
Concebido como una retrospectiva y al mismo tiempo 
una recontextualización del trabajo de Dziga Vertov, 
este ciclo presenta una serie de largometrajes y 

crónicas tempranas del cineasta ruso junto a distintos 
documentales del primer audiovisual soviético. Estas 
películas muestran que, desde sus inicios (hace un siglo), el 
documental soviético ha sido el escenario del conflicto entre 
dos epistemologías de lo real que continúan hoy su pugna: 
por un lado, el positivismo de los hechos y, por otro, la 
lógica de los conceptos abstractos. A lo largo de casi treinta 
sesiones, se establece una aproximación panorámica a la 
actividad fílmica de este periodo. Los largometrajes de Dziga 
Vertov, el cine de compilación de Esfir Shub, la animación 
soviética, las disputas poéticas y etnográficas sobre el pueblo 
y el territorio, las ramificaciones y los contextos europeos, 
los géneros de las sinfonías urbanas y del kulturfilm, las 
relaciones entre el archivo fílmico de la Guerra Civil y la 
vanguardia soviética y distintas series colectivas y trepidantes 
de noticiarios, conforman una de las revisiones más 
profundas y exhaustivas del temprano documental soviético 
hasta la fecha.  

El renovado interés por el cineasta soviético Dziga Vertov 
se ha multiplicado en el cambio de siglo. En contraste con 
su gran rival, Serguéi Eisenstein, las películas de Vertov 
son obras más desordenadas, herméticas y materialmente 
densas. Esta visión no resulta particularmente novedosa 
ya que, en la década de 1970, cineastas experimentales 
como Peter Kubelka elogiaban el compromiso de Vertov 
con la pura materialidad del filme al mismo tiempo que 
Jean-Luc Godard y Jean-Pierre Gorin reconocían, al filo 
de Mayo del 68, la distancia con cualquier fórmula previa 
autonombrándose como Grupo Dziga Vertov. Sin embargo, 
el giro contemporáneo hacia los paradigmas de la teoría de 
los objetos y del nuevo materialismo ha aportado un nuevo 
contexto para la comprensión de estas persistentes “cosas 
fílmicas”, término con el que Vertov denominaba a su cine. 
Si a esto se añade el resurgimiento de la preocupación por 
el documental, una forma cultural que cuestiona la frontera 
entre la representación y la realidad, el retorno de este 
cineasta materialista parece inevitable. 

El paradigma del ‘cine-ojo’ teoriza que la imagen desarrollada 
por Dziga Vertov se fundamenta en una cámara omnisciente, 
ubicua e independiente del cuerpo humano del que ya no 
será un apéndice o una prótesis, sino que se convierte en un 
dispositivo autónomo que nos persigue como una pesadilla 
contemporánea. De esta forma, en una época en la que la 
imagen ha estallado en múltiples pantallas y mutado hasta 
fusionarse y absorber cualquier espacio cotidiano en un 
reverso perverso, ya no es el sujeto el que produce la imagen, 
sino que es quien le otorga su misma existencia pública y 
social. Parece ser más relevante que nunca preguntarnos 
por los orígenes de esta condición contemporánea, que la 
teórica y artista Hito Steyerl resumiera con acierto como la 
de “los condenados de la pantalla”. Resulta revelador pensar 
cómo estos orígenes coinciden paradójicamente, en los 
años 20 del pasado siglo, con la más prodigiosa quiebra del 
Antiguo Régimen y el establecimiento de la utopía colectiva y 
productivista de la primera Unión Soviética. �O

Ciclo comisariado por Devin A. Fore (Universidad de Princeton).

Organizado conjuntamente con el Museo Nacional Centro de Arte Reina Sofía.

Agradecimiento especial: Austrian Film Museum, Viena; Gosfilmofond de 
Rusia, Moscú.

60 años de cine alemán (I)
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Existe desde los tiempos del expresionismo una imagen 
reduccionista y equivocada de la cinematografía 
alemana como un ente endogámico obsesionado con 

las glorias y tinieblas de su pasado y presente. El ciclo que 
acompaña la celebración de los 60 años del Goethe-Institut 
pretende desterrar este falso mito, manifestando la constante 
fascinación de los realizadores alemanes por otros territorios, 
muchos de ellos radicalmente distantes en términos 
geográficos y culturales. Si ya en la antesala del nazismo una 
extensa nómina de autores eligió el camino del exilio, una 
vez terminada la II Guerra Mundial las miradas a horizontes 
lejanos se volvieron habituales, llegando a su cénit con el 
Nuevo Cine Alemán de los 60 y 70. Ya en el XXI, el viaje se 
ha convertido en un tema esencial tanto para los integrantes 
de la Escuela de Berlín (sin duda el movimiento fílmico más 
estimulante surgido en Europa en los últimos 30 años) como 
para la ola de directores turco-alemanes que ha revitalizado 
el cine alemán desde mediados de los años 90. 

El exponente más célebre de esta apertura a imaginarios 
remotos está formado por El tigre de Esnapur (1959) y La 
tumba india (1959), dos de las fantasías orientales más 
lustrosas y memorables de la historia del cine que supusieron 
el regreso de Fritz Lang a su país de origen tras veinte años 
de exilio en EEUU. Ese mismo año Georg Tressler estrenaba 
otra obra fundamental del cine de aventuras, El barco de 
la muerte, la odisea de un marinero norteamericano por 
los puertos y mares de Europa. Mientras que autores como 
Wim Wenders mantuvieron una atracción constante por 
EEUU, Werner Herzog produjo un reflejo tan cómico como 
devastador de la América profunda en Stroszek (1977). 
Todavía más insólita y sombría en su visión del Lejano Oeste, 
Deadlock (Roland Klick, 1970) permanece como el western 
más deslumbrante concebido por un cineasta alemán. 

El desplazamiento es una cuestión clave para los integrantes 
de la Escuela de Berlín, como demuestra la cautivadora 
Marseille (Angela Schanelec, 2004), centrada en una fotógrafa 
que bascula entre la capital alemana y el sur de Francia en 
busca de la identidad perdida. África es el espacio y el tema 
central de la clarividente Enfermedad del sueño (2011). En 
ella Ulrich Köhler disecciona el papel de Occidente en suelo 
africano, indagando en la desorientación de los que llevan 
décadas fuera de su país y en el temor que les suscita a 
volver a él. El movimiento inverso, la llegada de extranjeros a 
suelo alemán y la resurrección del racismo, fueron plasmados 
por Rainer Werner Fassbinder con su habitual lucidez y 
visceralidad en Katzelmacher (1969). Su testigo ha sido 
tomado por la generación de directores alemanes de origen 
turco que lleva dos décadas iluminando al cine germano. 
Entre ellos destacan Ayse Polat con Gira internacional (1999) 
–road movie sobre la lejanía de las raíces–, y Fatih Akin, cuya 
Contra la pared (2004) se aproximaba con una intensidad 
inédita a la confusión identitaria de los descendientes de la 
diáspora turca. �O

Alianzas cinematográficas

Mientras continuán en el Doré los ciclos dedicados a 
Antonio Moreno y a Abel Ferrara –quien protagonizó 
el mes pasado una histórica visita a Filmoteca 

Española para presentar Go Go Tales–, arrancamos este 
mes otros tres ciclos de extraordinaria envergadura: “Joseph 
Losey: el americano errante”, “Dziga Vertov. El ojo en la 
materia” y “60 años de cine alemán (I)”. Todos ellos han sido 
posibles gracias a los acuerdos de colaboración establecidos 
con distintas instituciones y entidades culturales de gran 
relevancia, como son el Festival Internacional de Cine de 
San Sebastián, el Museo Nacional Centro de Arte Reina 
Sofía y el Goethe-Institut de Madrid. Ponemos el énfasis por 
tanto en las necesarias sinergias y actividades conjuntas que 
desde Filmoteca Española se están reforzando o poniendo en 
marcha en los últimos meses, y que serán del todo visibles en 
la programación de otoño del Doré.

Son los tres grandes ciclos también grandes eventos 
cinematográficos, que se han articulado en colaboración 
con múltiples archivos internacionales, comisariados con 
minuciosa atención y, en el caso de la retrospectiva integral 
al ‘americano errante’, acompañado de una espléndida 
publicación. Lo cierto es que, como señala el ensayista Dan 
Callahan, la figura de Losey, y su apreciación como uno 
de los “grandes directores” de la historia del cine, sigue 
generando controversia. Una filmografía extremadamente 
irregular y un estilo mutante, adaptándose a los sistemas de 
producción y los entornos culturales de los múltiples países 
en los que rodó, le han mantenido siempre en el segundo 
plano del parnaso cinematográfico. Su reputación se ha visto 
además manchada porque muchos de sus primeros filmes son 
de difícil acceso y apenas se han visto, cuando se cuentan 
entre sus mejores obras, y sin embargo se le identifica más 
con trabajos sin inspiración que realizó en sus últimos años. 
Solo cuando se observa detenidamente el primer tramo de 
su filmografía es cuando podemos valorar la importancia 
del cine de Losey –que va mucho más allá de sus contadas 
colaboraciones con Harold Pinter–, su eclecticismo aparente 
para anclarse en temas dominantes como la perversión 
sexual, la violencia física y la inestabilidad emocional.

Impulsado por el centenario de la Revolución de Octubre, 
el ciclo “El ojo en la materia. Dziga Vertov y el cine 
soviético temprano”, que se proyectará en las salas del Doré 
y del Reina Sofía, recupera la obra del pionero ruso para 
recontextualizarla y hacerla dialogar con las diversas formas 
que adoptó el documental en este apasionante, decisivo 
periodo para las exploraciones de la técnica y la imagen 
fílmica. Se trata de un ciclo panorámico que profundiza tanto 
en la moral ideológica como, sobre todo, cinematográfica de 
las imágenes de lo real. A su vez, el Goethe-Institut, que ha 
despositado recientemente todo su archivo fotoquímico en 
Filmoteca Española para garantizar su óptima conservación, 
cumple 60 años y lo celebramos con una 
programación, en tres bloques, que recorre esos 
60 años del cine alemán. El primer bloque, 
“Tan lejos, tan cerca: migraciones”, explora los 
desplazamientos en las obras de varios maestros 
de la cinematografía germana. 

Entre las numerosas iniciativas conjuntas 
preparadas para octubre, también contaremos con 
la visita de Volker Schlondörff en el homenaje que 
le dedica el 26 Festival de Cine de Madrid (PNR), 
y la Muestra de Cine Coreano nos sorprenderá 
con una espectacular clausura que recupera 
el film mudo Crossroads of Youth (1934) con 
música en vivo, actores y un carismático narrador 
interactuando con las imágenes. �O

Carlos Reviriego
Director de Programación

El americano errante
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Cómo ubicar a Joseph Losey? ¿Cómo situar a un director 
que dirigió filmes policíacos de serie B en Hollywood 
y acabó convirtiéndose en uno de los nombres más 

celebrados, y también discutidos, del cine europeo de autor 
de los años sesenta y primera mitad de los setenta? Tuvo 
entonces similar cotización crítica que Ingmar Bergman, 
Pier Paolo Pasolini, Luchino Visconti, François Truffaut, Tony 
Richardson, Michelangelo Antonioni o Bernardo Bertolucci, 
fue capaz de revolucionar la Mostra de Venecia con El 
sirviente (The Servant, 1963), ganar el Gran Premio del 
Jurado en Cannes con Accidente (Accident, 1967), la Palma 
de Oro del mismo certamen con El mensajero (The Go- 
Between, 1971) y el César a la mejor película francesa con El 
otro señor Klein (Mr. Klein, 1976). 

¿Francesa? Si, ya que Losey hizo filmes en Estados Unidos, 
Italia, Inglaterra, Francia y España –aunque no por las 
mismas razones por las que su compañero de generación 
Orson Welles trabajó en estos mismos países– y resulta un 
caso similar al de Luis Buñuel, español adoptado por los 
franceses como Losey fue un norteamericano adoptado por 
los británicos; a efectos prácticos, el director de Rey y patria 
(King and Country, 1964) es un cineasta inglés aunque su 
cultura y formación es la de un intelectual estadounidense 
‘educado’ en la época de la Gran Depresión –“durante mis 
años universitarios fui totalmente indiferente a cualquier tipo 
de problema social o trastorno hasta el momento en el que 
estuve inmerso en uno de los más grandes: la Gran Depresión 
después del crack de 1929. Este es el mundo destrozado en 
el que emergió mi generación”–, el teatro de izquierdas, el 
cine social, la canción protesta, la militancia marxista. Hay 
por supuesto una escisión rotunda. No es lo mismo hacer 
cine en Hollywood a finales de los cuarenta e inicios de 
los cincuenta que hacerlo en Gran Bretaña (por sistemas de 
producción, tecnología, estudios, lugares naturales, clima, 
formas de interpretación, dramaturgia, temas) en la década 
posterior. Miguel Marías lo resumía de forma sencilla en un 
texto de 1969: Losey tuvo que acostumbrarse a hacer cine en 
Europa y eso comportó un cambio de estilo. 

El director describía en tres líneas su itinerario: “Ha sido una 
extraña progresión para mí: del medio oeste, donde nací, a 
Nueva York, a Hollywood, a Italia donde aparecí por primera 
vez en las listas negras, después Londres y de Londres a 
París”. �O

Fragmento extraído del prólogo del libro Joseph Losey (2017),

editado por Filmoteca Española y el Festival de San Sebastián
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Sede Filmoteca Española:
C/ Magdalena,10
28012 Madrid
Tel.: 91 467 2600
filmoteca@mecd.es

Precio:
Normal:
2,50 € por sesión y sala
20,00 € abono de 10 sesiones.
Estudiante:
2,00 € por sesión y sala
15,00 € abono de 10 sesiones.

Horario de taquilla:
Desde las 16.15 h. hasta 15 minutos después 
del comienzo de la última sesión.

Venta anticipada:
1/3 del aforo para las sesiones 
del día siguiente. De 21.00 hasta cierre 
de taquilla (mínimo 21.30)

Sala de proyección:
Cine Doré
C/ Santa Isabel, 3
28012 Madrid
Tel.:  91 369 3225

91 369 1125 (taquilla)
91 369 2118 (gerencia)

Entrada libre a cafetería

Horario de cafetería:
16.00 h. - 23.00 h. 

LUNES CERRADO

Buzon de sugerencias:
programacion.dore@mecd.es
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Durante octubre continúa el ciclo “Adictos a Ferrara”

El sirviente (The Servant, Joseph Losey, 1963)

El hombre de la cámara (Chelovek s kinoapparatom, Dviga Vertov, 1929)

Deadlock (Roland Klick, 1970)

Tres cantos a Lenin (Tri Pesni o Lenine, Dziga Vertov, 1934)
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LUNES, 2 DE OCTUBRE – 19:00 H. SESIÓN 1. NOTICIEROS

Cine-semana nº  1 / 3 / 5 / 33 (Dziga Vertov, 1918-1919). Cine-verdad nº 5 
/ 14 / 15 / 18 (Dziga Vertov,  1922-1924). 

MIÉRCOLES, 4 DE OCTUBRE – 19:00 H. SESIÓN 3. ANIMACIÓN

La hormiga y la cigarra (Vladislav Starevic, 1911). Juguetes soviéticos 
(Dziga Vertov , 1924). Revolución Interplanetaria / China en llamas / 
Chico Samoyedo (Nicolai Khodotaev , 1924 / 1925 / 1928). Pista de hielo 
(Nicolai Bartram, 1927). Formidable Vavila y la pequeña tía / Una de 
muchas / Estamos en alerta (Nicolai Khodotaev, 1928/1927).

SÁBADO, 7 DE OCTUBRE – 19:00 H. SESIÓN 5. INFLUENCIAS

La teoría de la relatividad de Einstein (Dave Fleischer , 1923). Ojo de 
vidrio (Vitalii Zhemchuzhnyi, 1928).  

LUNES, 9 DE OCTUBRE – 19:00 H. SESIÓN 7. KINO PRAVDA

Lenin kinopravda / Campesino kinopravda / Radiopravda (D. Vertov,1925).

MIÉRCOLES, 11 DE OCTUBRE – 19:00 H. SESIÓN 9. CINE DE COMPILACIÓN

Hoy (Esfir Shub, 1930).

SÁBADO, 14 DE OCTUBRE – 19:00 H. SESIÓN 11. DOCUMENTAL ETNOGRÁFICO

Judíos en la tierra (Abram Room, 1927). El río (Pare Lorentz, 1937).

Lunes, 16 de octubre – 19:00 h. Sesión 13. DOCUMENTAL ETNOGRÁFICO II
El techo del mundo (Pamir) (Vladimir Erofeev,  1928). 

MIÉRCOLES, 18 DE OCTUBRE – 19:00 H. SESIÓN 15. EISENSTEIN / VERTOV

La línea general (Sergei Eisenstein, 1929).

SÁBADO, 21 DE OCTUBRE – 19:00 H. SESIÓN 17. CONTEXTOS EUROPEOS II
Sólo las horas (Alberto Cavalcanti, 1926). París dormido (René Clair, 1924). 
Cada día (Hans Richter, 1929).

LUNES, 23 DE OCTUBRE – 19:00 H. SESIÓN 19. SINFONÍAS URBANAS

Moscú (Mikhail Kaufman, 1927).

JUEVES, 26 DE OCTUBRE – 19:00 H. SESIÓN 21. LA SINFONÍA INDUSTRIAL

Canción de héroes (Joris Ivens, 1931).

SÁBADO, 28 DE OCTUBRE – 19:00 H. SESIÓN 23. KINO-OCHERKI

¿Qué tal todo, camarada minero? (N. Karamzinskii, 1932). Alrededores de 
Samarkanda (N. Gavriushin, 1930). Familiares (G. Piotrovskii, 1934). Gente 
(Ia. Posel’skii,  1934).

LUNES, 30 DE OCTUBRE – 19:00 H. SESIÓN 26. DOCUMENTAL ETNOGRÁFICO

Turksib (Viktor Turin, 1929).

JUEVES, 2 DE NOVIEMBRE– 19:00 H. SESIÓN 27. LOS HÉROES DE LA NACIÓN

K. J. E. Komsomol: El jefe de la electrificación (Esfir Shub, 1932).

*  Sesiones en Museo Reina Sofía, Edificio Sabatini, Auditorio (Entrada gratuita)

**  Todas las sesiones se proyectan en VOSE.
Consultar programación en www.museoreinasofia.es 

Entidades colaboradoras:

El ojo en la materia
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Sesiones en el Museo Reina Sofía 


