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2. SINOPSIS

Un grupo de personajes variopintos vive una situación de riesgo dentro de un avión que se dirige a Méjico D.F.
Un fallo técnico (una suerte de negligencia justificada, aunque suene contradictorio, pero los actos humanos lo son) pone en peligro la vida de las personas que viajan en el avión de la compañía Península 2549. Los pilotos se esfuerzan por conseguir una solución junto a sus compañeros del Centro de Control. Los azafatos y el sobrecargo son personajes atípicos y barrocos, que ante el peligro tratan de olvidarse de su peripecia personal y se entregan en cuerpo y alma a la misión de hacerle pasar a los pasajeros el viaje lo mejor posible, mientras esperan una solución. La vida entre nubes sigue siendo tan complicada como a ras de suelo, y por las mismas razones, que se resumirían en dos: sexo y muerte.
Los viajeros de la Clase Business son una pareja de recién casados, poligoneros, reventados por la fiesta de su boda, un financiero estafador, sin escrúpulo en los negocios y padre afligido por el abandono de su hija, un donjuán empedernido y con mala conciencia que intenta despedirse de alguna de sus mujeres, una vidente rural, una reina de la prensa del corazón, y un mejicano que esconde un gran secreto, cada cual con proyectos de trabajo o de huida en D.F. Todos esconden algún secreto, no solo el mejicano.
La indefensión ante el peligro provoca entre los pasajeros y la tripulación una catarsis generalizada que acaba convirtiéndose en el mejor modo de escapar a la idea de la muerte. Esta catarsis, desarrollada en tono de comedia desaforada y moral, llena el tiempo de confesiones sensacionales que les ayudan a olvidar la angustia del momento.

3. DESPERTAR EN LA MANCHA

Un avión despega de Barajas a media tarde. Hora y media después vemos que los pasajeros de Clase Turista van todos misteriosamente dormidos y los de Clase Business están tensos intuyendo que ocurre algo. (La verdad es que ocurre mucho, aunque la tripulación tenga orden de no decírselo). 
De noche, el avión aterriza de modo imprevisto en un aeropuerto fantasma construido en plena llanura manchega, ante la perplejidad de los conejos que corretean por las pistas. 
Todos los pasajeros han ingerido algún tipo de elixir. La diferencia es que los de la Clase Turista han sido drogados con ansiolíticos por orden de los pilotos, de este modo se ahorran las protestas y quejas de la clase mayoritaria. Y los de Clase Business son narcotizados utilizando una vieja combinación de los años 80, el Agua de Valencia (champán, vodka, y zumo de naranja) mezclada con una buena dosis de mescalinas sintéticas. Una mezcla que vuelve a la gente más social (hablas por los codos sin que te importe el interlocutor), desinhibe y excita sexualmente. Además de recordar y homenajear uno de los momentos españoles de mayor libertad, los años 80, el cóctel tiene la función del elixir que toman los personajes en la literatura clásica y que da lugar a comportamientos extraordinarios que de otro modo no hubieran sido posibles.

4. EL HIPÓDROMO Y EL LABERINTO (El cielo sobre Toledo)

La película transcurre en un espacio abstracto, en continuo cambio, pero idéntico a sí mismo, el espacio celeste que en aviación se conoce como el Hipódromo, una elipse que sobrevuela a cinco mil metros de altura la ciudad de Toledo. Este Hipódromo es el tránsito y destino de los aviones con problemas que esperan a que se les asigne una pista para realizar un aterrizaje de emergencia, como en el caso del PE 2549. En el Hipódromo puedes estar horas recorriendo la elipse una y otra vez. El tiempo de espera no suele demorarse más de una o dos horas, hasta encontrar una pista adecuada, pero los amantes pasajeros no tienen suerte, en Barajas hay bloqueo del espacio aéreo porque se celebra una cumbre de seguridad de la ONU, en Valencia se lleva a cabo la final del campeonato de Fórmula 1, en Sevilla el campeonato mundial de motociclismo, etc. Puede que el país atraviese una grave crisis económica (palabra que deliberadamente nunca se pronuncia en la película), pero todos sus aeropuertos están superocupados por acontecimientos lúdicos y deportivos, o de alta seguridad internacional. No hay una sola pista libre. España es el centro del mundo.
Pero existe otro tipo de aeropuertos, producto del maridaje entre megalomanía política y falta de escrúpulos del sector financiero, obras en ocasiones faraónicas y perfectamente inútiles. Pero la película no habla de esto, aunque uno de sus personajes, el financiero Sr. Más, huye del escándalo de malversación de fondos de una caja de ahorros de la que es presidente. La película no es una comedia realista, ni surrealista, ni neorrealista, sino una comedia irrealista y metafórica. El relato transcurre mayormente en un lugar hipnótico y laberíntico: el cielo sobre Toledo. El vuelo da vueltas y vueltas, no es difícil encontrar en ello una metáfora de la sociedad española, comandada por su actual gobierno, que vive una situación de riesgo galopante, y que se ve obligada a un aterrizaje de emergencia, sin saber cuándo ni dónde se va a producir. Desde que la rodamos, el valor metafórico de la película ha aumentado con los últimos acontecimientos que sacuden a la clase política y a las instituciones españolas.
Una de las dificultades del rodaje era que, por razones de seguridad, no permiten rodar en aeropuertos que estén en activo. Pero tuvimos la fortuna de encontrar la pista más larga jamás construida en España, totalmente vacía, no sólo la pista sino todas las dependencias de un aeropuerto completísimo a nuestra entera disposición, uno de esos diecisiete aeropuertos españoles (según la Ministra de Fomento) sin uso ni sentido. En la ficción, el aeropuerto de La Mancha. Las inmensas dependencias del interior del aeropuerto real, desiertas, fantasmales, se convirtieron en la mejor metáfora del fantasmal viaje del vuelo PE 2549, un viaje sin destino, que después de muchas vicisitudes aterriza en el presente de los personajes, un presente ineludible. 
La evacuación se lleva a cabo sobre una blanca nube de espuma que también posee un vaporoso halo metafórico, el lugar intermedio entre el cielo y la tierra, entre la vida y la muerte, la mentira y la verdad, el miedo y la fortaleza de ánimo.

5. COMEDIA

La escritura de las primeras páginas tenía el desparpajo de los textos que escribía en los años ochenta. Lo primero que escribí fueron las escenas de la cabina y del galley, la zona diminuta donde viven los azafatos y prestan todo tipo de servicios. Eran deliberadamente delirantes, sin otro propósito que el de divertirme mientras las escribía. Cuando decidí que aquellos primeros folios me interesaban lo suficiente como para convertirlos en un guión, el estilo que tenía en mente era screwball americano, la comedia disparatada de los años 30 y 40. Escenas multitudinarias en espacios diminutos, un sobrecargo alcohólico que no puede mentir, auténtico fundamentalista de la sinceridad, mucha promiscuidad y mucho descaro entre tripulantes y pilotos, un estafador de guante blanco en plena huida, personajes que o guardan grandes secretos o duermen, un teléfono que resbala de las manos de una mujer suicida y va a caer en el capacho de otra mujer que casualmente está enamorada del mismo hombre que la suicida. Alcohol, drogas, grandes catarsis y explosiones sexuales. En fin, una comedia disparatada. Pero también una comedia moral, en el sentido no de que juzgue a los personajes, o que los personajes sean mejores al final que al principio, al final siguen siendo iguales. El estafador sigue siendo estafador, pero después de dar vueltas por el aire, sin rumbo y con tiempo para rumiar lo que deja en tierra, toma conciencia de que en vez de huir prefiere volver a su casa y encontrarse con una hija pródiga a la que no ve desde hace años, aunque la policía le esté esperando en la puerta. En la cárcel va a estar más cerca de su familia que en un país tropical, debajo de un cocotero. 
Es moral en cuanto a que todos los personajes han aprendido algo sobre sí mismos y que tienen menos capacidad para mentirse o mentir a los demás. Ese es el gran logro de un viaje cuyo único sentido es la supervivencia.

6. MITOLÓGIA

Como el hilo de Ariadna ayuda a Teseo a no perderse en el laberinto del feroz Minotauro, el destino teje un hilo imprevisible que relaciona a los pasajeros con otros personajes que quedaron en tierra, o con otros pasajeros del mismo vuelo. Este hilo, telefónico y casual, une al triángulo formado por Guillermo Toledo, Paz Vega y Blanca Suárez (dos ex-amantes abandonadas por el mismo donjuán, por Ricardo Galán). Y el mismo que transporta a Ruth al Aeropuerto de La Mancha para liquidar su historia con el superviviente Galán y entregarle una maleta llena de recuerdos rotos. Ese mismo hilo prodigioso hace que la chantajista de alto standing, interpretada por Cecilia Roth, se encuentre en el interior del avión con el asesino a sueldo que planea liquidarla cuando lleguen a Méjico. 
El Hipódromo es el laberinto mitológico que recorre una y otra vez el avión que lleva a los amantes pasajeros, y el aeropuerto fantasma de La Mancha se convierte en el destino natural de su vuelo fantasmal.

7. EL TEATRO Y LA PALABRA

El hilo de Ariadna al que me refería es la palabra, balsámica y espectacular. La palabra frente al Minotauro que representa el vacío, el miedo, la incertidumbre y la muerte. Los pasajeros están desconectados, no pueden hablar por sus móviles, ni ver películas en los monitores, ni utilizar todas esas máquinas que se han convertido en la extensión de nosotros mismos, creo que la desconexión representa la mayor soledad imaginable hoy en día. 
El guión se articula casi siempre a través de varios monólogos, o conversaciones telefónicas por el único teléfono público viable. El tejido que va formando esta catarsis oral envuelve a los pasajeros, les entretiene y les libera. Con toda intención las cortinillas rojas plisadas que separan el galley de la zona de Business o de la Clase Turista recuerdan el telón de un teatro. El personaje que se halla cerca de las cortinillas es generalmente el protagonista del momento, y a uno y otro lado están los espectadores, el resto de los pasajeros y tripulantes.
De todas las pantallas correspondientes a esa serie de maquinitas con las que convivimos no he podido evitar las pantallas más grandes, las de las televisiones de las paredes del avión. Pero ya que no había modo de evitarlas he intentado llevarlas a mi terreno. Hay toda una declaración de principios en esas pantallas negras. La palabra hace referencia al teatro, pero también a la televisión, a la telebasura en concreto. Ese tipo de programas también están basados en la palabra. 
En el segundo monólogo de Javier Cámara, cuando explica la razón por la que no puede mentir, remontándose a un acontecimiento traumático ocurrido durante un vuelo (un acontecimiento que ha ocurrido en la realidad), empieza hablando en el centro justo de la pantalla negra que tiene detrás, pretendo que la imagen recuerde que televisión y monólogo catártico muchas veces caminan de la mano.
La televisión es como el ojo de Dios, está en todas partes, pero en este vuelo es un ojo ciego, vacío, de insondable negrura.

8. COLOR, LUZ Y ALCAINE

En el color del interior y exterior de los aviones abundan los grises, beiges, azules y el rojo como subrayado (con excepción de algunas líneas aéreas orientales mucho más disparatadas y surrealistas). La comedia admite todo tipo de exageraciones y licencias pero, por disparatada que sea, la comedia también tiene reglas estrictas. No vale todo, al contrario, la comedia es el género que exige mayor precisión y rigor. Desde el principio he querido evitar la tentación de orientalismos y “popismos” extremos que descubrimos jubilosos durante el proceso de documentación. La realidad es que la mayoría de los interiores de aviones son neutros, tirando a muy feos. En la película el 80% de la acción transcurre dentro de un avión. Es su decorado principal, así que había que inventarse toda una línea corporativa para la Compañía Península, desde los trajes de los tripulantes, hasta la moqueta y por supuesto el diseño de la tapicería de los asientos, que al fin y al cabo acompañan en protagonismo a los actores. Por tanto, era importante que no resultara disparatado sino posible y que fotografiara bien y no aburriera. Los colores del sillón de la Clase Business los cuidamos como si fueran el protagonista de la película.
Pero el color es luz y ésta es la primera vez que ruedo con cámaras digitales. Hicimos pruebas para evitar durezas en rostros y rincones, y darle a los tonos pastel del conjunto un tratamiento que no resultara empalagoso. José Luis Alcaine, que me conoce bien, sabe que al final lo que más acaba gustándome es una atmósfera cromática a lo Hitchcock, el maestro del suspense también era un maestro del color.
No he notado gran diferencia en la mecánica del rodaje con cámaras digitales, de todos modos, yo me sigo considerando un director analógico. La técnica digital ofrece unas posibilidades infinitas pero hay que utilizarla con sentido analógico, de otro modo corres el peligro de que la imagen sea demasiado plana, tersa e irreal, de reducir la gamas de grises, y que las penumbras se conviertan en agujeros negros. Para solucionar todos estos problemas nada mejor que emplear a un director de fotografía con mucha experiencia analógica. José Luis Alcaine es un maestro de la luz que pertenece a una generación en vías de extinción. Su trabajo ha sido esencial para que me aventurara a rodar en digital. Alcaine ha rodado con el equivalente a 1600 ASA para que la película siga teniendo la porosidad del negativo y que la atmósfera vibre como algo orgánico. 

9. ACTORES

Los actores son siempre lo más importante, pero en una comedia más. El tempo de la comedia no se puede aprender ni enseñar, no existe una técnica especial, se tiene o no se tiene. Los miembros del amplio casting de “Los Amantes Pasajeros” lo tienen.
Como hace pocos meses demostraba la comedia también coral “Una pistola en cada mano” de Cesc Gay, el nivel de los intérpretes españoles actuales es extraordinario. Durante el rodaje me he sentido como me imagino que se sentía Berlanga en los años cincuenta y sesenta, rodeado de actores geniales de todo género y edad. Creo que volvemos a vivir una época de esplendor actoral como el de entonces, los maravillosos López Vázquez, Manuel Aleixandre, Luis Ciges, María Luisa Ponte, Rafaela Aparicio, Saza, Laly Soldevila, etc., ya tienen sucesores. He tenido la fortuna de trabajar con alguno de ellos en “Los Amantes Pasajeros”, muchos son nuevos para mí (Carlos Areces, Raúl Arévalo, Hugo Silva, Miguel Ángel Silvestre, Guillermo Toledo, José María Yazpik, Laya Martí, Pepa Charro…) y con otros me he reencontrado gozosamente (Cecilia Roth, Lola Dueñas, Javier Cámara, Penélope Cruz, Susi Sánchez, Blanca Suárez, Paz Vega, Carmen Machi, Antonio Banderas, Antonio de la Torre, José Luis Torrijos…).
Han disfrutado mucho trabajando los unos con los otros y han sido muy generosos con la película en todo momento. 

10. MÚSICA. CANCIONES

Mientras escribía el guión descubrí las cumbias sicodélicas peruanas, levemente inspiradas en las cumbias colombianas, interpretadas por la típica formación de guitarras eléctricas de los años 60. Después han aparecido varios discos, el de mi descubrimiento se llama “The Roots of Chicha”. Los grupos que recoge esta recopilación tienen el encanto de los primitivos grupos modernos de los sesenta, con un punto deliciosamente exótico. Me apasionan. Desde la escritura del guión sabía que incluiría la versión de “Para Elisa” de Los Destellos.
Hace tiempo que quería añadir a la discografía de mis películas el nombre de Luiz Bonfá, exquisito intérprete brasileño pre-bossa. Para el inicio de “Los Amantes Pasajeros” elegí la versión de la popular “Malagueña salerosa”, que en la guitarra de Luiz Bonfá suena delicada, sutil, atmosférica, lounge sofisticado que nos introduce con elegancia en el género de la película. 
A mitad de la película, justo en ese momento en que la narración suele atravesar un valle para remontar después, se me ocurrió colocar el playback coreografiado de “I’m So Excited” de las Pointer Sisters. Con el baile de los tres azafatos, a lo largo y ancho de la Clase Business, el valle no solo desaparecía sino que la narración se elevaba a uno de sus picos más hilarantes. “Voy a perder el control y creo que me gusta”, dicen las Hermanas Pointer. Esta frase se ajusta muy bien a lo que acontece después. Blanca Li ingenió la divertida coreografía.
En el momento culminante de la catarsis erótica me decidí tarantinianamente por el ritmo arrollador de “Skies Over Cairo” del grupo revelación inglés Django Django.
Y para acabar con una rúbrica de comedia pop, “The Look” del álbum “The English Riviera” de Metronomy resulta absolutamente idónea.

11. BANDA SONORA. ALBERTO IGLESIAS

La música de Alberto Iglesias ha sido para mí una revelación, aunque llevamos trabajando juntos casi veinte años. Alberto Iglesias ha utilizado como referencias el lounge haute couture, esponjosas atmósferas jazz y ritmos de bossa nova, música electrónica, orquestaciones de Big Band, y especialmente, para el tramo final, ha compuesto unos temas propios de thriller psicológico. En un bloque que dura seis minutos (seis minutos en que los diálogos desvelan diferentes secretos de los personajes y la emoción cambia de color continuamente), Alberto ha creado un tema muy versátil que dialoga con los diálogos de los personajes y sus propios estados de ánimo, en continua progresión (me refiero a la situación protagonizada por Lola Dueñas, Cecilia Roth y José María Yazpik). Lo habitual es sincronizar la música con los cambios de plano, Iglesias la ha sincronizado con las pulsiones de los personajes dentro del plano. No resulta fácil ni siquiera explicarlo.
Adoro la soltura con que ha digerido a Bernard Herrmann: esa cuerda tremolando que indica detenimiento y velocidad, que tanta desazón provoca y que no en vano recuerda al mago del suspense. Otro de sus hallazgos es la sección de saxos (nada que ver con el lamento del saxo tópico y noctámbulo) perfecta para la comedia, novedosa y muy envolvente. Hay una referencia a Mancini, pero muy leve.

12. TÍTULOS DE CRÉDITO

Y para terminar, los deliciosos títulos de créditos animados han sido diseñados por Mariscal, además de la imagen corporativa de la Compañía Península. A Mariscal le conocí en los setenta cuando yo hacía superochos y él formaba parte del grupo de dibujantes de comics underground “El Rrollo enmascarado”. En el 78 ilustró una novelita mía titulada “Fuego en las entrañas”. A pesar de su vertiginosa carrera como diseñador de todos los proyectos imaginables no habíamos coincidido hasta ahora. Mariscal conserva la bonhomía y el candor de hace 35 años.  De existir la Compañía Península seguro que le habrían encargado el diseño de su imagen corporativa.

13. BIOFILMOGRAFÍA DE PEDRO ALMODÓVAR

Nace en Calzada de Calatrava, provincia de Ciudad Real, en pleno corazón de La Mancha, en los años cincuenta. A los ocho años emigra con su familia a Extremadura. Allí estudia el bachillerato elemental y superior, con los Padres Salesianos y los Franciscanos, respectivamente.
A los diecisiete años se independiza de su familia y se instala en Madrid, sin dinero y sin trabajo, pero con un proyecto muy concreto: estudiar y hacer cine. Imposible matricularse en la Escuela Oficial de Cine, Franco acababa de cerrarla. A pesar de la dictadura que asfixia el país, para un adolescente provinciano Madrid representa la cultura, la independencia y la libertad. Trabaja en múltiples y esporádicos trabajos, pero no puede comprarse su primera cámara de Super 8 mm. hasta conseguir un empleo “serio” en la Compañía Telefónica Nacional de España en el año 1971. Durante doce años trabaja en dicha C.T.N.E. como auxiliar administrativo, compartiendo este trabajo matinal con múltiples actividades que suponen su auténtica formación como cineasta y como persona. 
Por las mañanas, en la Telefónica, conoce a fondo la clase media española en el inicio de la época del consumo, los años 70, sus dramas y sus miserias, todo un filón para un futuro narrador. Por la tarde-noche escribe, ama, hace teatro con el mítico grupo independiente Los Goliardos, rueda películas en super 8 (su única escuela como cineasta). Colabora con distintas revistas undergrounds, escribe relatos, algunos se publican. Es miembro de un grupo de punk-rock paródico, Almodóvar y McNamara, etc. Y tiene la fortuna de que su explosión personal coincida con la explosión del Madrid democrático de final de los 70, principio de los 80. Lo que en el mundo se llamó La Movida.
Su cine es hijo y testimonio de la recién nacida democracia española. En 1980 estrena “Pepi, Luci, Bom y otras chicas del montón” un film sin presupuesto y realizado en cooperativa con el resto del equipo, todos debutantes, excepto Carmen Maura. 
En 1986 funda con su hermano Agustín la compañía de producción El Deseo S.A. Su primer proyecto es “La ley del deseo”. Desde entonces han producido todas las películas que Pedro ha dirigido y escrito, además de producir a otros jóvenes directores.
El reconocimiento internacional le llega con “Mujeres al Borde de un ataque de nervios”, en el año 88. Desde entonces sus películas llegan a todos los rincones del mundo. Con “Todo sobre mi madre” consigue su primer Oscar a la mejor película extranjera, además del Globo de oro, el César, 3 Premios E.F.A. del Cine Europeo, el David de Donatello, 2 Baftas, 7 Goyas y 45 premios más. Tres años después “Hable con ella” corre la misma suerte o mejor (Oscar al mejor guión, 5 premios E.F.A., 2 Baftas, el Nastro de Argento, el César y muchos premios más en todo el mundo excepto en España).  
Produce cuatro películas muy especiales, valoradas en todo el mundo por su riesgo y delicadeza (“Mi vida sin mí”, “La niña santa”, “La vida secreta de las palabras” y “La mujer sin cabeza”, de Isabel Coixet y Lucrecia Martel, alternativamente).
En el 2004 “La mala educación” fue seleccionada para inaugurar el Festival de Cannes. Cosecha críticas extraordinarias en todo el mundo. Recibe numerosas nominaciones (Independent Spirit Awards, Baftas, Cesar, Premios Europeos de Cine) y consigue el prestigioso premio a la Mejor Película Extranjera del Círculo de Críticos de Nueva York, así como el Nastro de Argento. 
En el 2006 recibe el Premio Príncipe de Asturias de las Artes. El mismo año compite en el Festival de Cannes con “Volver” y obtiene el Premio al mejor Guión y el Premio a la Mejor Interpretación Femenina a todo el reparto femenino, con Penélope Cruz a la cabeza. Además de 5 premios EFA, 5 premios Goya, el premio Fipresci, el National Board of Review, entre muchos otros (total 72). Penélope fue nominada al Oscar a la mejor actriz, siendo la primera vez que una actriz española es nominada por una película hablada en español.
Hasta el momento, “Volver” ha sido la película más taquillera de su filmografía.
En 2009 llega a las pantallas “Los abrazos rotos”, filme con el que también compite en el Festival de Cannes. Fue nominada a multitud de galardones consiguiendo, entre otros, el Critic’s Choice Award y el Satellite Award de Los Ángeles a la Mejor Película de Habla no Inglesa.
Este mismo año Almodóvar es investido Doctor Honoris Causa por la prestigiosa Universidad de Harvard.
En 2011 ve la luz “La piel que habito”, y participa en la Sección Oficial del Festival de Cannes, donde obtiene el Premio a la Mejor Fotografía y el Premio de la Juventud, tanto en el Festival de Toronto como en el de Nueva York es acogida con gran éxito. Nominada al Globo de Oro a la Mejor película extranjera, consiguió el BAFTA en esa misma categoría. Elena Anaya ganó el Fotogramas de Plata como mejor actriz, la película obtuvo 4 Premios Goya, además del Premio Saturn (EEUU) y los de la Asociación de Críticos de Florida, Washington e Indiana, entre otros. Así como múltiples nominaciones tanto nacionales como extranjeras.

1974/1979 Diversos films de distinta duración en super 8 mm. Incluyendo algunos en 16 mm (Salomé).

1980 Pepi, Luci, Bom y otras chicas del montón. LM.

1982 Laberinto de Pasiones. LM.

1983 Entre tinieblas. LM.

1984-85 ¿Qué he hecho yo para merecer esto?. LM.

1985 Trayler para amantes de lo prohibido. (Mediometraje en vídeo, para TVE).

1985-86 Matador. LM

1986 La ley del deseo. LM.


1987 Mujeres al borde de un ataque de nervios. LM.

1989 Atame! LM.

1991 Tacones lejanos. LM.

1992 Acción mutante. (Productor). LM.

1993 Kika.LM.

1995 La flor de mi secreto. LM.

1997 Carne trémula. LM.

1999 Todo sobre mi madre. LM.

2000 El espinazo del diablo (Productor) LM.

2001 Hable con ella. LM.

2002 Mi vida sin mí (Productor) LM.

2003 Descongélate (Productor) LM.

2003 La mala educación LM.

2004 La niña santa (Productor) LM.

2005 La vida secreta de las palabras (Productor) LM.

2006 Volver. LM.

2008 La mujer sin cabeza (Productor) LM

2009 Los abrazos rotos. LM

2011 La piel que habito. LM

14. BIOFILMOGRAFÍA DE LOS ACTORES

ANTONIO DE LA TORRE

Nacido en Málaga, en sus inicios Antonio de la Torre se dedicó al periodismo para luego probar suerte en el mundo de la interpretación.
Se ha convertido en uno de los actores fetiches de Daniel Sánchez Arévalo, habiendo participado en todas sus películas. “AzulOscuroCasiNegro” (2006) le reportó el Goya al mejor actor secundario y “Gordos” (2009), para la que engordó más de treinta kilos, una nominación como mejor actor principal. También forma parte del reparto de “La gran familia española”, aún pendiente de estreno.
Otro de sus directores habituales es Álex de la Iglesia, con el que ha trabajado en “Muertos de risa” (1999), “La comunidad” (2000), “Balada triste de trompeta” (2010), por la que obtuvo una nominación a los Goya como mejor actor principal, o “La chipa de la vida”.
También ha trabajado regularmente con Iciar Bollaín, Félix Sabroso y Dunia Ayaso y Manuel Martín Cuenca, con quién ahora está rodando “Canibal”.
En la presente edición de los Goya ha sido nominado como mejor actor principal por “Grupo 7” (2012), de Alberto Rodríguez, y como mejor actor secundario por “Invasor” (2012), de Daniel Calparsoro. 

HUGO SILVA

Aunque comenzó trabajando como electricista, su madre le impulsó a que siguiera su sueño de convertirse en actor. Tuvo su primera oportunidad en la hoy ya mítica serie de televisión “Al salir de clase”, vivero de toda una generación del cine español. Pero no sería hasta un tiempo después cuando, también con otra serie de televisión, “Los Hombres de Paco”, saltara definitivamente al estrellato. 
Desde entonces no ha dejado de encadenar películas: “Reinas” (2004) de Manuel Gómez Pereira, “El hombre de arena” (2006) de José Manuel González, el superéxito “Mentiras y gordas” (2008) de David Menkes y Alfonso Albacete, “Que se mueran los feos” (2010) de Nacho García Velilla o la deliciosa comedia romántica “Lo contrario al amor” (2011) de Vicente Villanueva. Actualmente triunfa en la taquilla española con “El Cuerpo” (2012), de Oriol Vila.
Además de sus variados trabajos cinematográficos y televisivos, también formó parte en 2009 del estelar “Hamlet” dirigido por Tomaz Pandur.

MIGUEL ÁNGEL SILVESTRE

Miguel Ángel estaba destinado a ser tenista profesional, pero una lesión en el hombro truncó su carrera deportiva. Después de hacer sus pinitos como modelo, comenzó a trabajar como actor en diferentes montajes teatrales y series televisivas. Precisamente fue la serie de televisión “Sin tetas no hay paraíso” la que le catapultó a la fama. Además de reportarle numerosos premios, tales como el Fotogramas de Plata al mejor actor de televisión, el Premio Ondas al mejor actor de ficción nacional de televisión en 2008 o el premio Camaleón de Honor al mejor actor revelación de televisión en la novena edición del Festival de Islantilla, el personaje del “Duque” convirtió a Silvestre en uno de los actores más buscados del panorama nacional prácticamente de la noche a la mañana.
Previamente había destacado su trabajo en "La distancia" (2006), de Iñaki Dorronsoro, que le valió el premio Un Futuro de Cine en la 22ª edición de Cinemajove y el premio al mejor actor revelación en el Festival de Toulouse. También ha trabajado con Eduardo Chapero Jackson en “Verbo” (2011), con Mariano Barroso en “Lo mejor de Eva” (2012) o con José Luis Cuerda en “Todo es silencio” (2012) y participó en la producción italiana "L’imbroglio nel lenzuolo” (2008) de Alfonso Arau. Tiene pendiente de estreno “Alacrán enamorado” de Santiago Zannou.

JAVIER CÁMARA

Javier Cámara tiene una extensa y variada carrera, tanto en cine como televisión y teatro, plagada de grandes éxitos de público y reconocimiento crítico. 
Su primer reconocimiento televisivo le vino con la serie “¡Ay, Señor, Señor!”, a la que siguió el éxito aún mayor y durante varias temporadas de “7 vidas” (Fotogramas de plata al mejor actor de televisión en 1999). Precisamente con varios de sus compañeros de esta última serie produjo y protagonizó el montaje teatral “Como en las mejores familias” (Agnès Jaoui y Jean-Pierre Bacri) en el año 2003 por el que ganó el Fotogramas de Plata al mejor actor de teatro.

Ha combinado el cine de autor (“Lucía y el sexo” (2000), Julio Medem; “Torremolinos 73” (2003), Pablo Berger; “Malas temporadas” (2005), Manuel Martín Cuenca; “Una pistola en cada mano” (2012), Cesc Gay) con el cine más comercial (“Torrente: el brazo tonto de la ley” (1998), Santiago Segura; “Alatriste” (2006), Agustín Díaz Yanes; “Fuera de carta” (2008), Nacho García Velilla; “Que se mueran los feos” (2010) de Nacho García Velilla).
Conocido por el gran público por su vis cómica, “Hable con ella” (2002), de Pedro Almodóvar, supuso un punto de inflexión en su carrera. Por primera vez como protagonista en un rol dramático, se vio recompensado con premios y nominaciones en todo el mundo (incluidas nominaciones como mejor actor a los Goya y a los Premios del Cine Europeo). Almodóvar volvió a contar con él como La Paca en “La mala educación” (2004) y en “Los amantes pasajeros” le ha diseñado un papel ha medida. 
Está a punto de estrenar “Ayer no termina nunca”, de Isabel Coixet, con la que también trabajó con en “La vida secreta de las palabras” (2005).

CARLOS ARECES

Ya en el colegio despuntaba como dibujante, vendiendo caricaturas de sus profesores en los recreos. Esto le llevó a estudiar Bellas Artes, donde conoció a los que luego serían sus compañeros en las emisiones televisivas de culto “La hora chanante”,  “Muchachada Nui” y “Museo Coconut”. El  humor absurdo de estos programas y las imitaciones de Areces en los mismos le han convertido en un icono. El grupo musical de subnopop (pop subnormal) que forma junto con Aníbal Gómez, Ojete Calor, con el que en breve van a publicar el disco “Delayed” (entendido como “Retrasados”) seguramente reafirme su estatus en el mundo del subgénero.
Aunque su filmografía es breve, ya ha tenido tiempo para trabajar con Alex de la Iglesia en la serie de televisión “Plutón B.R.B. Nero” (2008), en “Balada triste de trompeta” (2010) (por la que ganó el premio Sant Jordi al mejor actor junto con su compañero Antonio de la Torre) y en “Las brujas de Zugarramundi”, aún pendiente de estreno. También ha participado en “Spanish Movie” (2009) de Javier Ruíz Caldera, “Extraterrestre” (2011) de Nacho Vigalondo y “Lobos De Arga” (2011) de Juan Martínez Moreno.

RAÚL ARÉVALO

La carrera de Raúl Arévalo está marcada por Daniel Sánchez Arévalo. Él le ofreció su primer papel destacado en “AzulOscuroCasiNegro” (2006), que le valió el premio de la Unión de Actores al mejor actor revelación. Esta colaboración continuó en “Gordos” (2009), por la que ganó el Goya al mejor actor de reparto, y “Primos” (2011), por la que volvió a ser premiado por la Unión de Actores, esta vez como mejor actor de reparto.
También ha formado parte de los repartos de “El camino de los ingleses” (2006), de Antonio Banderas; “Siete mesas de billar francés” (2007), de Gracia Querejeta; “Los girasoles ciegos” (2008), de José Luis Cuerda; y "Promoción fantasma" (2012), de Javier Ruiz Caldera.
En la actualidad triunfa en la serie de televisión “Con el culo al aire” y prepara, junto a Javier Cámara “La vida inesperada”, de Jorge Torregrosa.

JOSÉ MARÍA YAZPIK

Aunque ésta es la primera vez que Pedro Almodóvar trabaja con el actor mexicano, no se trata de su primera incursión en el cine español, ya que había destacado en “Sólo quiero caminar” (2008) de Agustín Díaz Yanes.
Sus primeros papeles importantes le llegaron a través de la televisión, más concretamente como galán en diferentes telenovelas mexicanas. De ahí pasó al cine, con participaciones en películas como “La habitación azul” (2002) de Walter Doehner, “Sin ton ni Sonia” (2003) de Carlos Sama, “Nicotina” (2003) de Hugo Rodríguez o “Las vueltas del citrillo” (2006) de Felipe Cazals, por la que ganó el Ariel a la mejor coactuación masculina. Participó también en los debuts como directores de Guillermo Arriaga, “Lejos de la tierra quemada” (2008), y Diego Luna, “Abel” (2010).

GUILLERMO TOLEDO

También conocido como Willy Toledo, comenzó su preparación como actor en la prestigiosa escuela de Cristina Rota. Allí coincidió con Ernesto Alterio y Alberto San Juan, con los que fundó la compañía de teatro Animalario. Además de producciones propias (“Alejandro y Ana: todo lo que España no pudo ver del banquete de boda de la hija del presidente” de Juan Mayorga y Juan Cavestany, “Últimas palabras de Copito de Nieve” de Juan Mayorga, “Hamelin” de Juan Mayorga, “Urtain” de Juan Cavestany), Animalario ha puesto en escena adaptaciones de otros autores (“Marat/Sade” de Peter Weiss, “Arlequino, servidor de dos amos” de Carlo Goldoni, “Tito Andrónico” de William Shakespeare o “El montaplatos” de Harold Pinter). Con todos ellos han obtenido todos los galardones teatrales imaginables en España.
Al mismo tiempo, Guillermo Toledo iba ganando en popularidad por su activismo político (no siempre exento de polémica) y su participación en la exitosa serie de televisión “7 Vidas”, así como en la película “El otro lado de la cama” (2002), de Emilio Martínez Lázaro, y su secuela “Los dos lados de la cama” (2005).
Su extensa carrera cinematográfica incluye: “Al sur de Granada” (2003) de Fernando Colomo, “Días de fútbol” (2003) de David Serrano, “Crimen Ferpecto” (2004) de Alex de la Iglesia (por la que fue nominado al Goya al mejor actor) o “After” (2010) de Alberto Rodríguez (por la que ganó el premio a la mejor interpretación masculina en el Festival de Toulouse).

LOLA DUEÑAS

Ésta es la cuarta colaboración de Lola Dueñas con Pedro Almodóvar, después de una colaboración en “Hable con ella” (2002), la inolvidable Sole de “Volver” (2005), que le valió entre otros muchos el premio a la mejor actriz en el Festival de Cannes junto con sus compañeras de reparto, y la robaplanos lectora de labios en “Los abrazos rotos” (2009).
Ramón Salazar y Javier Rebollo son otros directores clave en su filmografía. Con ellos ha hecho, respectivamente, “Piedras” (2002), “20 centímetros” (2005) y “10.000 noches en ninguna parte” (aún por estrenar), y “En camas separadas” (2003) y “Lo que sé de Lola” (2005).
“Mar adentro” (2004) de Alejandro Amenábar constituyó un gran éxito para ella. Fue galardonada con los Premios Goya y de la Unión de Actores por ese filme. Lo mismo volvería a suceder con “Yo, también” (2009), de Álvaro Pastor y Antonio Naharro. Ésta última película también le hizo ganar la Concha de Plata a la mejor actriz en el Festival de San Sebastián.
Últimamente ha hecho incursiones en el cine francés (“Las chicas de la sexta planta” (2011) de Philippe Le Guay o “La pièce manquante” (aún por estrenar) de Nicolas Birkenstock) y reside felizmente en París.

CECILIA ROTH

Cecilia Roth salió huyendo de Argentina a causa de la dictadura militar y se instaló en España en 1976. Se integró rápidamente en la Movida Madrileña y rodó con directores como Iván Zulueta, “Arrebato” (1980), y el mismo Pedro Almodóvar (la protagonista de “Laberinto de pasiones” (1982) y sus colaboraciones en “Pepi, Luci, Bom y otras chicas del montón”  (1980), “Entre tinieblas” (1983) y “Qué he hecho yo para merecer esto?!” (1984)). 
Después de su regreso a Argentina, donde se instala definitivamente, Pedro Almodóvar vuelve a reencontrarse con una Cecilia Roth en su esplendor como actriz en “Todo sobre mi madre” (1999). Además de cosechar un enorme éxito internacional, Cecilia Roth recibió innumerables premios por su Manuela en esta película, entre los cuales el Goya, el Premio del Cine Europeo o el Fotogramas de Plata.
Otro director destacado en su filmografía es Adolfo Aristarain, quien la dirigió en “Un lugar en el mundo” (1992) (premio Cóndor a la mejor actriz) y “Martín (Hache)” (1997) (Premios Goya y Cóndor a la mejor actriz).
A lo largo de estos años, Cecilia ha combinado su carrera en España (“Deseo” (2002) de Gerardo Vera, “La hija del caníbal” (2003) de Antonio Serrano) y Argentina (“Kamchatka” (2002) de Marcelo Piñeyro, “El nido vacío” (2008) de Daniel Burman), donde además ha participado en numerosas series de televisión (“Epitafios”) y montajes teatrales de éxito (“Una relación pornográfica”, con Darío Grandinetti, en el momento de estreno de esta película).
BLANCA SUÁREZ

La bellísima Blanca Suárez comenzó su carrera con “Eskalofrío” (2007) de Isidro Ortiz. Desde entonces, no ha parado. Estrella catódica gracias a las series de televisión “El Internado” y “El barco”, Pedro Almodóvar la reclama para “La piel que habito” (2011) para convertirla luego en uno de los pocos personajes que permanece en tierra firme en “Los amantes pasajeros”.
Además, ha trabajado en “Miel de naranjas” (2012) de Imanol Uribe, “Los Pelayos” (2012) de Eduard Cortes, o “Carne de neón” (2010) de Paco Cabezas. Tiene uno de los futuros más prometedores de entre las jóvenes actrices españolas.
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