-
nocido como Bob, que se tituló Cabaret (1972), consiguió ocho Óscar y lo 
convirtió en una de las leyendas del cine americano de los 70. ¿Qué había 
ocurrido en medio como para que se produjera esa transformación? Ne-
cesitaríamos todo un libro para explicarlo, pero por ahora baste con decir 
que entre una y otra película median, por lo menos, dos revoluciones: la 
que había experimentado el propio musical cinematográfico, que lo había 
conducido a su colapso durante los años 60, y la que llevó a cabo el mismo 
Fosse, desde los ballets que concibió para algunos films de Stanley Donen 
en los 50 hasta la atrevida Noches en la ciudad (1969), su primer largo y 

un fracaso económico en toda regla. Hay que ver Cabaret, pues, como 
una venganza: Fosse no solo regresó a Hollywood para rodar un musical 
de alto riesgo, distinto a todo lo que se había hecho antes en el género, 
sino también para saborear las mieles del éxito que se le había negado 
anteriormente. 

En efecto, Cabaret es un musical a contrapelo, lleno de furia y de males-
tar. Al contrario de lo que sucede en la tradición del género, el tema no es 
romántico ni sentimental, sino más bien amargo y sombrío: las dramáticas 
tribulaciones de una joven norteamericana, estrella del cabaret, en el Ber-
lín de entreguerras, mientras los nazis empiezan su irresistible ascensión al 
poder, todo ello trufado de amores contrariados y acontecimientos luctuo-
sos. Y el estilo es anfetamínico, sustituye los plácidos números musicales 
de la edad de oro del género, habitualmente filmados en armoniosos pla-
nos generales, por un montaje percutiente y nervioso, a juego con los bai-
les décontractés coreografiados por Fosse, alternando entre las sombras 
amenazadoras del local nocturno del título y la luz dudosa del exterior, 
donde las peripecias íntimas de la protagonista (Liza Minnelli, garantía de 
continuidad en el musical), su novio y sus amigos quedan contrapuestas a 
la debacle colectiva que se avecina. En una pirueta formal procedente de 
la obra teatral en que se basa, Cabaret empieza y termina con imágenes 
deformadas del público en los espejos del local nocturno. Y en el fondo se 
trata de eso: una deconstrucción –radical y perversa– del musical clásico. 

EL MUSICAL  
FRENTE AL ESPEJO 

CABARET 
Teatro Filarmónica 
14 de marzo, 17h

Entrada libre hasta completar aforo

ALFONSO DE VILALLONGA & DARLING STRING 
QUARTET | UN CABARET DE CINE

Teatro Campoamor  
16 de marzo, 20h

Retirada de invitaciones en oviedo.es y en la  
taquilla del Campoamor desde el 14 de marzo

CARLOS LOSILLA 

LOS 12 HIJOS 
DE ZURBARÁN 

Mi película documental sigue el viaje por los museos 
del mundo de una serie de pinturas de Zurbarán antes de 
volver a su residencia habitual en un castillo del norte de 
Inglaterra. Esta es la peripecia básica. Se trata de una road 
movie a la que se le suma la peregrina historia -que no pien-
so desvelar aquí- del origen de esta serie y por qué acabó en 
Auckland Castle. 

Todos esos ingredientes me parecen objetivamente atrac-
tivos y sostienen muy bien el andamiaje de la película. Pero, 
ojo, desde el minuto uno en que este proyecto llegó a mis 
manos he tenido claro que esta historia no va de eso. Una 
cosa es la intriga que tienes que ir desvelando con cuenta-
gotas para mantener el interés del espectador. Y otra cosa 
es el misterio que encierra la historia, el imán o la razón 
profunda por la que yo me vuelco en esta película buscan-
do lo que sé que no voy a encontrar, buscando a Francisco 
de Zurbarán. 

Durante los últimos años he estado leyendo lo que se ha 
escrito sobre él, he viajado hasta donde se encuentran sus 
obras maestras, viendo cómo otros las contemplan y mirán-
dolas yo también, deteniéndome en ellas como se detuvo su 
autor. He creído encontrarlo en los campos pacenses don-
de grabamos en junio de 2020, cuando por fin retomamos 
el rodaje después del confinamiento. Me he sentido cerca 
de él en los alrededores de su pueblo, Fuente de Cantos, 
mientras escuchaba un silencio entretejido de rumores que 
reconocí como el mismo silencio que había encontrado en 
sus mejores obras. Como quien tropieza con un viejo ami-
go, me resultaban familiares los rostros de algunos extre-
meños, cuyos antepasados bien pudieron haberle servido 
de modelo. Cada vez estaba más cerca y yo no tenía prisa 
porque la prisa mata lo importante.

Durante la larga y laboriosa postproducción que mi 
equipo y yo llevamos a cabo, acostumbraba a quedar-
me sola en la sala de montaje al final de cada jornada. 
Repasaba el trabajo realizado, tomaba notas sobre ma-
tices que afinaríamos al día siguiente y, además, volvía 
a enfrentarme de nuevo con esas obras de Zurbarán que 
habíamos ido grabando por medio mundo. Era un mo-
mento apropiado para escuchar lo que tenían que decir. 
Paradójicamente, quien me “hablaba” con más contun-
dencia era san Bruno, el fundador de la silenciosa Orden 
de los Cartujos. 

La mirada de san Bruno sentado a la mesa del refec-
torio, concretamente, acabó dándome unas claves muy 
importantes. Porque las películas, además de encerrar un 
misterio, encierran también un problema, un desafío. En 
este caso, el problema para mí consistía en cómo conciliar 
el cine, que lleva el movimiento en su raíz, con la pin-
tura, que es estática. En la mirada de Bruno encontré la 
solución porque es una mirada que invita a la introspec-
ción, al silencio. Y el silencio nunca es absoluto sino que 
hace presentes los pequeños rumores que de otra manera 
no se escuchan. Por contraste, esos rumores cobran una 
extraordinaria importancia. Curiosamente, el silencio le 
proporciona al sonido un raro esplendor. Y la clave está 
en que el sonido implica necesariamente un movimiento 
-pertenece a un insecto, unas campanas lejanas, una fuen-
te que recreas en tu imaginación…-. Por eso el silencio 
puede ser tan cinematográfico.  

Los ojos de san Bruno me hicieron entender que el silen-
cio estaba en el corazón de la obra de Zurbarán y que ese 
mismo silencio podía lograr que lo pictórico se deslizara 
suavemente hacia lo cinematográfico. A ello contribuyó 
también un recurso relacionado con el color. Pero no hace 
falta contarlo todo. Os espero en el cine. 

ARANTXA AGUIRRE AL MUSEO CON  
ARANTXA AGUIRRE

Museo de Bellas Artes de Asturias 
15 de marzo, 18h

Inscripción previa en  
visitantes@museobbaa.com  

a partir del 7 de marzo

LOS 12 HIJOS DE ZURBARÁN 
Presentación y encuentro con  
la directora Arantxa Aguirre

Teatro Filarmónica 
15 de marzo, 20h 

Entrada libre hasta completar aforo 
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Alfonso de Vilallonga no es un compositor al 
uso. Artista multidisciplinar, su carrera circula 
vertebrada por su pasión por el cabaret y sus 
trabajos cinematográficos junto a cineastas 
como Isabel Coixet y Pablo Berger. Esa do-
ble vertiente es la que en SACO nos permite 
disfrutar de dos presentaciones totalmente 
diferentes, aunque complementarias: un es-
pectáculo que homenajeará a la película Caba-
ret (íd., Bob Fosse, 1972) y la proyección con 
música en directo de la película Blancanieves 
(Pablo Berger, 2012), por la que consiguió un 
Goya. Hablamos por videoconferencia con el 
maestro —pandemia obliga—, que nos da las 
claves de los dos espectáculos que presenta 
en SACO. 

 
- ¿Qué vamos a ver en este espectáculo alre-

dedor de Cabaret? 
- Es un espectáculo que ya llevamos rodando 

un tiempo con el título de Alfonso de Vilallonga & 
The Darling String Quartet en el que me acom-
paña un cuarteto de cuerda. En Oviedo lo vamos 
a modificar un poco, para adaptarlo a la idea de 
celebración de Cabaret. Es un show muy variado 
donde mezclamos estilos, varias lenguas, monó-
logos… siempre con la música como hilo con-
ductor. 

- Lo que era un cabaret en el Berlín de entre-
guerras… 

- Exacto. No es un cabaret de ‘piernas y plu-
mas’, sino un cabaret alemán, o francés, que 
cuenta cosas y ofrece algo más que la simple mú-
sica. Además, incluyo algunas canciones propias 
para cine en un popurrí que pretende ser algo 
más que un concierto.  

- En esos cabarets el público no era precisa-
mente pasivo… 

- Hay participación del público, cambio de roles 
con los instrumentistas… Me gusta utilizar desde 
siempre la palabra ‘cabaret’ para los conciertos 
que hago, con una idea más teatralizada. Mis in-
fluencias están ahí: cabaret alemán, las chansons 
de Jacques Brel, music hall… Es la canción esce-
nificada que revive en el escenario cada noche. 
Es una experiencia que merece la pena. 

- Sin embargo la formación instrumental pue-
de sorprender, porque se aleja del cliché. 

- La formación es clásica: un cuarteto de cuer-
da con arreglos propios que en ocasiones tiene 
mucho de música precisamente clásica, lo que 
le da una singularidad que me gusta mucho ex-
plorar. 

- Cambiando a Blancanieves, es una película 
que se aleja de tu obra como compositor para 
el audiovisual. 

Es una banda sonora única en mi carrera, es 
cierto. En ella hay de todo: desde música orques-
tal al uso hasta piezas más jazzísticas, pasando 
por el piano solo, la música de cámara o preci-
samente el cabaret asociado a los enanitos. Hay 
flamenco, hay pasodobles originales… 

- Una hora y cuarenta minutos de música ex-
cede por mucho lo habitual para una película. 

- En este sentido es la obra más trabajada y 
completa. Fue un trabajo muy ecléctico, que era 
lo que demandaba Pablo Berger, su director. 

- Normalmente en cine trabajamos sobre la 
película ya casi terminada, y la música debe 
adaptarse al montaje. ¿Aquí ha sido diferente? 

- No tanto. En este caso yo llegué a la pelícu-
la con ella filmada. Trabajé unos cuantos temas 
fuera de contexto y se los presenté a Pablo [Ber-
ger], y algunos acabaron entrando en la película. 
Hubo mucho trabajo sobre temp tracks (música 
preexistente que se usa para ayudar al montaje) 
de otras películas mías, lo que ayudaba a enten-
der las intenciones del director. 

- Pero el uso de estos temp tracks es muy 
peligroso, porque el autor tiene una idea sono-
ra en la cabeza, y a menudo no se llega a copar 
las expectativas con la nueva música… 

- La mayoría de compositores tenemos una re-
lación de amor-odio con este sistema de trabajo. 
A veces, cuando tienes poco tiempo, te pueden 
sacar de un apuro, porque ayudan a estructurarlo 
todo. Pero a menudo es difícil, porque cuando 
un director te pone esa música temporal, tienes 
que saber si lo que le gusta de ella es el ritmo, la 
orquestación, el carácter… y luego amoldarte a 
la hora de componer la nueva música. 

- Y tratar de huir del autoplagio. 
- No sé copiar, ni siquiera a mí mismo, es un 

ejercicio que ni me interesa ni me satisface. Al fin 
y al cabo, si te contratan para hacer la música de 
una película es porque les gusta lo que tú haces, 
no lo que tú puedes imitar. Aún así la historia del 
cine, por falta de tiempo o por lo que sea, está 
llena de bloques musicales que cambian lo jus-
to para no ser considerados plagios, pero en los 
que la influencia de la obra previa es innegable. 
Es un tema escabroso. 

- Al final lo difícil es venderle al director la 
nueva música como algo mejor que lo que él 
tiene en la cabeza… 

- Es como un casting. Siempre me gusta ha-
blar de que para protagonizar El Graduado (The 
Graduate, Mike Nichols, 1967) se buscaba a un 
actor alto, rubio y guapo, y se presentó Dustin 
Hoffman, bajito y moreno. Pero lo hizo tan bien 
que le contrataron. Esa es la idea: encontrar otro 
camino que sea original y propio. 

- En la narrativa del cine mudo, ¿se exige 
más a la música porque es el único elemento 
de apoyo a la imagen? 

- En las películas mudas de los años veinte del 
siglo pasado la sincronización por momentos era 
perfecta, y en Blancanieves hay momentos que 
demandan esta característica. A esto le unimos 
que apenas hay sonidos diegéticos: una campa-
na, una cámara de fotos, los fuegos artificiales… 
El resto es responsabilidad de la música, que asu-
me los efectos sonoros —como algún portazo, 
o las apariciones del Gallo Pepe, por ejemplo— 
además de la narrativa propia de la película.  

- ¿Cuánto tiempo hubo para componer la 
música? 

- Con todas las exigencias podría haber lleva-
do un año de trabajo, sin embargo, dispusimos 
de apenas tres meses. Fue una suerte estar ro-
deado de un gran equipo, con gente como Ro-
man Gottwald ayudando en los ajustes de cine 
mudo y la orquestación, o el guitarrista Chicuelo, 
que se encargó de algunas piezas flamencas. 

- La historia en Blancanieves avanza muy de-
prisa. Supongo que eso carga de responsabili-
dad a la música como elemento vertebrador. 

- Así es, y extrema la dificultad a la hora de 
ajustarlo todo. Por ejemplo, en la corrida de 
apertura combinamos pasodoble con uno de 
los temas principales, y por momentos la banda 
sonora alcanza momentos épicos. Es un bloque 
musical lleno de cambios que debían ir perfecta-
mente sincronizados a la imagen. 

- Y ahí se integra la música diegética propia 
de la plaza, los vítores de la gente… 

- Eso nos dio muchos quebraderos de cabeza a 
la hora de ajustarlo todo, añadiendo un compás 
aquí o restando un pulso allá. La instrumenta-
ción varía constantemente de orquesta sinfónica 
a banda musical, pasando por momentos más 
flamencos. Así conseguimos efectos muy intere-
santes, como la percusión ilustrando cada capo-
tazo del torero.  

- ¿Las partes de los discos que Carmen escu-
cha en la película irán pregrabadas en el con-
cierto? 

- No, todo se hará en directo. A Oviedo Fi-
larmonía añadiremos un cuarteto flamenco con 
cantaora, un guitarrista y dos palmeros. Y yo 
estaré tocando piano, ukelele y acordeón, que 
es un instrumento de gran peso dramático du-
rante las escenas de los enanitos. A todo esto 
hay que sumar una sierra musical, que aporta un 
ambiente fantasmagórico a las apariciones de la 
madrastra. 

- Si no se lanzan sonidos pregrabados, ¿cómo 
escucharemos los fuegos artificiales? 

- En anteriores proyecciones hemos usado 
globos, que se entregan a cada músico de la or-
questa y se explotan en el momento justo. Es un 
efecto artesanal, pero muy divertido y que que-
da muy bien. 

- Al final esto recupera la idea del cine mudo 
de hace un siglo como evento teatral. 

- En efecto, esa fue la idea primigenia de Pablo 
Berger. Desde que salió se ha hecho varias ve-
ces en directo: primero montamos una orquesta 
para la ocasión y se hizo en el Teatro de la Zar-
zuela, y el Liceu. Y más adelante hemos empeza-
do a hacerlo con otras orquestas, como la BOS 
o la OSCyL. Hemos tenido la fortuna de que el 
espectáculo ha sido llevado por Alemania y Suiza 
a través de la Berlin Film Philarmonie. Incluso he-
mos hecho proyecciones con música en directo 
en Nueva York. 

ALFONSO DE 
VILALLONGA

“NO SÉ COPIAR, 
NI SIQUIERA 

A MÍ MISMO, 
ES UN EJERCICIO 

QUE NI ME  
INTERESA NI ME 

SATISFACE” 

BLANCANIEVES 

“ES UNA BANDA SONORA ÚNICA EN MI 
CARRERA (…) HAY DE TODO: DESDE 
MÚSICA ORQUESTAL AL USO HASTA 

PIEZAS MÁS JAZZÍSTICAS, PASANDO POR 
EL PIANO SOLO, LA MÚSICA DE CÁMARA 
O PRECISAMENTE EL CABARET (…) FLA-
MENCO, PASODOBLES ORIGINALES…” 

UN CABARET DE CINE

“NO ES UN CABARET DE ‘PIERNAS Y PLU-
MAS’, SINO UN CABARET ALEMÁN, O FRAN-

CÉS, QUE CUENTA COSAS Y OFRECE ALGO 
MÁS QUE LA SIMPLE MÚSICA” 

BLANCANIEVES POR  
OVIEDO FILARMONÍA  

Teatro Campoamor, 19 de marzo, 20h  
Venta de entradas:  

Taquilla del Teatro Campoamor y www.oviedo.es

ALFONSO DE VILALLONGA & THE DARLING 
STRING QUARTET | UN CABARET DE CINE  

Teatro Campoamor, 16 de marzo, 20h  
Retirada de invitaciones en oviedo.es y en la taquilla del 

Campoamor a partir del 14 de marzo

ALEJANDRO G. VILLALIBRE 
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A veces sueño que vuelvo a coger el tren en la estación 
del Vasco. Voy con los colegas de los 16, 17 años. Carga-
dos con las mochilas, nos adentramos escaleras abajo ha-
cia aquel andén mítico, con sus azulejos-anuncios, y nos 
montamos en algún vagón, un poco macarras, invadien-
do el espacio con esa arrogancia característica de la edad. 
Nos sentamos en el suelo —ay, cuántas horas de suelo por 
las plazas de Oviedo y sus cercanías—, desenfundamos 
las guitarras y nos ponemos a cantar. 

El tren del Vasco va dejando atrás la ciudad y nos lleva 
lentamente —todo era mucho más lento en aquel enton-
ces, creo— hasta Caces o Fuso de la Reina, bamboleándo-
se sobre los raíles, a punto siempre de rozarse fatalmente 
contra las paredes de los túneles. Nos bajamos allí, pletó-
ricos, con unas ganas infinitas de caminar por los montes, 
bajo los castaños, y llegar a pasar la noche en alguna de las 
cabañas de la Mostayal. 

Buena parte de mis lugares favoritos de Oviedo no son 
rincones urbanos, sino praos. El Aramo casi siempre, el 
Naranco a veces —cuando teníamos menos tiempo y 
había que volver a dormir a casa— o San Claudio, antes 
de convertirse en lo que ahora es, cuando todavía había 
grandes fincas y caleyes con olor a cuchu.  

También el Campo San Francisco —que durante ochos 
años crucé cada día cuatro veces, de camino al Instituto 
Femenino— fue siempre para mí un lugar afable, por el 
que siempre me gustó y me gusta pasear, siguiéndoles la 
pista a los viejos árboles ya amigos.  

Pero también están los otros rincones, claro, los de as-
falto y piedra. La Corrada del Obispo, que me sigue pare-
ciendo la plaza más guapa de la ciudad. El Paraguas, bajo 
el cual mis amigos y yo pasamos muchas horas de eso que 
ahora se llama “botellón” —o algo parecido—, horas de 
adolescentes sin dinero para consumir en los bares, pero 
con ganas de charlar, debatir y reírnos mucho.  

Los bares del Antiguo —aunque muchos de los de mis 
años en Oviedo ya no existen—, con toda la excitación 
de la noche, la buena música y la compañía casi siempre 
apetecible (casi siempre). 

Y el claustro del Museo Arqueológico, claro, esa paz 
incrustada inesperadamente en medio de la ciudad, que, 
a día de hoy, sigue pareciéndome una auténtica cápsula 
del tiempo y el ruido. Una especie de milagro urbano que 
sobrevive más allá de todas las contingencias y al cual, de 
alguna extraña manera, sé que pertenezco, como si esas 
piedras y yo estuviéramos indisolublemente unidas. Vete 
tú a saber si en otra vida fui un monje de los que se pasea-
ban por allí, rezando. Aunque más que rezando, me ima-
gino a mí misma/mismo dándole vueltas al coco… En fin.  

PRAOS  
Y PIEDRAS 

ÁNGELES CASO 

En 2020, los cineastas Samu Fuentes, Teresa 
Marcos, Marcos Merino y Pablo Casanueva y 
los diseñadores de sonido Alejandro López, 
Juan Carlos Blancas, José Tomé y Óscar de 
Ávila inauguraron una propuesta creativa con 
un objetivo: ofrecer al público un retrato glo-
bal del concejo y de la ciudad. Plano sonoro 
invitaba al público a que disfrutaran de estos 
artísticos rincones audiovisuales, en una vi-
deoinstalación en el Museo Arqueológico de 
Asturias. 

Al año siguiente, se unieron los directores 
Ramón Lluís Bande, Gonzalo Tapia y Celia 
Viada Caso y los diseñadores de sonido Jorge 
Alarcón, Óscar Nieto y Fernando Pocostales, 
completando así este especial mapa audiovi-
sual de Oviedo. 

Y en la tercera entrega, SACO avanza en esa 
forma de pensar y percibir la ciudad y el con-
cejo de Oviedo a través de las miradas de la es-
critora Ángeles Caso, el artista Hugo Fontela y 
del agitador musical Rodrigo Cuevas, acom-
pañados por los diseñadores de sonido Kevi 
Aragunde, Mayte Cabrera y David Machado. 
Nuevamente, el Arqueológico acogerá esta vi-
deoinstalación, que el público podrá disfrutar 
del 11 de marzo hasta el 10 de abril. 
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La tercera entrega de PLANO SONORO 
invita a descubrir el concejo y la ciudad 
a través de las miradas  
creadoras de Rodrigo Cuevas,  
Hugo Fontela y Ángeles Caso 
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Imágenes  
Samu Fuentes 
Teresa Marcos 
Marcos Merino 
Pablo Casanueva

Diseño de sonido 
Alejandro López 
Juan Carlos Blancas 
José Tomé  
Óscar de Ávila

20
20

Imágenes  
Ramón Lluís Bande
Celia Viada
Gonzalo Tapia

Diseño de sonido 
Fernando Pocostales 
Óscar Nieto 
Jorge Alarcón

20
21

Imágenes  
Ángeles Caso
Rodrigo Cuevas 
Hugo Fontela

Diseño de sonido 
Kevi Aragunde
Mayte Cabrera  
David Machado

20
22

© IVÁN MARTÍNEZ

© IVÁN MARTÍNEZ

ÁNGELES CASO, EN EL ANTIGUO, GRABANDO SU PARTICIPACIÓN EN PLANO SONORO. © CELIA VIADA CASO



A Manuel Martín Cuenca le gusta tomar riesgos. Siem-
pre exigiéndose, siempre inmune al conformismo. Lo hizo 
en todas sus películas y La hija no iba a ser menos. Des-
pués de su inquietante y corrosivo viaje a los infiernos 
de la rendición humana con El autor (poniendo sobre la 
mesa lo que hay que poner para perforar el caparazón 
de un personaje atrapado en las ruinas de una vida carco-
mida por el fracaso), el cineasta da una vuelta de tuerca 
más para apretar al máximo el estado de excepción de 
sus personajes. Lo que desean y lo que consiguen son 
fosas opuestas. En este caso, una pareja que quiere te-
ner descendencia como sea desciende por una pendiente 
cada vez más peligrosa hasta el abismo final. Dos seres 
que intentan cumplir sus deseos a través de un atajo que 
se volverá en su contra. Porque lo que se planea puede 
torcerse en cualquier momento: los designios del destino 
son inescrutables, y más cuando entran en juego las im-
previsibles reacciones de los demás. 

La hija lanza señales de humo al principio para desorien-
tar al espectador. Parece que se está fraguando un de-
terminado tipo de película (un drama tajante sobre los 
vientres de alquiler, con su complejo ramaje ético y moral 
al acecho) y, de repente, por medio de ese recurso tan 
difícil de manejar y tan eficaz cuando se hace bien como 
es la elipsis, todo cambia. Todo se ve con otros ojos. Todo 
bascula hacia una tensión insoportable que exige al es-
pectador una atención máxima para no perder detalle: 
todo cuenta en este tratado de necesidades, flaquezas y 
precipicios.  

Martín Cuenca trabaja desde la austeridad para levan-
tar un andamiaje que prescinde de cualquier elemento 
accesorio. La tentación de lo decorativo no encaja en 
sus prioridades. Su cine es honesto, directo, implacable. 
Busca la verdad. Que las imágenes supuren autenticidad 
incluso cuando golpean bajo y duro con explosiones de 
violencia imprevisible y repentina. 

No hay maniqueísmo posible en el cine de Martín Cuen-
ca. Todo el mundo tiene razones, y al espectador le queda 
la responsabilidad de tomar partido por los que parecen 
buenos y tal vez no lo sean tanto o por los que pare-
cen villanos y quién sabe si lo son sin remedio. Víctimas, 
culpables. Inestable equilibrio: la vida juega a menudo a 
descolocar el sentido de los roles. 

Si los perros son capaces de devorar a sus dueños 
para no morir de hambre, los seres humanos también 
son capaces de cruzar la línea roja de la barbarie cuando 
se quiebra la pared de cristal que separa la razón de la 
monstruosidad. Y un deseo legítimo de ser madre puede 
alumbrar sombras de horror más allá de la ley. El volanta-
zo final de la película hacia las ciénagas del terror puro y 
duro dejan un poso de amarga desolación en un paisaje 
que invita al desasosiego. 

 
UN FASCINANTE 

VIAJE DE IDA  
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LA HIJA 

Teatro Filarmónica 
18 de marzo, 20h 
Presentación y encuentro con el director Manuel Martín Cuenca.

Entrada libre hasta completar aforo

TINO PERTIERRA 

LA HIJA

La experiencia 
memorable
Para todo museo dedicado a las bellas artes, la exploración de las conexiones 
entre plástica y música resulta un territorio muy fértil. En el plano académico, 
son numerosos los artículos, libros, ensayos  e incluso exposiciones que se 
han dedicado a radiografiar este tema, el cual se remonta a las primeras 
civilizaciones, presentando capítulos esplendorosos en la época moderna 
y contemporánea. En este sentido, si nos ciñéramos solo al último siglo, la 
convicción de que entre la música y las artes visuales se da una analogía tal 
que llegaría a permitir generar una pintura y escultura ajenas a toda función 
de reproducción respecto a lo que vemos en el mundo exterior alcanzó sus 
máximas cimas. En esto tuvo mucha importancia el interés que por la primera 
experimentaron numerosos creadores que impulsaron el arte hacia el camino 
de la abstracción, empezando por Wassily Kandinsky y siguiendo por un largo 
etcétera, pero también la dedicación a la creación plástica, con cierto interés, 
de importantes músicos vinculados a los distintos movimientos de vanguardia 
que protagonizaron el siglo XX, como sucedió por ejemplo con el caso de Arnold 
Schönberg. Un caso singular sería el de Mikalojus Čiurlionis, pintor y compositor 
lituano que se dedicó con igual intensidad a una y otra manifestación artística y, 
sobre todo, a la investigación sobre sus, por utilizar un término baudeleriano, 
más que interesantes y también abstractas “correspondencias”.  

La formulación por parte de SACO de una sección ya tan consolidada en 
su calendario como es la bautizada El sonido del arte viene en cierto modo 
a hacerse eco de esta tradición tan fructífera. Por medio de ella, se ofrece la 
posibilidad a diseñadores de sonido cinematográfico de crear piezas específicas 
sobre determinadas obras presentes en la colección permanente del Museo de 
Bellas Artes de Asturias valiéndose de todos los recursos posibles, mientras que 
a este último una acción de estas características le ayuda a demostrar que detrás 
del Reino de las Imágenes (una buena definición, en el más amplio sentido del 
término, de lo que podría ser un museo) puede existir todo un universo de 
sonidos que contribuyen a entender mejor, expandir o por el contrario revertir 
el sentido que le podemos dar a una obra de arte. De este modo, composiciones, 
piezas, pasajes, paisajes sonoros, da igual cómo los definamos, se convierten 
durante unos días, en el espacio de nuestras salas y en el tiempo durante el que 
queramos, en protagonistas y potenciadores de eso a lo que debe aspirar una 
institución de estas características, y que no es más, ni tampoco menos, que 
poner en contacto a una persona (da igual su género, raza, edad o condición) con 
una obra de arte (con una obra que nos pueda hablar de lo mejor de nosotros 
mismos), y que de ese encuentro pueda salir, o al final salga, una experiencia 
memorable y, en definitiva, un individuo mejor.

EL SONIDO 
DEL ARTE

EL SONIDO DEL ARTE VOL. 4

Museo de Bellas Artes de Asturias 
Del 11 de marzo al 1 de mayo 

La artista Maite Centol delante de una de sus obras expuestas en el Museo de Bellas Artes de Asturias, que formó parte de El sonido del arte. Vol. 3. / IVÁN MARTÍNEZ

ALFONSO PALACIO



Hay varios retratos de Rose Lowder en los que la vemos 
en medio de un esplendor campestre, filmando con su 
trípode y su cámara Bolex de 16mm. Una imagen que 
evoca a la del pintor que, con su caballete, lienzo y pincel, 
intenta recoger la impresión lumínica de un paisaje. Lo 
que cambia son las herramientas, pero el afán de Lowder 
es afín: se trata de poner en juego la percepción, de 
reflexionar sobre el color, de utilizar los matices de la 
naturaleza como motivo, solo que sacando partido de esa 
máquina prodigiosa que es la cámara de cine.  

Nacida y criada en Perú, cuenta Rose Lowder en una 
entrevista cómo empezó a visitar talleres de artistas desde 
los 9 años, y cómo sus pasos la guiaron hacia las artes 
plásticas. El cruce de este interés con uno de sus trabajos 
alimenticios, como montadora utilitaria en la BBC, es el 
que produce su particular manera de entender el cine. La 
chispa saltó gracias a las sesiones de cine experimental de 
una incipiente London Filmmakers Co op en los sesenta. 
Así empieza una investigación que mezcla el rigor con el 
puro placer visual: Lowder inventa técnicas por medio de 
las cuales nuestro cerebro mezcla colores en tiempo real, 
vemos vibrar el paisaje por cuenta de las posibilidades 
de enfoque de la lente de la cámara o de su diafragma, 
los cuadros que componen sus encuadres nos hacen 
detenernos a ver la naturaleza de una manera que solo es 
posible a través de la óptica y la mecánica del cine. Aunque 
pionero e innovador, su trabajo bebe también de los 
motivos pictóricos impresionistas, como son por ejemplo 
los girasoles, las amapolas o el paisaje marítimo.  

Vale la pena detenernos aquí un momento para esbozar 
su famosa técnica de filmación. Lowder filma con una 
cámara de cine, un fotograma a la vez (recordemos, el 
movimiento en el cine nace por gracia del paso rápido ante 
nuestros ojos de 24 imágenes fijas por segundo). Después 
de cada fotograma, deja uno en negro, y al terminar de 
filmar, por ejemplo, un campo de amapolas, rebobina 
la película y “rellena” esos fotogramas que quedaron 
en negro con unos veleros surcando el mar, por poner 
otro ejemplo. Todo lo registra meticulosamente en unos 
cuadernos de trabajo que son en sí mismos una obra de 
arte. El resultado es que ambas imágenes se entretejen, y 
mágicamente los veleros parecen navegar por el campo 
de amapolas. No es ese su único procedimiento, pero 
sirve para explicar qué hace su cine y cómo situarnos 
para recibirlo. Con la apertura de quien se sabe ante 
una experiencia única, ante un fenómeno lumínico 
transformador como un rayo verde o una aurora boreal.  

En esta edición de SACO, Rose Lowder viene desde 
Avignon, al sur de Francia, a mostrarnos y a hablarnos de 
sus películas. Sus preocupaciones pictórico-cinematográficas 
se mezclan con la ecología y con el amor y respeto por la 
naturaleza. La invitación al viaje nos insta a través de su 
obra a transitar por esos paisajes, y también por los lados 
ocultos de nuestra percepción: una experiencia estética 
que depara un goce singular e infinito.  

los films  
engendran   	
       films

PROXIMIDADES Y RESONANCIAS: 
VIDEOINSTALACIÓN DE ENSAYOS  
AUDIOVISUALES

En Poética del cine, el director Raúl 
Ruiz reflexiona sobre los conceptos 
de proximidad y resonancia que se 
dan entre películas. Ruiz sugiere 
que ningún film es único, autónomo 
o completo. “Cuando vemos una 
película cualquiera, nunca la vemos 
completamente… En cada versión 
que vemos vive, vegeta la versión 
que no veremos.” Cada film llega (a 
las pantallas y a nuestras mentes) 
poseído por los fantasmas no solo de 
uno, sino de muchos otros films, tan-
to reales como imaginables. Algunos 
de estos films co-existen con el que 
estamos viendo (proximidad), quizás 
porque comparten el mismo tema, 
estilo o género; otros films co-insisten 
(resonancia): esto es lo que experi-
mentamos, como espectadores, cuan-
do percibimos una asociación que 
hace chispa. 

En nuestro trabajo como ensayistas 
audiovisuales—extrayendo, remez-
clando y remodelando fragmentos 
de films—seguimos el rastro de esas 
proximidades y resonancias. El pro-
ceso puede tomar la forma de una 
comparación poética, como en Phan-
tom Carriage (2021), donde yuxta-
ponemos el modo en que dos direc-
tores muy distintos—Georges Franju 
y Krzysztof Kieslowski—ponen en 
escena una situación similarmente 
melancólica que sucede en el trans-
porte público. 

A veces, la comparación es más in-
esperada: en At That Very Moment 
(2018), tomamos The Smiling of 
Madame Beudet (Germaine Dulac, 
1923)—una comedia surrealista de 
costumbres burguesas— y Nosferatu 
(F. W. Murnau, 1922)—un clásico 

del cine de terror—para construir la 
historia paralela de dos mujeres que 
se encuentran atrapadas en un sueño 
lúcido.
La conexión entre los films puede ser 
una cuestión de influencia directa: 
cuando David Cronenberg realizó 
The Brood (1979), sin duda había 
estudiado The Birds (Alfred Hitch-
cock, 1963). En Shapes of Rage (2015) 
analizamos ambos films mediante la 
doble pantalla para explorar cómo 
los dos directores dieron forma cine-
matográfica a poderosos y complejos 
sentimientos de ira. 

Frecuentemente, sin embargo, la afin-
idad entre los films es más misteriosa: 
algo  en el aire de la cultura global 
los une. En The Holy Family (2017), 
exploramos cómo, en Francia y en los 
Estados Unidos, los primeros trabajos 
de Philippe Garrel y David Lynch— Le 
Révélateur (1968) y The Grandmother 
(1970)—exhiben el mismo tipo de 
pensamiento psíquico-mítico. 

Otra película de Lynch, la épica Inland 
Empire (2006), parecería no guardar 
ninguna relación con Smiley Face 
(2007), la comedia stoner de Greg 
Araki. Pero—tal y como revelamos 
en nuestro irreverente One Hell of a 
Ride—al examinarlas en detalle re-
sulta que—contra todo pronóstico—
ambas comparten la misma trama… 
También puede ser una única escena, 
acción o gesto lo que hace saltar la 
chispa entre dos obras: en Dumb City 
(2019), la combinación de The Patsy 
(Jerry Lewis, 1964) y la serie de tele-
visión The OA (Zal Batmanglij & Brit 
Marling, 2016-2019) nos lleva a una 
ensoñación de cuerpos cayendo y 
universos que se disuelven…
A veces examinamos un solo film en 
profundidad para revelar el modo 
en que desarrolla sus estructuras y 

temas. Este es el caso de Death-Drive 
(2016), dedicado a The Girl on a Mo-
torcycle (1968); y Fearful Simmetry: 
Sight and Touch (2018),  sobre Man-
hunter (Michael Mann, 1986).

Nuestros ensayos audiovisuales están 
interesados en lo que los teóricos han 
llamado la intertextualidad del cine. 
Nuestro principal objetivo es partici-
par en un acto lúdico de montaje cre-
ativo: recombinar las imágenes de un 
film con los sonidos del otro; sugerir 
intrigas narrativas entre películas; en-
contrar y trazar motivos compartidos 
más allá de las fronteras individuales 
de trabajos supuestamente autosu-
ficientes. El historiador del cine Jay 
Leyda proclamó que, en un sentido 
bastante literal, “los films engendran 
films”. Es decir: nos dan material que 
puede ser siempre reutilizado, re-
contextualizado y reinventado. En la 
era digital, el ensayo audiovisual nos 
ofrece su propia vía para poner en 
práctica esta idea.
 
© Cristina Álvarez López & Adrian  
Martin, Febrero 2022

CRISTINA ÁLVAREZ LÓPEZ Y ADRIAN MARTIN 

PROXIMIDADES Y RESONANCIAS
VIDEOINSTALACIÓN DE ENSAYOS 
AUDIOVISUALES
Museo de Bellas Artes de Asturias
10 al 20 de marzo
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LA INVITACIÓN AL VIAJE 
SESIÓN ROSE LOWDER 

Escuela Municipal de Música 
19 de marzo, 18h
Entrada libre hasta completar aforo
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ROSE LOWDER 
PINTANDO EN 
NUESTRA RETINA 

LA INVITACIÓN  
AL VIAJE

ANÁLISIS CREATIVO EN  
EL ENSAYO AUDIOVISUAL 
CHARLA DE CRISTINA ÁLVAREZ LÓPEZ 
Y ADRIAN MARTIN
Museo de Bellas Artes de Asturias
12 de marzo, 18h



VIERNES 11 DE MARZO
9:30 a 20:00 horas
PLANO SONORO VOL. 3
Videoinstalación | Varios autores
Museo Arqueológico de Asturias
Entrada libre

10:30 a 14:00 y  16:30 a 20:30
PROXIMIDADES Y RESONANCIAS
Videoinstalación de Cristina Álvarez 
López y Adrian Martin
Museo Bellas Artes de Asturias
Entrada libre

10:30 a 14:00 y  16:30 a 20:30
EL SONIDO DEL ARTE VOL. 4
Varios artistas
Museo Bellas Artes de Asturias
Entrada libre

11:30 a 13:30 y 16:30 a 19:00
CINE VR
Experiencia de realidad virtual 
Biblioteca de Asturias “Ramón Pérez de Ayala”
Inscripción previa en la biblioteca

16:00 a 20:00
CAI L’ORICIU 13/14.  
UN HOMENAJE A IBÁÑEZ
Taller de Educa y Cine
Sala de ensayos del Teatro Campoamor
Inscripción previa en www.semanasaco.com

17:00
RENDIR LOS MACHOS
Cine. Presentación y encuentro  
con David Pantaleón
Teatro Filarmónica
Entrada libre hasta completar aforo

17:00
TRES EN LA CARRETERA
Grabación del programa de Radio 3  
abierta al público
Aula Magna | Edificio Histórico  
de la Universidad de Oviedo
Entrada libre hasta completar aforo

20:00
HOMENAJE A LA GENERACIÓN DEL 27 
POR LAGARTIJA NICK
Cine concierto
Teatro Campoamor 
Retira de invitaciones en www.oviedo.es y en la 
taquilla del Campoamor desde el 9 de marzo

SÁBADO 12 DE MARZO

9:30 a 14:00 y 17:00 a 20:00 
PLANO SONORO VOL. 3
Videoinstalación | Varios autores
Museo Arqueológico de Asturias
Entrada libre
10:00 a 14:00 y 16:00 a 20:00
CAI L’ORICIU 13/14. UN HOMENAJE A 
IBÁÑEZ
Taller de Educa y Cine
Sala de ensayos del Teatro Campoamor
Inscripción previa en www.semanasaco.com
11:30 a 14:00 y 17:00 a 20:00
PROXIMIDADES Y RESONANCIAS
Videoinstalación de Cristina Álvarez 
López y Adrian Martin
Museo de Bellas Artes de Asturias
Entrada libre
11:30 a 14:00 y 17:00 a 20:00
EL SONIDO DEL ARTE VOL. 4
Varios artistas
Museo Bellas Artes de Asturias
Entrada libre
11:30 a 13:30 y 16:30 a 19:00
CINE VR
Experiencia de realidad virtual 
Biblioteca de Asturias “Ramón Pérez de Ayala”
Inscripción previa en la Biblioteca
12:00 
TALLER FOLEY INFANTIL 
Biblioteca de Asturias “Ramón Pérez de Ayala”
Inscripción previa en www.semanasaco.com
12:30
SILMUKKA POR LES GORDON
Cine concierto familiar
Teatro Filarmónica
Entrada libre hasta completar aforo

13:00
CONVERTIR EN REALIDAD LOS GUIONES
Charla de Abdón Alcañiz
Aula Escalonada | Edificio Histórico  
de la Universidad de Oviedo
Entrada libre hasta completar aforo
17:00
SILMUKKA POR LES GORDON
Cine concierto familiar 
Teatro Filarmónica
Entrada libre hasta completar aforo
18:00
ANÁLISIS CREATIVO EN EL ENSAYO 
AUDIOVISUAL
Charla de Cristina Álvarez López y Adrian Martin 
Museo de Bellas Artes de Asturias
Entrada libre hasta completar aforo
20:00
BIRDIE
Espectáculo multimedia de  
Agrupación Señor Serrano
Teatro Campoamor
Retirada de invitaciones en www.oviedo.es y 
taquilla del Campoamor a partir del 10 de marzo

DOMINGO 13 DE MARZO
9:30 a 15:00 
PLANO SONORO VOL. 3
Videoinstalación | Varios autores
Museo Arqueológico de Asturias
Entrada libre
10:00 a 14:00 
CAI L’ORICIU 13/14.  
UN HOMENAJE A IBÁÑEZ
Taller de Educa y Cine 
Sala de ensayos del Teatro Campoamor
Inscripción previa en www.semanasaco.com
11:30 a 14:30 
PROXIMIDADES Y RESONANCIAS
Videoinstalación de Cristina Álvarez 
López y Adrian Martin
Museo Bellas Artes de Asturias
Entrada libre
11:30 a 14:30 
EL SONIDO DEL ARTE VOL. 4
Varios artistas
Museo de Bellas Artes de Asturias
Entrada libre
11:30 a 13:30 
CINE VR
Experiencia de realidad virtual 
Biblioteca de Asturias “Ramón Pérez de 
Ayala”
Inscripción previa en la Biblioteca
12:30 y 13:30
ASFIXIA A SACO
Carlos Barral y Asur Fuentes
San Antonio, 11
Inscripción previa en www.semanasaco.com
12:30
EN LA SALA DE ENSAYO POR  
MEIDINERZ & FRIENDS 
Cine concierto familiar
Teatro Filarmónica
Entrada libre hasta completar aforo
17:00
CURTAS VILA DO CONDE
Sección dedicada a Leonor Noivo:  
Setembro y Tudo o que imagino
Teatro Filarmónica
Entrada libre hasta completar aforo
19:00
NANUK EL ESQUIMAL POR  
NÓRDICA ENSEMBLE
Cine concierto
Teatro Campoamor 
Retira de invitaciones en www.oviedo.es y en la 
taquilla del Campoamor desde el 11 de marzo 

LUNES 14 DE MARZO 
11:30 a 13:30 y 16:30 a 19:00 

CINE VR 
Experiencia de realidad virtual 
Biblioteca de Asturias “Ramón Pérez de Ayala”
Inscripción previa en la biblioteca
17:00
CABARET
Cine. Presentación del crítico Carlos Losilla
Teatro Filarmónica
Entrada libre hasta completar aforo

20:00
IBRAHIM 
Cine. Presentación de Marion Berger  
(jefa de Programación del FCAT)
Teatro Filarmónica
Entrada libre hasta completar aforo

MARTES 15 DE MARZO
10:30 a 14:00 y  16:30 a 20:30
PROXIMIDADES Y RESONANCIAS
Videoinstalación de Cristina Álvarez  
López y Adrian Martin
Museo Bellas Artes de Asturias
Entrada libre
10:30 a 14:00 y  16:30 a 20:30
EL SONIDO DEL ARTE VOL. 4
Varios artistas
Museo de Bellas Artes de Asturias
Entrada libre
11:30 a 13:30 y 16:30 a 19:00
CINE VR
Experiencia de realidad virtual 
Biblioteca de Asturias “Ramón Pérez de Ayala”
Inscripción previa en la biblioteca
17:00
CARTA BLANCA A PORTO/POST/DOC
Cine. The Last Shelter
Teatro Filarmónica
Entrada libre hasta completar aforo
18:00
AL MUSEO CON ARANTXA AGUIRRE
Visita guiada
Museo de Bellas Artes de Asturias Inscripción 
previa en visitantes@museobbaa.com a 
partir del 7 de marzo
20:00
ZURBARÁN Y SUS 12 HIJOS
Cine. Presentación y encuentro  
con la directora Arantxa Aguirre
Teatro Filarmónica
Entrada libre hasta completar aforo

MIÉRCOLES 16 DE MARZO
9:30 a 20:00 horas
PLANO SONORO VOL. 3
Videoinstalación | Varios autores
Museo Arqueológico de Asturias
Entrada libre
10:30 a 14:00 y  16:30 a 20:30
PROXIMIDADES Y RESONANCIAS
Videoinstalación de Cristina Álvarez  
López y Adrian Martin
Museo de Bellas Artes de Asturias
Entrada libre
10:30 a 14:00 y  16:30 a 20:30
EL SONIDO DEL ARTE VOL. 4
Varios artistas
Museo de Bellas Artes de Asturias
Entrada libre
11:30 a 13:30 y 16:30 a 19:00
CINE VR
Experiencia de realidad virtual 
Biblioteca de Asturias “Ramón Pérez de Ayala”
Inscripción previa en la biblioteca
17:00
MEMORIA
Cine
Teatro Filarmónica
Entrada libre hasta completar aforo
20:00
ALFONSO DE VILALLONGA & DARLING 
STRING QUARTET | UN CABARET DE CINE
Concierto
Teatro Campoamor
Retirada de invitaciones en www.oviedo.es y ta-
quilla del Campoamor a partir del 14 de marzo

 
JUEVES 17 DE MARZO

9:30 a 20:00 horas
PLANO SONORO VOL. 3
Videoinstalación | Varios autores
Museo Arqueológico de Asturias
Entrada libre
10:30 a 14:00 y  16:30 a 20:30
PROXIMIDADES Y RESONANCIAS
Videoinstalación de Cristina Álvarez 
López y Adrian Martin
Museo de Bellas Artes de Asturias
Entrada libre

10:30 a 14:00 y  16:30 a 20:30
EL SONIDO DEL ARTE VOL. 4
Varios artistas
Museo Bellas Artes de Asturias
Entrada libre
11:30 a 13:30 y 16:30 a 19:00
CINE VR
Experiencia de realidad virtual 
Biblioteca de Asturias “Ramón Pérez de Ayala”
Inscripción previa en la biblioteca
17:00
LABO
Selección de cortometrajes del Festival de 
Clermont-Ferrand
Teatro Filarmónica
Entrada libre hasta completar aforo
18:00
MÚSICA DE AUTOR PARA  
CINE DE AUTOR
Charla de Alfonso de Vilallonga
Aula Severo Ochoa | Edificio Histórico  
de la Universidad de Oviedo
Entrada libre hasta completar aforo
20:00
BANDIDO
Cine. Presentación y encuentro  
con el productor Rafa Álvarez
Teatro Filarmónica
Entrada libre hasta completar aforo 
 

VIERNES 18 DE MARZO 
 
9:30 a 20:00 horas
PLANO SONORO VOL. 3
Videoinstalación | Varios autores
Museo Arqueológico de Asturias
Entrada libre
10:30 a 14:00 y 16:30 a 20:30
PROXIMIDADES Y RESONANCIAS
Videoinstalación de Cristina Álvarez  
López y Adrian Martin
Museo de Bellas Artes de Asturias
Entrada libre
10:30 a 14:00 y 16:30 a 20:30
EL SONIDO DEL ARTE VOL. 4
Varios artistas
Museo Bellas Artes de Asturias
Entrada libre
11:30 a 13:30 y 16:30 a 19:00
CINE VR
Experiencia de realidad virtual 
Biblioteca de Asturias “Ramón Pérez de Ayala”
Inscripción previa en la biblioteca
17:00
FANTASÍA
Cine. Presentación y encuentro  
con el director Aitor Merino
Teatro Filarmónica
Entrada libre hasta completar aforo
18:00
PELÍCULAS COMO PINTURAS,  
PINTURAS COMO PELÍCULAS:  
DEL CINE EXPERIMENTAL COMO  
UNA DE LAS ARTES PLÁSTICAS
Charla de Elena Duque
Museo de Bellas Artes de Asturias
Entrada libre hasta completar aforo
20:00
LA HIJA
Cine. Presentación y encuentro con el 
director Manuel Martín Cuenca
Teatro Filarmónica
Entrada libre hasta completar aforo
 
SÁBADO 19 DE MARZO
9:30 a 14:00 y 17:00 a 20:00 
PLANO SONORO VOL. 3
Videoinstalación | Varios autores
Museo Arqueológico de Asturias
Entrada libre
10:00 a 13:00 y 15:00-18:00
TALLER DE GRABACIÓN DE CAMPO
Biblioteca de Asturias “Ramón Pérez de Ayala”
Inscripción previa en www.semanasaco.com
11:30 a 14:00 y 17:00 a 20:00
PROXIMIDADES Y RESONANCIAS
Videoinstalación de Cristina Álvarez 
López y Adrian Martin
Museo Bellas Artes de Asturias
Entrada libre
11:30 a 14:00 y 17:00 a 20:00
EL SONIDO DEL ARTE VOL. 4
Varios artistas
Museo de Bellas Artes de Asturias
Entrada libre

11:30 a 13:30 y 16:30 a 19:00
CINE VR
Experiencia de realidad virtual 
Biblioteca de Asturias “Ramón Pérez de Ayala”
Inscripción previa en la Biblioteca
12:30
ESCALES POR MACLARNAQUE
Cine concierto familiar
Teatro Filarmónica
Entrada libre hasta completar aforo
17:00
ESCALES POR MACLARNAQUE
Cine concierto familiar 
Teatro Filarmónica
Entrada libre hasta completar aforo
18:00
LA INVITACIÓN AL VIAJE | SESIÓN 
ROSE LOWDER
Cine experimental. Sesión presentada por 
Rose Lowder y Elena Duque
Escuela Municipal de Música
Entrada libre hasta completar aforo
20:00
BLANCANIEVES POR OVIEDO FILAR-
MONÍA
Cine concierto. Presentado por Alfonso de 
Vilallonga y Alejandro G. Villalibre 
Teatro Campoamor 
Venta de entradas en www.oviedo.es y en 
la taquilla del Campoamor
 
DOMINGO 20 DE MARZO
9:30 a 15:00 
PLANO SONORO VOL. 3
Videoinstalación | Varios autores
Museo Arqueológico de Asturias
Entrada libre
11:30 a 14:30 
PROXIMIDADES Y RESONANCIAS
Videoinstalación de Cristina Álvarez  
López y Adrian Martin
Museo de Bellas Artes de Asturias
Entrada libre
11:30 a 14:30 
EL SONIDO DEL ARTE VOL. 4
Varios artistas
Museo de Bellas Artes de Asturias
Entrada libre
11:30 a 13:30 
CINE VR
Experiencia de realidad virtual 
Biblioteca de Asturias “Ramón Pérez de Ayala”
Inscripción previa en la Biblioteca
11:30
TALLER STOP MOTION
Sala de ensayo del Teatro Campoamor
Inscripción previa en www.semanasaco.com
13:00
LA INVITACIÓN AL VIAJE 
Cine experimental. Sesión presentada  
por Elena Duque
Escuela Municipal de Música
Entrada libre hasta completar aforo
17:00
FLEE
Cine
Teatro Filarmónica
Entrada libre hasta completar aforo
19:00
FARGO POR FRAGMENTS
Cine concierto
Teatro Campoamor 
Retira de invitaciones en www.oviedo.es 
y en la taquilla del Campoamor desde el 
18 de marzo
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