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1. Introducción:  

 

El cine español contemporáneo no puede entenderse sin la transformación que se produce tras 

el franquismo, contribuyendo a la creación de una imagen de la sociedad española basada en 

elementos sociales y culturales que actúan como testimonio de su contexto histórico, tanto a 

nivel nacional como internacional, de este modo “autores como Pedro Almodóvar, Luis 

García Berlanga o José Luis Cuerda llevaron a cabo desde finales de los años setenta y ya en 

los ochenta sugerentes ejercicios de relectura del cine y la cultura típicamente franquistas, y 

con ello de la supuesta identidad española que estos propugnaban” (Verdú Schumann, 2021, 

p. 76). En este sentido, el cine de la Transición, y particularmente obras como Laberinto de 

pasiones (1982), de Pedro Almodóvar, supone un punto de ruptura con modelos anteriores. 

Tal y como señala Verdú Schumann, este tipo de cine “desmonta las tradicionales lecturas 

esencialistas sobre el pueblo español promovidas por el cine franquista, mediante una 

dialéctica entre costumbrismo y modernidad característica de la España del periodo 

transicional” (Verdú Schumann, 2021, p. 80). Esta nueva manera de entender la identidad 

sienta las bases de un imaginario que será retomado y reformulado posteriormente. Sin 

embargo, resulta relevante preguntarse hasta qué punto los nuevos creadores heredan o 

reinterpretan el legado de figuras clave.  

 

Esta investigación tiene como objetivo analizar e identificar la huella de Pedro Almodóvar en 

la producción audiovisual de Javier Calvo y Javier Ambrossi, conocidos como “Los Javis”. 

La elección de estos autores se debe principalmente a su relación con propuestas disruptivas 

dentro del panorama audiovisual español, desde contextos generacionales diferentes, pero 

unidos por un mismo objetivo: alejarse del cine tradicional para construir un estilo propio que 

permita mirar la realidad desde otras perspectivas. 

 

La hipótesis de partida plantea que la creación audiovisual de Los Javis presenta elementos 

heredados de la cinematografía de Almodóvar, especialmente a través de similitudes 

temáticas y estéticas, así como la reinterpretación de elementos tradicionales de la cultura 

española. Sin embargo, dicha influencia no se presenta de forma literal, lo que muestra una 

evolución en las formas de ruptura de las normas sociales y culturales durante los últimos 

años. Para comprobar esta hipótesis, se llevará a cabo un análisis fílmico centrado en la 

búsqueda de elementos relevantes para la comparación. Constará de un corpus audiovisual 

seleccionado, compuesto por dos obras de Pedro Almodóvar y dos producciones de Los 
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Javis, incluyendo tanto largometrajes como series. Se estructurará mediante una comparación 

por parejas, elegidas atendiendo a las similitudes temáticas y formales identificadas 

previamente. Para una mayor profundidad del análisis, este se complementará con la 

investigación de fuentes secundarias como entrevistas y declaraciones públicas de los 

creadores. 

 

La figura de Almodóvar ha sido ampliamente estudiada en el ámbito académico. Numerosos 

autores han destacado su papel dentro del cine de la Transición y la Movida madrileña, como 

es el caso de Marvin D’Lugo, quien analiza en su obra Guide to the Cinema of Spain (2007)  

el papel de Almodóvar en la construcción de nuevas representaciones de la identidad 

española tras el franquismo, destacando el uso del melodrama. 

Uno de los primeros estudios analíticos sobre la obra de Almodóvar fue El cine de Pedro 

Almodóvar, escrito por Nuria Vidal, en el que construye un acercamiento más íntimo al 

director a partir de más de doce horas de conversaciones grabadas. A través de este 

intercambio, la autora profundiza en las motivaciones personales y creativas que explican 

muchas de las decisiones estéticas y narrativas presentes en su filmografía (Nuria Vidal, 

1988).  Más adelante, en Pedro Almodóvar (2013), D’Lugo se enfoca en la coherencia 

temática del director, señalando elementos recurrentes como la marginalidad, el deseo y la 

disidencia sexual. Por su parte, en Conversaciones con Almodóvar, Frédéric Strauss centra 

gran parte del análisis en el deseo como elemento central tanto en la obra como en la 

trayectoria vital del cineasta: “El deseo de quien quiso ser director de cine en los años setenta 

tan apartado de todo, allá en un pueblo de La Mancha” (Strauss, 2001, p. 9). Otros textos 

mencionables serían el de Holguín (2006) y el de Acevedo-Muñoz (2009), cuyas 

aportaciones también han ayudado a completar y ampliar el imaginario cinematográfico y 

autoral del director. Además, Almodóvar ha contribuido a la reflexión publicando escritos 

personales como Patty Diphusa (1991), sirviendo como un espacio de experimentación en el 

que ya se identifican algunos de los elementos que más tarde definirán su cine: la exploración 

de la identidad, el tratamiento del deseo, el uso de referentes de la cultura popular y una 

estética vinculada a lo kitsch y lo cotidiano.  

Finalmente, resulta pertinente mencionar, en relación con el tema que aborda este trabajo, el 

reciente estreno del documental: Pedro x Javis (2025) en Movistar +. En él Los Javis 

conversan con Almodóvar sobre la capacidad transformadora de su cine y su papel como 

reflejo e impulsor de los cambios sociales (Movistar Plus+, 2025). “Pedro Almodóvar 

siempre ha sido un referente importante para Javier Calvo y Javier Ambrossi. Los dos 

5 



 

directores españoles han convertido la admiración que sienten por él en Pedro x Javis” (Caro, 

2025, p. 1). 

 

Por otro lado, pese a la relevancia actual de Los Javis en la industria audiovisual española, el 

estudio académico sobre ellos sigue siendo limitado y de carácter reciente. Uno de los 

primeros estudios centrados específicamente en su trayectoria audiovisual es Autoría queer y 

producción audiovisual en los Javis: marca creativa y dinámicas industriales, publicado en la 

Revista Mediterránea de Comunicación. En él se analiza su “evolución de creadores 

emergentes a productores influyentes que avalan a otros autores queer” (Higueras-Ruiz, 

M.-J., & Lomas-Martínez, S. (2026)., p. 1), mencionando cómo su obra contribuye a la 

normalización de identidades disidentes dentro del audiovisual español contemporáneo, 

situándose en una posición intermedia entre la creación autoral y la producción industrial. 

El interés por su trabajo ha aumentado en paralelo a la visibilidad de sus proyectos más 

recientes, como La bola negra (2026), presentada en el Festival de Cannes. La película, 

centrada en la figura de Federico García Lorca, recibió una gran acogida por parte de la 

crítica y del público, llegando a obtener, según recogió Deadline y reprodujo La Vanguardia 

(2026), una de las ovaciones más largas de la historia reciente del festival y ganando el 

premio a mejor dirección, “es el mismo galardón que logró su admirado Pedro Almodóvar 

con Todo sobre mi madre en 1999, a quien precisamente han recordado al recoger el 

trofeo” (Belinchón, 2026, p. 1). Por otra parte, la participación en esta película de figuras 

estrechamente vinculadas al universo almodovariano, como Penélope Cruz (figura recurrente 

en la filmografía de Almodóvar), ha favorecido la aparición de discursos mediáticos que 

establecen conexiones entre ambas propuestas creativas. Es por ello que la prensa 

recientemente refuerza la relevancia de estas figuras en el contexto cinematográfico 

contemporáneo. Tal como recoge El País (Belinchón, 2026), la coincidencia de Pedro 

Almodóvar y Los Javis en la sección oficial del Festival de Cannes (junto a Rodrigo 

Sorogoyen) constituye un hecho sin precedentes para el cine español, sirviendo como reflejo 

de su diversidad y vitalidad actual, lo que ha contribuido a reactivar y visibilizar las 

conexiones entre los directores en el discurso mediático.  

 

A partir de este hito, han aparecido menciones puntuales que subrayan tanto los vínculos 

laborales como creativos. Un ejemplo sería la participación de El Deseo en la producción de 

La bola negra o las declaraciones de admiración de Los Javis hacia el cine de Almodóvar. En 
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una entrevista para El País (2026) señalaban: “Es maravilloso estar con él. Y también con 

Ruy [Sorogoyen]. Nos queremos mucho, nos sentimos privilegiados por vivir este momento 

histórico representando al cine español” (Belinchón, 2026, p. 5). 

Por su parte, tal como recoge El País, Almodóvar destacó en un videomensaje desde París, 

donde asistía a un ciclo en el Centre Pompidou, que esta selección supone “un trío de 

directores de generaciones muy distintas con propuestas muy diversas”, subrayando así la 

variedad creativa que caracteriza al cine español actual y un marco compartido con Los Javis. 

Además, ambos compartieron en el Festival de Cannes posicionamientos similares respecto a 

cuestiones políticas y sociales vinculadas a los derechos humanos y a las identidades 

disidentes. Durante la presentación de La bola negra en el Théâtre Lumière, Javier Ambrossi 

reivindicó la memoria de Federico García Lorca y defendió los derechos del colectivo 

LGTBIQ+, afirmando: “Hace 90 años Federico García Lorca fue asesinado por el fascismo 

porque era gay. A todos los que piensan que vamos a retroceder en nuestra lucha por los 

derechos LGTBIQ+, tengo malas noticias” (La Vanguardia, 2026, p. 2). Del mismo modo, 

Almodóvar reflexionó sobre el contexto político actual y defendió la necesidad de que los 

creadores adopten una posición activa frente a los discursos autoritarios, señalando que “el 

creador debe hablar sin sinónimos, a cara descubierta” (Belinchón, 2026, p. 2).  

A pesar de ello, la mayoría de referencias que relacionan a los tres autores continúan 

perteneciendo al ámbito mediático y divulgativo, sin que haya derivado en un análisis 

académico profundo, lo que crea la necesidad de estudios que analicen comparativamente sus 

propuestas cinematográficas, como plantea este trabajo, en el que, buscando representar a 

dichos autores, se han elegido obras que definen su estilo y tratan sus temas más 

característicos, estas serían: Paquita Salas y Mujeres al borde de un ataque de nervios 

(comedia/drama y mujeres excéntricas), y Veneno y Todo sobre mi madre (Drama, 

transexualidad y pérdida). 

 

 

2. Marco teórico 

 

2.1 La autoría en el cine  

Pedro Almodóvar y Los Javis, aun desde diferentes dimensiones, son considerados autores 

fácilmente reconocibles, con una identidad creativa dentro del panorama audiovisual español. 

Por lo que, para poder analizar una posible influencia resulta necesario identificar primero 
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aquellos rasgos estilísticos, temáticos y narrativos que configuran sus respectivas autorías. De 

esta forma, habría que abordar previamente el concepto de autor, así como su evolución y 

transformaciones dentro del ámbito cinematográfico.  

En el ámbito de las artes, el autor ha sido concebido tradicionalmente como la figura 

responsable de la creación de una obra en la que proyecta una identidad artística propia. Sin 

embargo, en el cine, resulta más complejo ya que depende del trabajo conjunto de distintos 

profesionales, como guionistas, productores o directores. A pesar de este carácter colectivo, 

suele considerarse al director como la figura con mayor peso creativo dentro de la obra 

audiovisual. 

En relación con las diferentes formas de entender la autoría cinematográfica, David Bordwell 

(1995, pp. 37-38), distingue tres modelos de autoría: el autor como colaborador en la 

producción, el autor como personalidad y el autor como grupo de películas. El primero 

entiende al director como parte de un equipo creativo, mientras que el segundo se vincula 

directamente con la politique des auteurs defendida por Cahiers du Cinéma, según la cual el 

director imprime una personalidad propia y reconocible a sus películas. Finalmente, el tercer 

modelo concibe la autoría como una construcción crítica que permite agrupar películas y 

establecer relaciones entre ellas.  

 

La figura del autor cinematográfico ha sido uno de los conceptos más debatidos dentro de la 

teoría del cine. Andrew Sarris (1970) defendía que una película adquiere valor cuando el 

director consigue reflejar su personalidad en ella, diferenciando así al “director fuerte” del 

simple ejecutor técnico. Previamente, André Bazin (1950s) advertía sobre el riesgo de dar 

demasiada importancia a la figura del director, hasta el punto de valorar las películas 

únicamente por el prestigio de quien las realiza, convirtiendo la autoría en un culto a la 

personalidad. Por otra parte, Peter Wollen (1972) profundizó en esta cuestión diferenciando 

entre el auteur y el metteur en scène. Para Wollen, el autor cinematográfico no solo organiza 

visualmente la película, sino que  desarrolla un universo temático y estético propio, 

convirtiéndose en el responsable de los significados de la obra. De ahí que considere la teoría 

del autor indispensable para el análisis crítico del cine. 

Con la llegada de la postmodernidad, la concepción tradicional de la autoría comenzó a 

transformarse. Gutiérrez-Correa (2014) explica que el cine moderno situaba al director como 

figura central y creador individual de la obra, mientras que la mirada postmoderna cuestiona 
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esta centralidad y entiende el cine como un producto cultural construido por múltiples 

agentes sociales y culturales. Desde esta perspectiva, el autor deja de ser únicamente una 

figura individual para convertirse en una construcción narrativa y simbólica en la que 

también interviene el espectador, aportando su visión y contribuyendo a matizar o incluso 

cuestionar el significado inicial.   

 

2.2 Teoría de la influencia artística 

 

La influencia artística ha sido entendida tradicionalmente como un proceso mediante el cual 

un autor incorpora elementos procedentes de otros creadores anteriores. Sin embargo, Harold 

Bloom (2009) plantea que este proceso no implica una mera imitación, sino una 

reinterpretación. El autor afirma que “la influencia poética […] tiene lugar siempre por una 

malinterpretación del poeta anterior” (p. 78)  No obstante, esta influencia no se produce 

únicamente entre autores, sino también entre textos. Tal y como señala Bloom, no son los 

autores en sí mismos quienes influyen directamente, sino las obras y discursos que configuran 

determinadas formas de representación. Desde esta perspectiva, la influencia artística puede 

entenderse como una red intertextual en la que las obras dialogan entre sí y generan nuevos 

significados. 

 

En La angustia de las influencias, Harold Bloom desarrolla una concepción de la influencia 

artística basada en la reinterpretación y el conflicto creativo entre autores. A partir de las 

reflexiones de Oscar Wilde, Bloom plantea que la influencia supone una transferencia de la 

personalidad, ya que influir en una persona es darle su propia alma. Idea que relaciona con la 

pérdida de individualidad del discípulo respecto a su maestro. Sin embargo, el autor se 

distancia de una visión puramente negativa de la influencia y afirma que no elimina 

necesariamente la originalidad de los creadores, sino que puede contribuir al desarrollo de 

nuevas formas de expresión artística.  

 

 

2.2.1 Tipos de influencia 

La influencia intertextual parte de la idea de que las obras culturales establecen relaciones 

constantes con textos anteriores. Julia Kristeva (1967) introduce el concepto de 
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intertextualidad para explicar que todo texto surge de una absorción y transformación de otro. 

Posteriormente, Gérard Genette (1982) desarrolla esta perspectiva mediante la teoría de la 

transtextualidad, entendida como el conjunto de relaciones que un texto mantiene con otros 

textos, ya sea de forma explícita o implícita, diferenciando categorías como la 

hipertextualidad, la intertextualidad y la paratextualidad. 

La influencia estética permite identificar conexiones entre autores a través de elementos 

visuales y estilísticos compartidos, como la composición, el color, la puesta en escena o el 

ritmo del montaje, que terminan funcionando como marcas de estilo reconocibles. Wollen, en 

Signs and Meaning in the Cinema (1969), sostiene que la autoría cinematográfica puede 

reconocerse mediante patrones formales recurrentes que aparecen a lo largo de una 

filmografía.  

La influencia discursiva se refiere a la transmisión de valores, ideologías y representaciones 

sociales mediante los productos audiovisuales. Stuart Hall (1997) plantea que los medios 

participan activamente en la construcción de significado cultural y en la producción de 

representaciones sociales. En esta línea, Judith Butler (1990) afirma que las identidades de 

género se configuran a través de prácticas performativas y discursivas. 

La influencia transformativa se basa en la reinterpretación de obras anteriores para generar 

nuevos significados. Harold Bloom, mencionado anteriormente, en La ansiedad de las 

influencias (1973), sostiene que los autores construyen su originalidad mediante un proceso 

de reinterpretación de sus predecesores, lo que permite al autor diferenciarse y desarrollar una 

voz propia. 

 

 

2.3 Representación de las identidades en el audiovisual  

Las representaciones audiovisuales desempeñan un papel fundamental en la construcción 

social de las identidades y en la transmisión de imaginarios colectivos. Tal y como plantea 

Stuart Hall (1977), los medios de comunicación no solo reflejan la realidad social, sino que 

también participan activamente en la producción de significados y representaciones 

culturales. 
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En relación con la representación de las mujeres, los estudios feministas sobre cine han 

analizado históricamente la manera en que las representaciones audiovisuales reproducen 

estructuras de poder vinculadas al género. Laura Mulvey en “Placer visual y cine narrativo” 

(1975/2001), considera que el cine clásico hollywoodiense organiza sus relatos desde una 

lógica patriarcal basada en el male gaze, donde las mujeres son representadas principalmente 

como objetos de contemplación y deseo. La autora, influida por el psicoanálisis freudiano y 

lacaniano, explica que el lenguaje cinematográfico sitúa al espectador en una posición 

masculina identificándose con el protagonista hombre, mientras que el personaje femenino 

adquiere una función pasiva asociada al placer visual y a la escopofilia (excitación por 

observar actividades íntimas). 

Más adelante, Bell Hooks amplía esta perspectiva mediante el concepto de oppositional gaze, 

desarrollado en Miradas Negras: Raza y Representación (2017/1992). La autora critica que 

gran parte de la teoría feminista cinematográfica tradicional se centraba principalmente en la 

experiencia de las mujeres blancas, dejando fuera las experiencias de las mujeres negras y 

racializadas. Como consecuencia, Hooks plantea que las espectadoras racializadas desarrollan 

una mirada crítica y resistente frente a las representaciones hegemónicas del cine clásico, 

cuestionando tanto el racismo como el sexismo presentes en la cultura audiovisual 

dominante.   

Las representaciones audiovisuales también desempeñan un papel fundamental en la 

construcción de las identidades nacionales. Benedict Anderson (1983/1993), en Comunidades 

Imaginadas, sostiene que la nación constituye una comunidad imaginada, construida 

culturalmente mediante relatos, símbolos y medios de comunicación compartidos. Desde esta 

perspectiva, el cine actúa como un espacio de producción simbólica capaz de reforzar 

determinados imaginarios nacionales y modelos de identidad colectiva. En el caso español, el 

cine ha constituido un espacio relevante para la representación y reformulación de la 

identidad nacional. Marsha Kinder (1993) señala que las producciones audiovisuales 

españolas reflejan tensiones culturales y políticas vinculadas a cuestiones como la memoria 

histórica, la religión, la masculinidad o las transformaciones sociales posteriores al 

franquismo. De esta forma, el cine no solo representa una identidad nacional preexistente, 

sino que participa activamente en su construcción. 

Asimismo, las representaciones LGBT+ también forman parte de este proceso de 

construcción cultural e identitaria. Durante años, el estudio de las representaciones 
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audiovisuales del colectivo LGBT+ se centró principalmente en la homosexualidad, debido a 

que fue la identidad que alcanzó una mayor visibilidad tras los periodos de censura, como 

ocurrió en Estados Unidos con el Código Hays (Durán Manso, 2016).  

Entre las  principales aportaciones teóricas destaca B. Ruby Rich. La autora da nombre a una 

nueva corriente cinematográfica surgida en los años noventa “New Queer Cinema” (NQC), 

caracterizada por la aparición de “una nueva clase de películas y vídeos” que definieron una 

época (Rich, 2013, p. 15). A partir de 1992, esta corriente adquiere una mayor relevancia 

gracias al aumento de nuevas representaciones y a la aparición de cineastas en festivales 

internacionales como Toronto, Ámsterdam o Sundance. 

En el ámbito nacional, Melero (2010; 2017) constituye una referencia fundamental para el 

estudio del cine LGBT+ , tanto durante el franquismo como en el periodo de transición 

democrática, analizando las estrategias utilizadas para burlar las limitaciones derivadas de la 

censura. En el caso específico de las representaciones trans, los estudios académicos sobre 

esta cuestión han comenzado a adquirir una mayor presencia en los últimos años. En términos 

generales, Perriam (2014) sostiene que el cine LGBT+ español mantiene un carácter 

predominantemente convencional, incluso en aquellas producciones que ofrecen 

representaciones positivas, ya que muchas de estas narrativas continúan centrándose en el 

sufrimiento, el conflicto o la reconciliación como elementos recurrentes de las experiencias 

LGBT. 

 

2.3.2 Representación queer 

La representación queer en el cine tiene relación con el surgimiento del cine político de las 

décadas de 1960 y 1970, caracterizado por una voluntad de denuncia frente a estructuras 

políticas, sociales e ideológicas dominantes. Este tipo de cine se encuentra influido por la 

teoría marxista italiana y por las aportaciones de Antonio Gramsci, trasladadas 

posteriormente al ámbito cinematográfico (Stam, 2009).  

En este contexto surge una propuesta cinematográfica orientada hacia la liberación y la 

descolonización cultural, que incorpora nuevos recursos narrativos y estéticos para cuestionar 

los modelos tradicionales de representación. Este planteamiento adquiere fuerza tras el auge 

del tercermundismo durante los años 60 y busca consolidar una alternativa al modelo 
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hegemónico de Hollywood, denominado “Primer Cine”, así como superar las limitaciones del 

cine de autor o “Segundo Cine” (Mestman, 2009). 

A partir de los años 80, las críticas al pensamiento hegemónico comienzan a incorporar de 

manera más explícita cuestiones relacionadas con el género y la sexualidad. En este ámbito 

confluyen las teorías de la comunicación y los estudios sociales, creando investigaciones 

sobre las narrativas cinematográficas y la forma que tienen de construir significados e 

impactar en la audiencia. (Fernández Labayen, 2008). 

Los estudios de género aplicados al cine encuentran especial relevancia en el análisis de la 

construcción de subjetividades, ya que buscan identificar los mecanismos mediante los cuales 

se configuran socialmente las ideas asociadas a lo masculino y lo femenino. Según Laguarda 

(2006), el género debe entenderse no sólo desde las diferencias sexuales, sino también como 

una construcción cultural sustentada en discursos, símbolos y relaciones de poder. 

Actualmente, las investigaciones sobre representación queer incorporan nuevas perspectivas 

temáticas y metodológicas. Entre ellas destacan los estudios interseccionales, centrados en la 

relación entre distintas formas de opresión, así como los análisis sobre sexismo ambivalente y 

recepción cinematográfica. Estos estudios también analizan cómo las interpretaciones de las 

audiencias varían en función del contexto cultural, social o generacional. Del mismo modo, 

los análisis contextuales permiten comprender la influencia del entorno histórico y cultural en 

las producciones cinematográficas y favorecen nuevas lecturas contemporáneas de películas 

pertenecientes a otras épocas. 

 

2.3.3 Cultura popular y medios 

En las sociedades contemporáneas el rol de la imagen se ha visto potenciado con la llegada de 

las nuevas tecnologías. Actualmente la información visual llega a más personas con mayor 

rapidez, lo cual ha ayudado en la construcción de una cultura visual. De acuerdo con el 

politólogo y sociólogo italiano Giovanni Sartori (1997), “no importa que la imagen pueda 

engañar aún más que las palabras [...], el ojo cree lo que ve. Lo que se ve parece real, lo que 

implica que parece verdadero” (pp. 71-72). 
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En consecuencia, es evidente el poder de los medios audiovisuales sobre las opiniones que 

desarrolla su público. Cuando Sartori (1997) se propuso analizarlo, llegó a la conclusión de 

que no se limitaba a reflejar los cambios que se producían en la sociedad, sino que reflejaba 

los cambios que promovía a largo plazo. Esto podría significar que todos los cambios sociales 

deben ser impulsados a través de la fuerza de estos medios. 

Otra vertiente del problema sería la construcción de un estereotipo que distorsiona la visión 

que la propia comunidad tiene sobre sí misma, ya que, para una gran parte, puede que esa 

representación sea su única referencia. Ricardo Llamas (1997), sociólogo español 

especializado en homosexualidad, analiza este problema en su libro Miss Media: una lectura 

perversa de la comunicación de masas. De acuerdo con el autor, las personas podrían llegar a 

pensar que debido a su orientación tienen que ser de una determinada forma, como por 

ejemplo, pasar el día en discotecas y viajando, ya que en todos los medios reflejan que ese es 

su modo de vida. 

Por otra parte, las plataformas VOD permiten una diversificación de las narrativas, 

adaptándose a una sociedad en constante evolución y a unos espectadores que demandan 

contenidos más específicos y representativos de sus propias experiencias y realidades. Por 

ello, la presencia de contenidos LGBT+ en las plataformas de streaming desempeña un papel 

clave en la promoción de la pluralidad de identidades. En este contexto, tomaré como 

referencia Netflix, al tratarse de la plataforma más importante y con mayor impacto dentro 

del sector del streaming a nivel global. Netflix destaca por su compromiso con la inclusión y 

la representación de la comunidad LGBT+, habiendo implementado diversas políticas 

orientadas a garantizar una mayor diversidad en sus producciones. Desde 2021, forma parte 

de la Annenberg Inclusion Initiative, con el objetivo de mejorar la representación de género, 

raza, etnicidad y orientación sexual en sus contenidos, además de participar en iniciativas 

como el Inclusive Creativity Fund (Bajaria, 2023). Sin embargo, el significado de 

“diversidad” en estos contextos suele ser flexible, ya que puede referirse a diferentes aspectos 

como los tipos de contenido, la estructura de los equipos de trabajo, las formas de 

representación, la lengua, el país de origen y dinámicas internas de la industria (Edmond et 

al., 2024). 
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3. El universo audiovisual de Pedro Almodóvar 

3.1. Contexto cultural: de la Movida madrileña al cine global 

La obra cinematográfica de Pedro Almodóvar surge en el contexto sociocultural de la 

Transición española, un periodo marcado por importantes transformaciones políticas y 

culturales tras la muerte del dictador Franco en 1975. La progresiva desaparición de la 

censura y la apertura hacia nuevas formas de expresión favorecieron el desarrollo de un 

nuevo clima cultural vinculado especialmente a la juventud urbana. En este contexto, 

apareció la Movida madrileña, caracterizada por la experimentación estética, la provocación 

y la ruptura con los valores tradicionales heredados del franquismo. La transformación 

cultural de estos años estuvo acompañada por diversos cambios legislativos y sociales que 

favorecieron una mayor liberalización de las costumbres, como la abolición de la censura 

cinematográfica (1977) o el reconocimiento constitucional de la libertad de expresión (1978). 

A ello se le sumó la elección de Enrique Tierno Galván como alcalde de Madrid en 1979, 

hecho que favoreció la legitimación institucional del movimiento cultural asociado a la 

Movida: las calles de Madrid comenzaron a convertirse en espacios de libertad y 

experimentación cultural y la vida nocturna se convirtió en una nueva forma de vida. (Román 

Gubern, 2015). En el ámbito cinematográfico, la Movida encontró una de sus 

representaciones más reconocibles en la obra de Pedro Almodóvar, visión ampliamente 

difundida en diferentes estudios sobre la cultura española realizados en Estados Unidos, 

como el de Edward Baker (2003).  Estos trabajos tienden a priorizar el análisis del discurso 

frente al estudio de las prácticas, lo que, unido a una limitada perspectiva histórica, conduce 

en ocasiones a una lectura descontextualizada. Sin embargo, la cultura juvenil madrileña se 

manifestó de muchas formas, más allá de lo considerado como Alta Cultura. (Algaba, Pérez, 

2020). Es por ello que, estudios como el de Caballero (2017), señalan que la Movida no 

representó de manera homogénea a toda la juventud de la Transición. Coexistieron otras 

realidades marcadas por la precariedad económica y la exclusión social. Un ejemplo claro se 

podría observar en el cine quinqui, que centró su atención en jóvenes de barrios periféricos 

afectados por el desempleo, la delincuencia y la marginalidad. Tal y como indica Caballero: 

“El principal logro de Pepi, Luci, Bom… reside en la visibilidad y resignificación de las 

sexualidades subalternas”, mientras que Colegas desarrolla una crítica más explícita hacia “la 

desigualdad social que emerge en los barrios suburbiales " (Caballero, 2017, pp. 32–34).  
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Sin embargo, estudios como el de Carmona (2009), consideran que la Movida madrileña 

perdió progresivamente parte de su potencial crítico al convertirse en un fenómeno 

institucionalizado y asociado al consumo cultural, debilitando así parte de su radicalidad 

inicial.  

 

3.2. Trayectoria y consolidación como autor 

Almodóvar nació en Calzada de Calatrava, en la provincia manchega de Ciudad Real y se 

sintió atraído por el cine desde una temprana edad. Según afirma “No nací en el lugar 

correcto, ni en la familia idónea ni con el mejor idioma, ni en el momento ideal para crear 

películas. Pero lo hice” (D´Lugo, 2006, p. 14) “Todo lo que había soñado era irme de aquí. 

Sabía que en alguna parte había un lugar para mí” (Mackenzie, 2002, p. 161, citado en 

D’Lugo, 2006, p. 14). Finalmente lo logró y se mudó a Madrid en 1967 a los 17 años. Al 

principio trabajó como extra en algunos anuncios y luego empezó a rodar películas en 

formato Súper 8 y enseñarlas en fiestas y en festivales de cortos en Barcelona. Almodóvar 

tenía que improvisar el sonido, los diálogos y los comentarios en las propias proyecciones, ya 

que las imágenes carecían de sonido original. De entre todas las producciones cabe 

mencionar Salomé, ya que fue la única que grabó en 16mm (D´Lugo, 2006). Sus raíces 

parecen estar influidas por uno de sus modelos internacionales: Andy Warhol. De hecho, 

dentro de la cultura juvenil madrileña de principios de los años ochenta, Almodóvar llegó a 

ser considerado “el Warhol español” (D’Lugo, 2006, p. 7).   

La trayectoria cinematográfica de Pedro Almodóvar puede dividirse en varias etapas 

marcadas tanto por la evolución técnica de sus películas como por los cambios culturales y 

sociales de la España democrática. Sus primeras obras surgieron dentro del ambiente 

underground de la Movida madrileña, un contexto caracterizado por la experimentación 

artística, la provocación y la ruptura con los valores tradicionales heredados del franquismo. 

Esta primera etapa estuvo vinculada a un tipo de cine artesanal y de bajo presupuesto. 

Durante estos primeros años, Almodóvar desarrolló un cine marcado por el exceso, el humor 

irreverente y la representación de personajes marginales y sexualidades no normativas. Pepi, 

Luci, Bom y otras chicas del montón (1980) se convirtió en una de las películas más 

representativas de esta etapa inicial, finalizando con la llegada de la película ¿Qué he hecho 

yo para merecer esto? (1984), ya que supone un importante salto cualitativo dentro de la 
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filmografía del director, mediante una consolidación estilística y narrativa. Otro momento 

decisivo dentro de su trayectoria fue la creación de la productora El Deseo junto a su 

hermano Agustín Almodóvar en 1986. Esto representó un “signo inequívoco de 

profesionalización industrial y de vertebración empresarial” (Gubern, 2015, p. 16). La 

fundación de la productora permitió al director tener una mayor autonomía creativa y 

consolidar progresivamente una identidad autoral propia dentro de la industria 

cinematográfica española. Pese al reconocimiento de Almodóvar en el panorama cultural 

español, la difusión mundial no ocurrió hasta la llegada de Mujeres al borde de un ataque de 

nervios (1987). El éxito internacional de la película actuó como un gancho  que permitió que 

sus obras anteriores también alcanzaran una importante difusión fuera de España (Gubern, 

2015). Actualmente, el cine de Almodóvar, pese a su evolución técnica y formal, mantiene 

los temas esenciales tratados desde los inicios, como la sexualidad, la identidad, la 

marginalidad y la familia, aunque con una narrativa y estética más complejas.  

 

3.3. Rasgos estilísticos y narrativos 

Almodóvar tiene un estilo muy particular y reconocible, tanto visualmente como respecto a la 

narración. Entre sus rasgos más característicos destacan el uso expresivo del color, la 

presencia recurrente de ciertas tramas y la mujer como eje central de muchas de sus historias. 

 
3.3.1. Estética visual 

Uno de los rasgos más representativos del cine de Pedro Almodóvar es el uso expresivo del 

color. Este no cumple únicamente una función estética, sino también dramática, ya que 

contribuye a transmitir los sentimientos de los personajes y a construir determinadas 

atmósferas emocionales. Entre todos los colores, el rojo adquiere una relevancia especial, tal 

y como él mismo menciona en el libro Conversaciones con Almodóvar (2001) “El rojo 

siempre aparece en películas, pero ignoro el porqué” (Strauss, 2001, p. 80). Sin embargo, este 

aparece especialmente en escenas relacionadas con el dolor, la pasión o el deseo. El uso del 

color rojo alcanza su máxima intensidad en Matador (1986). En esta película, María, una 

abogada obsesionada con la muerte, aparece con los labios pintados de un rojo muy intenso, 

incluso en su trabajo. Del mismo modo, el personaje de Eva, vestida también de rojo, se pinta 

los labios del mismo color en la escena en la que espera a su novio Diego, tras haber sido 
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rechazada por él, lo que sirve para reforzar el carácter emocional de la secuencia (Sánchez 

Alarcón, 2008, p. 331).  

Además del color, la decoración también cumple una función narrativa relevante. Un ejemplo 

se podría observar en en la película Todo sobre mi madre (1999), comparando el apartamento 

moderno y funcional de Manuela en Madrid y la vivienda recargada con objetos “de mal 

gusto” de Agrado en Barcelona. A través de estos espacios, Almodóvar refleja las diferencias 

emocionales y vitales entre ambos personajes. Otro aspecto importante dentro de su estética 

es la influencia del pop art y de la cultura de consumo. En sus películas aparecen 

constantemente objetos cotidianos, colores intensos y referencias visuales vinculadas a la 

iconografía pop. También destaca la presencia de elementos kitsch, entendidos como una 

reivindicación estética de lo exagerado, lo artificial o lo considerado tradicionalmente de mal 

gusto (Sánchez Alarcón, 2008). 

3.3.2. Uso del melodrama 

El melodrama, género basado en intensificar o acentuar emociones o situaciones, constituye 

uno de los elementos narrativos fundamentales dentro de la filmografía de Pedro Almodóvar. 

Sucede a través del  tratamiento emocional de los personajes y la intensidad de los conflictos 

personales, temas como el sufrimiento, el abandono, el deseo o la culpa aparecen de forma 

recurrente en sus obras. En consecuencia, la estética de Almódovar va cobrando una 

identidad reconocible cuando los elementos propios del melodrama y la profundidad 

emocional van siendo temas centrales en su obra. 

Sin embargo, el director combina estos recursos con una estética contemporánea y con 

referencias propias de la cultura popular y urbana de la España democrática. De este modo, 

sus películas reformulan el melodrama clásico desde una perspectiva moderna y transgresora 

(Sánchez Alarcón, 2008). Es por ello que el autor Molina Foix crea el término “almodrama” 

para denominar la filmografía de Almodóvar y sostiene que su cine “no es ni drama, ni 

melodrama sino algo que nace y muere en sí mismo” (Molina Foix, 1993, p 103). 

3.3.3. Hibridación de géneros 

La clasificación de una película dentro de un género concreto suele marcar una serie de 

convenciones narrativas y unas expectativas determinadas para el espectador, que espera 

encontrar ciertos personajes, conflictos o giros. Sin embargo, en las películas de Pedro 
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Almodóvar estos límites se rompen constantemente. Es por ello que uno de los rasgos más 

característicos de su filmografía es la mezcla de géneros cinematográficos, combinando 

elementos de la comedia, el melodrama, el thriller, el cine negro o la parodia, lo que da lugar 

a historias difíciles de encasillar en una sola categoría. Se podría decir que ha llegado a 

configurarse como un universo autoral propio, hasta el punto de ser reconocible casi como un 

género en sí mismo. Él mismo expresa su opinión respecto a esta afirmación en el diario de 

rodaje de Volver (2006), señalando que Volver combina secuencias cómicas y dramáticas. 

Define la película como una forma de “naturalismo surrealista”, donde conviven elementos 

realistas e insólitos. Menciona además que para él, esta hibridación siempre ha surgido de 

forma natural (Sánchez Alarcón, 2008).  

 

3.4. Temáticas recurrentes 

Las mujeres ocupan un lugar central dentro del universo cinematográfico de Pedro 

Almodóvar y constituyen uno de los principales ejes temáticos de su filmografía. En la 

mayoría de ocasiones, sus  películas están protagonizadas por personajes femeninos 

complejos, emocionalmente intensos y alejados de representaciones tradicionales o 

estereotipadas. Muchas de ellas enfrentan situaciones de abandono, dolor o conflicto 

personal, sin embargo, aparecen representadas desde una posición de resistencia y capacidad 

de supervivencia, mostrando así esquemas alternativos de la feminidad y del concepto de la 

mujer.  

Por otra parte, la representación de identidades y sexualidades disidentes resulta uno de los 

aspectos más transgresores del cine de Pedro Almodóvar, especialmente durante sus primeros 

años. Sus películas incorporaron personajes homosexuales, travestis o transexuales en una 

España que todavía mantenía grandes prejuicios sociales heredados del franquismo. La 

visibilización de dichas realidades supuso una importante ruptura cultural en el contexto de la 

Transición. Sin embargo, el propio Almodóvar en el libro Conversaciones con Pedro 

Almodóvar matiza su posición respecto a dicha ruptura: “la transgresión implica un respeto y 

una consideración hacia la Ley que yo no tengo. Por eso mis películas nunca han sido 

antifranquistas, porque no reconozco en ellas la existencia de Franco. Es, en cierto modo, mi 

venganza contra el franquismo: quiero que no quede ni el recuerdo, ni la sombra” (Strauss, 

2001, p 30).  

19 



 

Asimismo, la familia también constituye uno de los principales núcleos temáticos de su cine, 

mostrando relaciones familiares complejas marcadas por el conflicto, el abandono, la culpa o 

la ausencia. Las figuras maternas tienen una relevancia especial dentro de su filmografía, un 

ejemplo podría observarse en personajes como Manuela en Todo sobre mi madre, ya que 

representa modelos de maternidad condicionados por experiencias traumáticas. Se trata de un 

claro símbolo de que Almodóvar considera agotada la fórmula de la familia tradicional. En 

sus películas, las relaciones familiares que funcionan son aquellas que se establecen entre 

personajes que parecen tener poco en común. En este sentido, los personajes creados por 

Almodóvar combaten su soledad uniéndose entre ellos, de modo que las mujeres de películas 

como Pepi, Luci, Bom…, Mujeres… o Todo sobre mi madre acaban formando una familia sin 

necesidad de vínculos de sangre (Sánchez Alarcón, 2008).  

Por último, la cultura popular desempeña un papel fundamental dentro de la estética y del 

universo narrativo de Pedro Almodóvar. Sus películas incorporan constantemente referencias 

a la televisión, la publicidad, la música o la moda, elementos estrechamente vinculados a la 

cultura urbana surgida durante la Transición española. En especial, la influencia del pop art 

resulta visible en su cinematografía por el uso de colores intensos, objetos cotidianos y 

elementos asociados a la iconografía de la sociedad de consumo. También destaca la 

presencia de componentes kitsch, entendidos como una reivindicación estética de lo 

exagerado o lo artificial, que el propio director define como “la glorificación del mal gusto de 

lo cotidiano elevado a la categoría de algo artístico” (Sánchez Alarcón, 2008, p 332). 

 

4. La identidad audiovisual de Javier Ambrossi y Javier Calvo 

4.1. Contexto de la producción audiovisual contemporánea en España 

La identidad audiovisual de Javier Ambrossi y Javier Calvo surge en un contexto marcado 

por cambios en la industria audiovisual española a raíz de la llegada de las plataformas VOD 

como Netflix, Prime Vídeo o Atresplayer. Su expansión ha modificado profundamente las 

dinámicas de producción, distribución y recepción de contenidos audiovisuales, favoreciendo 

la aparición de nuevas narrativas y de modelos de ficción seriada dirigidos a públicos más 

específicos y segmentados. En este contexto, las plataformas VOD han pasado de ser una 

opción a convertirse en un elemento clave para el cine español, ya que no sólo facilita su 

20 



 

difusión y acceso al público, sino que también contribuye a su financiación y continuidad en 

un panorama audiovisual marcado por una fuerte competencia internacional (Abad Pérez et 

al., 2025). 

Además, este contexto también se caracteriza por la creciente importancia de la figura del 

showrunner, entendida como un creador que participa no solo en la escritura, sino también en 

la supervisión estética y narrativa de las producciones. De esta manera, la televisión 

contemporánea comienza a otorgarle una relevancia similar al concepto tradicional de autor 

cinematográfico. (Higueras-Ruiz & Lomas-Martínez, 2026). Al mismo tiempo, el panorama 

audiovisual español actual se encuentra cada vez más abierto a representaciones LGBT+ 

mediante discursos, incorporación de personajes principales del colectivo y reinterpretaciones 

de la cultura popular desde perspectivas queer.  

 

4.2. Trayectoria y consolidación como autores 

La trayectoria conjunta más reconocible de Javier Ambrossi, nacido en Madrid en 1984, y 

Javier Calvo, nacido en Murcia en 1991, conocidos conjuntamente como “Los Javis”, inicia 

con La llamada, una obra teatral que se presentó por primera vez como un musical de 

carácter underground en el vestíbulo del Teatro Lara de Madrid el 2 de mayo de 2013. Sin 

embargo, previamente realizaron dos obras de microteatro juntos. La llamada estaba prevista 

para una breve temporada, el notable éxito del público y la crítica hizo que la obra pasara al 

escenario principal del teatro, donde ha permanecido con gran éxito. Posteriormente, salta a 

la gran pantalla, de la mano de los propios Javis, el 29 de septiembre de 2017, llegando a 

recibir cinco nominaciones en los Premios Goya de 2018, entre ellas Mejor Dirección Novel, 

Mejor Guion Adaptado y dos nominaciones a Mejor Actriz de Reparto, logrando finalmente 

el galardón a Mejor Canción Original por “La Llamada”, de Leiva (Borrego Escot, 2023). 

En 2016, el dúo creó su productora Suma Latina, desde la que impulsaron algunos de sus 

primeros proyectos audiovisuales de mayor repercusión. Entre ellos destaca Paquita Salas 

(2016-2019),  estrenada inicialmente en Flooxer con un presupuesto reducido. El crecimiento 

progresivo de la serie y su posterior incorporación al catálogo de Netflix supusieron un 

importante salto industrial y de visibilidad internacional para la pareja creativa. 

(Higueras-Ruiz & Lomas-Martínez, 2026). Los propios autores explicaron el origen de este 
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proyecto en una entrevista concedida a La opinión de A Coruña (2018): “Hicimos un vídeo 

de Instagram y de ahí dijimos: ‘esto tiene gracia, deberíamos hacer una serie’. Íbamos a hacer 

una serie para Instagram, en formato de sketches. Una cosa llevó a la otra y pues hasta aquí. 

Un día estábamos en Netflix” (2018, p. 2). 

Posteriormente, Los Javis consolidaron su posición dentro del audiovisual español con 

Veneno (2020), producción realizada para Atresplayer y distribuida internacionalmente por 

HBO Max. La serie obtuvo reconocimiento tanto crítico como institucional, especialmente 

por su representación de la memoria trans y de la figura de Cristina Ortiz, considerada la 

primera mujer trans con gran presencia en la televisión española. En 2021, fundaron Suma 

Content junto a Beltrán Gortázar como CEO, con una orientación más internacional y una 

apuesta por nuevos formatos, como el entretenimiento y la no ficción (Gómez, 2021). Según 

diferentes autores, esta nueva productora amplió las posibilidades creativas del dúo (Lang, 

2021). Además, la propia compañía  define su objetivo como la creación de un espacio en el 

que nuevas voces y talentos puedan desarrollar proyectos con una identidad basada en la 

calidad, la autenticidad y el compromiso con la diversidad. Otra producción que continuó 

ayudando a la consolidación de ambos autores fue la serie La Mesías (2023), estrenada en el 

Festival de Sundance y producida para Movistar Plus+, una plataforma asociada a contenidos 

de prestigio artístico y ficción televisiva de calidad. En este sentido, el nombre de Los Javis 

ha terminado por convertirse en una auténtica marca autoral vinculada a una serie de rasgos 

estilísticos y temáticos recurrentes, entre los que destacan la representación queer, el 

protagonismo femenino, las referencias a la cultura pop y la combinación de distintos géneros 

narrativos (Higueras-Ruiz & Lomas-Martínez, 2026). 

 

4.3. Rasgos estilísticos propios 

4.3.1. Narrativa seriada contemporánea 

La producción audiovisual de Javier Ambrossi y Javier Calvo entra dentro de las dinámicas 

de la ficción seriada contemporánea y su introducción en las plataformas digitales. 

Respondiendo así a modelos narrativos caracterizados por temporadas breves, una fuerte 

identidad estética y una continuidad temática entre proyectos. La serialidad contemporánea, 

gracias a una duración más extensa que la del formato cinematográfico tradicional, permite el 
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desarrollo de narrativas más complejas y emocionalmente intensas, pudiendo dotar a los 

personajes de una mayor profundidad psicológica y teniendo la posibilidad de combinar 

distintos registros narrativos en las historias.  

Por otra parte, la implicación directa de ambos directores en la escritura, dirección y 

producción, mediante su participación en convenciones, festivales y galas de premios (Hadas, 

2017), interacción directa con la audiencia a través de redes sociales (Higueras-Ruiz y 

Alberich-Pascual, 2021) y el reconocimiento de un estilo creativo propio en sus producciones 

televisivas (Raya Bravo, 2012), contribuye a su consolidación como autores de ficciones 

seriales en el contexto contemporáneo (Higueras-Ruiz & Lomas-Martínez, 2026). 

4.3.2. Uso de la televisión y cultura pop 

Uno de los rasgos más característicos de la obra de Los Javis es la recuperación de elementos 

pertenecientes a la televisión y a la cultura popular española de finales de los años noventa y 

principios de los dos mil. Sus producciones reutilizan referentes mediáticos y televisivos 

desde una perspectiva irónica, nostálgica y emocional. En Paquita Salas, por ejemplo, 

aparecen figuras reconocibles de la televisión española como Belinda Washington, Lidia San 

José o Anna Allen. Estas referencias funcionan como una reflexión sobre la fama, el fracaso 

y el paso del tiempo dentro de la industria audiovisual española. Por otro lado, Veneno 

reconstruye el universo de la televisión sensacionalista española a través de referencias a 

programas como Esta noche cruzamos el Mississippi, ¿Dónde estás corazón? o Sálvame 

Deluxe. La serie recupera también personajes televisivos considerados “juguetes rotos” de la 

cultura popular española, integrándolos dentro de una revisión crítica y emocional de la 

memoria televisiva del país. Finalmente, en La Mesías vuelve a aparecer esta apropiación de 

la cultura popular mediante la inspiración en el grupo religioso Flos Mariae y su 

transformación en el ficticio grupo Stella Maris (Higueras-Ruiz & Lomas-Martínez, 2026). 

 

4.3.3. Mezcla de géneros 

La mezcla de géneros constituye otro de los elementos centrales dentro de la identidad 

audiovisual de Los Javis. Sus producciones combinan comedia, drama, melodrama, musical e 

incluso elementos de thriller psicológico. En La llamada, por ejemplo, conviven el musical 

religioso, la comedia juvenil y el drama emocional, mientras que Paquita Salas utiliza 

principalmente el humor y el drama para abordar cuestiones relacionadas con el fracaso 

profesional o la soledad dentro del mundo audiovisual. En Veneno, aunque siguen existiendo 
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momentos de humor, aumenta considerablemente la dimensión melodramática y el 

sufrimiento emocional de los personajes, profundizando en las experiencias de marginación, 

violencia y exclusión sufridas por las mujeres trans. Por otro lado, La Mesías introduce una 

estética más cercana al thriller psicológico y al drama familiar, manteniendo al mismo tiempo 

importantes elementos musicales a través de las canciones y videoclips de Stella Maris. De 

esta forma, los autores, construyen narrativas híbridas propias de la ficción contemporánea  

(Higueras-Ruiz & Lomas-Martínez, 2026). 

 

4.4. Temáticas recurrentes 

Entre los temas fundamentales dentro de la obra audiovisual de Javier Ambrossi y Javier 

Calvo, podríamos destacar la memoria y la identidad. Esto puede observarse mediante la 

aparición de  elementos de la cultura popular y televisiva española en sus obras, desde una 

perspectiva contemporánea y queer. Series como Paquita Salas y Veneno funcionan como 

espacios de recuperación de figuras marginadas, olvidadas o desacreditadas por la televisión 

española. Además, esta recuperación del pasado no responde únicamente a un ejercicio 

nostálgico, sino también a un proceso de resignificación queer de referentes culturales que 

tradicionalmente habían sido considerados menores, excesivos o kitsch (Higueras-Ruiz & 

Lomas-Martínez, 2026). Por otra parte, muchas de sus obras están centradas en la búsqueda 

de la identidad y la memoria de una forma más literal, como por ejemplo en La Mesías, 

donde el personaje de Enric parece anclado al pasado y busca de manera desesperada a sus 

hermanas. Al mismo tiempo se enfrenta con cuestiones asociadas a sus traumas y formas de 

relacionarse con el mundo, por lo que se encuentra en una constante búsqueda de respuestas y 

entendimiento personal.  

La religión ocupa un lugar central dentro de la producción audiovisual de Los Javis, al 

funcionar como un espacio de conflicto emocional, identitario y familiar. Sus obras tratan la 

experiencia religiosa desde perspectivas queer y desde una visión compleja que mezcla el 

humor, el drama y el trauma. En La llamada, el componente religioso aparece asociado al 

descubrimiento personal y espiritual de las protagonistas dentro de un campamento cristiano, 

combinando musical, comedia y fe desde una perspectiva desenfadada y emotiva. Sin 

embargo, en La Mesías la religión adquiere una dimensión mucho más oscura, al representar 

cómo el fanatismo religioso y el aislamiento familiar generan profundas secuelas 
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emocionales en los hijos de la protagonista, marcando sus relaciones  y su construcción 

identitaria (Higueras-Ruiz & Lomas-Martínez, 2026). Por su parte, en la serie Veneno, 

también puede apreciarse esa referencia religiosa, especialmente en el pasado de Cristina en 

Adra, su localidad natal, donde la religión forma parte de su cotidianidad y aparece como un 

elemento normativo que entra en tensión con su identidad, reflejado en secuencias como la 

que se refiere a su primera comunión y a las normas de vestimenta. 

La representación queer marca uno de los principales ejes temáticos y estéticos de sus obras, 

siendo parte de una “autoría queer” vinculada a tradiciones, códigos y referentes de la 

subcultura homosexual española. Este posicionamiento no solo se manifiesta en su 

producción audiovisual, sino también en su propia identidad pública, ya que ambos creadores 

son figuras abiertamente homosexuales. En este sentido, la trayectoria de Javier Calvo, quien 

interpretó a un personaje gay reconocido en la ficción televisiva española de los años 2000 

(Física o Química), contribuye a contextualizar su posterior evolución dentro de la industria 

audiovisual y su implicación en relatos de carácter queer. Los propios autores refuerzan esta 

perspectiva en sus intervenciones públicas, como la realizada en Cannes con motivo de La 

bola negra, donde afirmaron: “Es importante que una película como esta esté en la 

competición oficial con dos directores gays, con tres protagonistas gays, interpretados por 

tres actores abiertamente gays, con un cast diverso, con un equipo técnico diverso” (El 

Nacional, 2026, p. 3). 

Por otra parte, en sus producciones, consiguen esta representación mediante la incorporación 

de personajes LGBT+, mujeres trans y experiencias relacionadas con identidades disidentes 

desde perspectivas alejadas de los modelos tradicionales de representación. En Veneno, por 

ejemplo, se visibilizan las dificultades sociales, familiares e institucionales sufridas por las 

mujeres trans en España. En relación con ello, Ambrossi subraya el impacto transformador de 

este tipo de representaciones, señalando que: “si tomas cartas en el asunto real, de verdad 

tiene un efecto positivo. Hacer Veneno y decidir que iba a haber una persona trans en cada 

departamento, obligatoriamente, y no solo actuando [...] Hacer eso es una declaración de 

intenciones” (Ayuso, 2021). Es por ello que , tanto Suma Latina como Suma Content se 

presentan como espacios de impulso y apoyo a otros creadores queer dentro de la industria 

audiovisual española, favoreciendo la incorporación de nuevas voces al sector. 

El protagonismo femenino constituye otro de los rasgos fundamentales dentro de la identidad 

audiovisual de Javier Ambrossi y Javier Calvo. Sus producciones sitúan a las mujeres como 
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núcleo emocional y narrativo de las historias, mostrando personajes atravesados por el 

sufrimiento, la marginalidad o el conflicto de identidad, lo que favorece que el público pueda 

identificarse con ellas.  En Paquita Salas, la protagonista representa a una mujer madura 

desplazada por una industria audiovisual obsesionada con la juventud y la renovación 

constante. A través de ella se reflexiona sobre el fracaso profesional, la precariedad y la 

pérdida de relevancia dentro del medio televisivo. Por otro lado, Veneno coloca en el centro 

de la narración las experiencias vitales de mujeres trans como Cristina Ortiz y Valeria, 

tratando temas como la exclusión social, la violencia y la construcción de identidad. En La 

Mesías, los personajes femeninos aparecen profundamente condicionados por el fanatismo 

religioso, el aislamiento y las dinámicas familiares. Además, la figura materna adquiere un 

papel central dentro de la narración, articulando gran parte del conflicto emocional de la serie 

(Abad-Pérez, Palomares-Sánchez y Hidalgo-Marí, 2025). 

Finalmente,  muchas de estas protagonistas encuentran alivio o una forma de afrontar estas 

situaciones a través del apoyo de otras mujeres. El hecho de compartir experiencias marcadas 

por la exclusión social, la misoginia o por una mayor sensibilidad emocional fortalece los 

vínculos entre ellas y favorece la creación de espacios de comprensión y apoyo mutuo.  

 

5. Estudio de caso 

Este estudio de caso sirve para analizar las continuidades estéticas y narrativas entre 

determinadas producciones audiovisuales de Javier Ambrossi y Javier Calvo en relación con 

la filmografía de Pedro Almodóvar, con el objetivo de identificar la posible influencia del 

director manchego en la construcción audiovisual de sus obras. 

Para ello, se han establecido dos bloques comparativos compuestos por dos obras de Pedro 

Almodóvar y dos series creadas por Los Javis. Dicha selección responde a un análisis previo, 

realizado a partir de la identificación de elementos comunes en el tratamiento de los 

personajes, la construcción estética, las temáticas abordadas y los recursos narrativos 

empleados. Además, se han escogido aquellas producciones que por su relevancia dentro de 

las trayectorias de ambos autores permitan desarrollar una comparación más significativa y 

representativa. 
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5.1 Comparación entre Paquita Salas y Mujeres al borde de un ataque de nervios 

5.1.1 Hibridación de géneros y construcción emocional  

Ambas ficciones combinan elementos de comedia y drama, creando un equilibrio entre 

situaciones cotidianas, momentos emocionales y escenas que adquieren un tono casi 

surrealista. Además, en ocasiones, el ritmo de la narración se detiene para dar espacio a la 

reflexión y a las emociones de los personajes aportando mayor complejidad al desarrollo 

narrativo. 

Un ejemplo claro en Mujeres al borde de un ataque de nervios se encuentra en la escena final 

del aeropuerto. Después de toda una sucesión de situaciones absurdas y caóticas, como el 

gazpacho con somníferos o las persecución en moto, la narración se ralentiza cuando Pepa 

finalmente se encuentra con Iván. En ese momento, el tono cómico queda temporalmente 

suspendido y la película se centra en el estado emocional de la protagonista. Pepa comprende 

que ya no necesita comunicarle a Iván aquello que la había obsesionado durante toda la 

trama, lo que refleja una transformación emocional del personaje. Además, la música juega 

un papel fundamental en la construcción emocional de la secuencia. La canción “El teléfono 

no suena”,compuesta por Bernardo Bonezzi pasa a un primer plano sonoro reforzando la 

dimensión melodramática de la escena y la sensación de aislamiento emocional del personaje. 

Sin embargo, esta atmósfera se rompe parcialmente en la escena final, mediante la 

conversación entre Pepa y Marisa en la terraza, la joven revela de manera inesperada que tras 

un sueño húmedo ya no es virgen. La película recupera entonces el tono cómico e irónico 

característico, cerrando la narración mediante una transición que combina emoción, 

melodrama y humor cotidiano. 

De manera similar, Paquita Salas también recurre a esta combinación de comedia y drama, 

un ejemplo claro es en el episodio “Casada con esto” (Temporada 1), concretamente en la 

escena de la alfombra roja. Mientras Maca posa ante los fotógrafos, Paquita la observa desde 

la distancia y le grita: “da igual el vestido que te pongas, tú vas a estar guapísima siempre”. 

Aunque el diálogo parece referirse superficialmente al vestido y al contexto de la gala, 

funciona en realidad como una alusión emocional a la decisión de Maca de abandonar la 

agencia y romper su vínculo profesional con Paquita. Esto refleja tanto el cariño y la 

admiración hacia su representada como la dificultad emocional de asumir su pérdida 

profesional y afectiva. En esta secuencia, la serie ralentiza el ritmo narrativo habitual y deja 
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temporalmente en segundo plano la comedia. Por otra parte, la canción “El Hombre del 

Tiempo”, de El Buen Hijo, adquiere también un primer plano para ayudar a la creación de 

esta atmósfera. Desaparece el dinamismo característico de la serie también respecto a los 

movimientos de cámara y esta permanece sobre la mirada de Paquita, subrayando su emoción 

y vulnerabilidad. Sin embargo, al igual que sucede en la película de Almodóvar, la secuencia 

recupera el tono cómico sin abandonar por completo la dimensión dramática previamente 

construida. Cuando Maca se gira, la escena pasa a cámara lenta, este recurso dirige la 

atención del espectador hacia el hecho de que el vestido de la actriz permanece desabrochado. 

No obstante, Paquita decide no intervenir ni ayudar y abandona el lugar en coche, 

introduciendo un giro irónico que rompe parcialmente la tensión melodramática anterior y 

recupera el humor característico de la serie. 

 

5.1.2 Construcción de los personajes  

En cuanto a la construcción de los personajes, resulta especialmente relevante el lugar central 

que ocupan las mujeres tanto en Mujeres al borde de un ataque de nervios como en Paquita 

Salas. Ambas crean sus relatos desde la experiencia y la subjetividad femenina, situándolas 

como protagonistas activas de la narración y alejándose de una representación creada 

exclusivamente desde la mirada masculina, poco habitual dentro de los modelos 

tradicionales. Un ejemplo de ello puede observarse en el hecho de que en ambas 

producciones las mujeres tienen autonomía profesional. En Mujeres al borde de un ataque de 

nervios, Pepa trabaja como actriz de doblaje y desarrolla su actividad dentro del ámbito 

audiovisual. También, personajes como la abogada Paulina Morales representan figuras 

femeninas con autoridad y capacidad de decisión. De igual forma, en Paquita Salas aparecen 

mujeres con una fuerte presencia dentro de la industria audiovisual, como la misma Paquita 

que ocupa una posición de poder como jefa de su propia agencia de representación, y también 

el personaje de Bárbara Valiente, jefa de un prestigioso y exclusivo showroom de moda en 

España.  

Del mismo modo, en ambas se muestran mujeres con carácter, emocionalmente intensas y 

expresivas, que no reprimen sus emociones ni su forma de comunicarse: gritan, discuten, se 

enfadan y dejan ver abiertamente sus contradicciones, alejándose de la feminidad contenida o 

idealizada tradicionalmente asociada al cine clásico. Además, ni Pepa ni Paquita responden a 
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los cánones normativos de belleza promovidos por Hollywood, como señalan Smith et al. En 

su estudio sobre la representación femenina en el cine (2015), “las mujeres de entre 40 y 64 

años son las menos visibles en pantalla” (p. 4) Por el contrario, se presentan como mujeres 

complejas, vulnerables y reconocibles, cuya personalidad y presencia narrativa prevalecen 

sobre los estándares convencionales de belleza. Por otra parte, ambas obras dan una gran 

importancia a las relaciones entre mujeres. Aunque los vínculos femeninos aparecen 

atravesados por conflictos, discusiones y tensiones emocionales, también se construyen desde 

el apoyo, la complicidad y el afecto. Esto rompe la idea tradicional de rivalidad impuesta. 

Sin embargo, frente al protagonismo y la complejidad otorgados a los personajes femeninos, 

los hombres ocupan un papel claramente secundario y, en algunas ocasiones, caricaturesco. 

Tanto en Mujeres al borde de un ataque de nervios como en Paquita Salas, las figuras 

masculinas aparecen representadas como personajes emocionalmente dependientes, 

inmaduros o fácilmente manipulables, alejándose de los modelos tradicionales de 

masculinidad dominante. En Paquita Salas, esta representación puede observarse en la figura 

del ex marido de Paquita, ya que se construye desde una posición de debilidad emocional y 

subordinación frente a la protagonista. A pesar de la separación, Paquita continúa ejerciendo 

control sobre él y no duda en aprovecharse de la relación cuando le resulta conveniente. De 

este modo, la serie invierte dinámicas tradicionalmente asociadas a las relaciones de poder de 

género. De manera similar, en Mujeres al borde de un ataque de nervios, los personajes 

masculinos aparecen condicionados constantemente por las mujeres que les rodean. Un 

ejemplo significativo es el hijo de Iván, Carlos, representado como un personaje sin toma de 

decisión y manipulable por su pareja Marisa. Por otra parte, el propio Iván, pese a poder 

parecer un hombre seductor y mujeriego, también resulta dependiente de las relaciones 

afectivas con las mujeres, por su necesidad de vincularse de forma continua. De esta forma, 

aunque los personajes masculinos conservan ciertos rasgos asociados a una masculinidad 

tradicional, ambas obras los representan desde una perspectiva que muestra su fragilidad 

emocional y cuestiona los modelos convencionales de poder masculino. 

En relación con la representación de la diversidad, ambas obras lo tratan desde diferentes 

enfoques, pero comparten el humor como vía de exposición. Un ejemplo concreto en Paquita 

Salas es la aparición de Sonia, un personaje transexual con síndrome de Down. En una de las 

escenas, su padre la corrige cuando ella expresa que se considera mujer y trata su identidad 

como una “tontería”. Aunque el momento se presenta con un tono cómico, sirve para 
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mencionar la persistencia de ciertos prejuicios y formas de paternalismo social hacia las 

identidades trans. Esta representación puede relacionarse con Mujeres al borde de un ataque 

de nervios, donde la diversidad social y emocional se expresa a través de personajes 

excéntricos, situaciones absurdas y una constante ruptura de lo normativo. En la película 

aparecen figuras como la pareja de jóvenes punkis o el conductor del “mambo taxi”, 

personajes secundarios que habitan un Madrid caótico, donde lo diferente no se excluye. En 

ambos casos, el humor funciona como vía de acceso para representar realidades diversas sin 

separarlas de la narración principal. 

 

5.1.3 Puesta en escena  

En cuanto a la composición visual y la construcción de los espacios, tanto Mujeres al borde 

de un ataque de nervios como Paquita Salas utilizan decorados que funcionan como una 

extensión de la personalidad y del estado emocional de los personajes, recargándose de 

objetos, colores y referencias visuales manteniendo el tono entre lo dramático, lo cómico y lo 

extravagante. Sin embargo, existen diferencias significativas en la manera en que estas 

composiciones son organizadas visualmente. 

En Mujeres al borde de un ataque de nervios, los decorados presentan una composición más 

estilizada y cuidadosamente organizada. Aunque los espacios están llenos de elementos 

visuales llamativos, existe una clara intención estética en la disposición de los objetos y en la 

armonía cromática de los escenarios. Por el contrario, en Paquita Salas la acumulación de 

objetos y referencias visuales adquiere un carácter más caótico y desordenado, acorde con la 

precariedad profesional y emocional de la protagonista. Los espacios de la serie transmiten 

una sensación de saturación y desgaste que refleja tanto la personalidad de Paquita como su 

posición dentro de una industria audiovisual inestable y cambiante. 
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Figura 1. Oficina de Paquita Salas.                       Figura 2. Casa de Pepa en Mujeres al borde… 

 

Fuente: Netflix, Temporada 1, Capítulo 1.                 Fuente: Netflix 
 
 

Asimismo, ambas producciones comparten una fuerte presencia de elementos vinculados a la 

cultura pop y a una estética visual basada en el exceso, una estética camp y costumbrista. Un 

ejemplo de ello puede observarse en el “mambo taxi” en Mujeres al borde de un ataque de 

nervios, decorado con estampado de leopardo en su interior y lleno de referencias pop en 

forma de revistas entre otros objetos. Otro ejemplo similar sería el taxi rosa que aparece en el 

episodio 1 “Cadillac Solitario” (temporada 3) de Paquita Salas cuyo conductor está vestido 

de vaquero estilo pop y mantiene un estilo extravagante. Estos elementos no solo aportan 

comedia y personalidad visual a las obras, sino que también ayudan a construir un imaginario 

reconocible asociado a una representación diversa y divertida de Madrid.  

 

Figura 3. Conductor de taxi en Paquita Salas             Figura 4. Conductor de taxi en Mujeres al borde… 

 

Fuente: Netflix, Temporada 3, Capítulo 1                    Fuente: todopedroalmodovarblogspot.com      

 

31 



 

Del mismo modo, el uso de colores primarios e intensos constituye otro rasgo compartido 

entre ambas propuestas audiovisuales. Los rojos, amarillos y azules dominan tanto los 

decorados como la iluminación y contribuyen a reforzar la intensidad emocional y el tono 

melodramático de las narraciones. Esta estética visual se extiende también al vestuario de los 

personajes, caracterizado por el uso de colores vivos, estampados llamativos y combinaciones 

arriesgadas. Tanto en la película de Almodóvar como en la serie de Los Javis, el vestuario se 

convierte en un elemento expresivo que refleja la identidad de los personajes y su voluntad de 

construir una imagen vinculada a la experimentación estética. 

 

Figura 5. Elenco de Paquita Salas.                             Figura 6. Elenco de Mujeres al borde de… 

 

Fuente: Facebook oficial de Paquita Salas.                 Fuente: plataforma de streaming MUBI.  

 

Uno de los elementos más significativos en la puesta en escena es el teléfono, ya que 

adquiere una función central tanto visual como narrativa. Tal y como menciona Strauss en su 

libro Conversaciones con Pedro Almodóvar “A todos los personajes de Mujeres al borde de 

un ataque de nervios hay que añadir el contestador telefónico” (2001, p.76). En esta obra el 

teléfono aparece asociado de forma constante a la espera, la incertidumbre y la dependencia 

emocional de Pepa respecto a Iván. Las llamadas, los mensajes grabados y la imposibilidad 

de establecer una comunicación estable reflejan el estado de ansiedad permanente de la 

protagonista. De este modo, el teléfono deja de ser únicamente un instrumento de 

comunicación para convertirse en una representación visual de la necesidad afectiva (Strauss, 

2001). Por otra parte, en Paquita Salas el teléfono cumple una función similar, aunque 

adaptada al contexto de la industria audiovisual contemporánea. Las llamadas constantes y la 

espera de respuestas muestran la necesidad continua de reconocimiento y conexión de 

32 



 

Paquita dentro de un entorno laboral marcado por la precariedad y la inestabilidad. En este 

caso, el teléfono no solo simboliza la ansiedad afectiva del personaje, sino también el miedo 

al olvido y a la pérdida de relevancia profesional. 

 

Figura 7. Paquita Salas al teléfono                                Figura 8. Pepa al teléfono en Mujeres al borde… 

 

Fuente: Web Atresmedia Publicidad                               Fuente: Netflix 

 

 

5.1.4 Títulos de crédito: estética y construcción sonora 

Tras realizar un análisis plano a plano de ambas obras no se han identificado similitudes 

claras en la fama de rodar, ya que Paquita Salas está construida desde una estética de falso 

documental, con zooms exagerados, cámara en mano y rupturas de la cuarta pared, mientras 

que Mujeres al borde de un ataque de nervios adopta una puesta en escena más 

contemplativa y cinematográfica. Sin embargo, en el caso de los títulos de crédito sí se 

observa una mayor proximidad entre ambas producciones, especialmente en términos de 

estética y construcción sonora.  En los dos casos, los créditos recurren a una estética basada 

en colores saturados, composiciones tipo collage y elementos gráficos vinculados al cuerpo 

femenino y a la inspiración pop, como labios, manos o recortes de figuras. Estos recursos 

construyen desde el inicio una identidad visual marcada por el exceso y la referencia 

constante a la cultura popular. Tanto la fragmentación de las imágenes como la acumulación 

de elementos gráficos generan una sensación de dinamismo y teatralidad que anticipa el tono 

híbrido entre comedia y drama.  
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Figura 9. Títulos de crédito en Paquita Salas 

 

Fuente: Netflix, Temporada 3. 

 

Figura 10. Títulos de crédito en Mujeres al borde de un ataque de nervios 

 

Fuente: Netflix. 
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Por otra parte, la música también juega un papel fundamental en la construcción del tono 

melodramático en los títulos de crédito. En Mujeres al borde de un ataque de nervios, están 

acompañados por una ranchera interpretada por Lola Beltrán, mientras que en Paquita Salas 

se acompañan de una copla interpretada por Isabel Pantoja. La presencia de estos géneros 

musicales tradicionales introduce desde el principio una fuerte carga emocional y 

melodramática, al mismo tiempo que conecta ambas obras con referentes culturales populares 

profundamente asociados a la intensidad sentimental, el desamor y la teatralidad emocional. 

 

5.2 Comparación entre Veneno y Todo sobre mi madre  

5.2.1 Hibridación de géneros y construcción emocional  

Tanto Todo sobre mi madre como Veneno utilizan una construcción similar. Ambas cuentan 

experiencias marcadas por el dolor, la marginación y la vulnerabilidad emocional, pero 

incorporan al mismo tiempo momentos de humor que funcionan como alivio dentro de la 

intensidad dramática. 

En Todo sobre mi madre, uno de los ejemplos más representativos de esta hibridación se 

encuentra en el monólogo de Agrado en el teatro. Después de que se cancele la 

representación, el personaje sube al escenario y comienza a relatar, desde el humor y la 

ironía, todas las operaciones estéticas y transformaciones corporales a las que se ha sometido. 

Aunque el discurso posee un tono claramente cómico y provoca la risa del público, la escena 

también aporta una fuerte dimensión emocional y reivindicativa, ya que Agrado convierte su 

experiencia como mujer trans en un acto de afirmación personal y autenticidad, dejándonos 

frases memorables como “una es más auténtica cuánto más se parece a lo que ha soñado de sí 

misma”. De manera similar, en Veneno también aparecen múltiples escenas en las que el 

humor surge a partir de la propia experiencia vital de la protagonista como mujer trans. Un 

ejemplo de ello serían las apariciones televisivas de Cristina Ortiz en el programa Esta noche 

cruzamos el Misisipi, en las que a través de la comedia consigue crear un vínculo con los 

espectadores y dar voz a una realidad. Este uso del humor también está presente en las 

conversaciones con su círculo cercano, en las que la exageración y el humor negro sirven 

para aliviar y restar peso a las dificultades asociadas a esta minoría. En muchas ocasiones, las 

bromas también giran en torno a su identidad, su corporalidad o las intervenciones estéticas, 

convirtiendo el humor en un mecanismo de supervivencia. 
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5.2.2 Construcción de los personajes 

De nuevo, tanto Todo sobre mi madre como Veneno sitúan a las mujeres en el centro del 

relato. Sin embargo, en estas dos producciones resulta especialmente relevante la 

representación de identidades sexuales disidentes, sobre todo de personajes trans, así como la 

importancia que adquieren los vínculos afectivos y las relaciones madre hija dentro de la 

narración. 

En ambas obras, la transexualidad se trata de manera directa, mostrando tanto la violencia 

estructural como las dificultades sociales y económicas a las que muchas mujeres trans se han 

enfrentado históricamente. Muestran espacios asociados a la noche, la marginalidad y los 

excesos, visibilizando realidades marcadas por la prostitución, la drogadicción o la violencia 

física y psicológica. Sin embargo, estas experiencias no son representadas únicamente desde 

el sufrimiento, sino también desde la humanidad, el afecto y la capacidad de resistencia de los 

personajes. En este sentido, el personaje de Cristina Ortiz en Veneno puede asociarse 

fácilmente con Agrado en Todo sobre mi madre, ya que ambas comparten una personalidad 

extrovertida y el uso del humor negro para enfrentarse a situaciones profundamente 

dolorosas. Sin embargo, detrás de ese tono humorístico se puede observar el sufrimiento 

emocional y la vulnerabilidad de los personajes, evitando convertirlas en figuras puramente 

caricaturescas. 

Por otra parte, las dos obras dan una gran importancia a las redes afectivas construidas entre 

mujeres y a la creación de modelos familiares alternativos alejados de la estructura 

tradicional. En este sentido, las protagonistas parecen encontrar figuras maternas en otras 

mujeres de su entorno. Tal y como plantea Judith Butler en su ensayo Deshacer el género 

(2006), las prácticas de parentesco se ocupan de necesidades fundamentales de la vida 

humana como el nacimiento, la crianza, las relaciones de dependencia, el apoyo emocional, 

los lazos generacionales, la enfermedad o la muerte, y no están exentos de la comunidad o de 

la amistad, ni pueden reducirse exclusivamente a las regulaciones del Estado (Butler, 2004). 

Un ejemplo de ello puede observarse en la relación entre Paca la Piraña y Cristina Ortiz en 

Veneno, donde Paca adopta constantemente un rol protector y de preocupación hacia la 

protagonista. Esta idea se pone en palabras en el final de la serie, en el entierro de Cristina, 

cuando el personaje de Valeria expresa su última voluntad de no ser enterrada en Adra, su 
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lugar de nacimiento, sino en el Parque del Oeste, en contra de la intención de su familia 

biológica. El personaje afirma: “La familia tiene que entender que Cristina en Madrid se hizo 

una familia. La familia de Cristina eran esas muchachas del parque del Oeste” (Veneno, 

2020). De manera similar, en Todo sobre mi madre, la relación entre Manuela y Agrado 

también se construye desde el cuidado. Un ejemplo sería la escena donde Manuela atiende y 

cura las heridas de Agrado tras una agresión de un cliente. Así, en ambas producciones 

mediante la amistad y la solidaridad femenina se crean espacios de protección y 

supervivencia frente a contextos marcados por el abandono o la exclusión. 

Tanto en Todo sobre mi madre como en Veneno, la pérdida y la enfermedad funcionan como 

elementos fundamentales en la construcción emocional de los personajes y de sus vínculos 

afectivos. En ambas producciones, las conversaciones íntimas entre mujeres en espacios 

hospitalarios o de vulnerabilidad permiten desarrollar relaciones basadas en la empatía y la 

protección. En Veneno, uno de los momentos más significativos en este sentido ocurre cuando 

Cristina recibe por primera vez su nombre. La escena no solo representa un cambio de 

identidad, sino también un acto de reconocimiento y aceptación dentro la comunidad formada 

por otras mujeres trans. El hecho de que otra mujer le otorgue el nombre de “Cristina” 

muestra cómo la identidad se construye colectivamente a través de los vínculos afectivos y 

del apoyo mutuo. Además, esta herencia se produce en un contexto de gran vulnerabilidad ya 

que ambas se encuentran en un hospital y la persona que cede su nombre está pasando por un 

estado crítico de salud. De manera similar, en Todo sobre mi madre, las conversaciones entre 

Manuela y Rosa en el hospital están marcadas por el cuidado, la pérdida y la creación de un 

vínculo profundamente maternal. A medida que avanza la enfermedad de Rosa, Manuela 

adopta progresivamente un papel protector hacia ella, acompañándola emocionalmente hasta 

el final. Tras su muerte, Manuela termina haciéndose cargo de su hijo Esteban, convirtiéndose 

en heredera simbólica de aquello que Rosa más deseaba.  En ambos casos, las producciones 

presentan formas alternativas de herencia emocional construidas desde el afecto entre 

mujeres.  

Por otra parte, ambas obras rompen con representaciones tradicionales y rígidas de la 

sexualidad, presentando personajes y relaciones afectivas construidas desde una perspectiva 

mucho más abierta y fluida. En Todo sobre mi madre, esto puede apreciarse en la relación que 

varios personajes femeninos mantienen con Lola, mujer trans. Tanto Manuela como Rosa se 

vinculan afectivamente con ella, cuestionando así modelos tradicionales de sexualidad y 

37 



 

relaciones de pareja. Además, la película introduce de manera explícita discursos que 

desafían etiquetas cerradas sobre el deseo, como cuando Manuela afirma: “todas somos un 

poco bolleras” (Veneno, 2020), una frase que, desde el humor y la naturalidad característica 

del universo almodovariano, rompe con concepciones binarias o rígidas de la orientación 

sexual. De manera similar, Veneno también representa la sexualidad desde una perspectiva 

abierta y alejada de estereotipos normativos. Esto puede observarse especialmente en el 

personaje de Valeria, quien explora su sexualidad con Sacha, otra mujer trans, rompiendo sus 

prejuicios e ideas preconcebidas. Estas relaciones no son tratadas como elementos 

excepcionales o problemáticos, sino integradas con naturalidad dentro de la construcción de 

los personajes y de sus procesos de identidad. 

Por otra parte, en ambas producciones, la maternidad resulta un tema clave. En Todo sobre mi 

madre, Manuela representa una maternidad atravesada por el duelo y la pérdida. La muerte de 

su hijo Esteban condiciona toda la narración y convierte al personaje en una figura marcada 

por la necesidad constante de cuidar y proteger a los demás. De manera similar, en Veneno, 

aunque la relación entre Cristina y su madre está construida desde el rechazo y la falta de 

aceptación, la necesidad de cuidado materno se mantiene como una de las heridas 

emocionales centrales del personaje. Además, ambas obras utilizan la muerte como un 

elemento que favorece reencuentros y reconstrucciones afectivas. En Veneno, la escena en la 

que la madre de Cristina finalmente la besa en el hospital justo antes de su muerte representa 

simbólicamente una aceptación que el personaje había buscado durante toda su vida y por 

ello es capaz de irse, falleciendo en ese mismo instante. Del mismo modo, en Todo sobre mi 

madre, la muerte de Rosa provoca el reencuentro de Manuela con Lola y reactiva vínculos 

emocionales y familiares, además de ofrecer el conocimiento de la relación padre e hijo 

esperado durante toda la trama. Tal y como declara el propio Almodóvar “Para Manuela, la 

aparición es muy importante porque se fue a Barcelona para ver a Lola y comunicarle la 

muerte de su hijo. Son sencillamente dos seres que sufren mucho, y el dolor de la pareja 

libera a Manuela de los reproches que no había podido hacer a Lola” (Strauss, p. 192). 

 

5.2.3 Puesta en escena  

Todo sobre mi madre y Veneno comparten una estética visual caracterizada por espacios con 

mucha personalidad, cargados de objetos, que sirven como una extensión emocional de los 
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personajes. En ambas producciones pueden observarse elementos visuales similares, como 

sofás de estampados clásicos, paredes en tonos azules o suelos geométricos con formas 

romboidales, recursos que recuerdan a la estética popular de los años 70 y 80 vinculada al 

melodrama y a la cultura popular.  

Sin embargo, existe una diferenciación a la hora de situar los elementos en escena entre 

ambas producciones, mientras que en Todo sobre mi madre los espacios aparecen más 

equilibrados y estilizados visualmente, en Veneno la decoración adquiere un carácter más 

caótico y saturado, especialmente en el entorno doméstico de Cristina. Esta acumulación de 

objetos y la sensación de desorden reflejan el deterioro emocional y la inestabilidad vital del 

personaje. 

 

Figura 11. Casa Cristina en Veneno                                 Figura 12. Casa Manuela en Todo sobre mi madre 

 

Fuente: Atresplayer. Episodio 2.                                       Fuente: Netflix. 

 

 

Además, el vestuario desempeña un papel fundamental en la construcción visual y simbólica 

de ambas obras. En Todo sobre mi madre, personajes como Agrado recurren a prendas 

ajustadas, estampados llamativos y una estética exagerada que conecta directamente con la 

performatividad de género, mostrando una feminidad construida desde el exceso y la 

teatralidad. Por el contrario, Manuela presenta una imagen más contenida, aunque el color 
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rojo continúa teniendo una presencia significativa en el vestuario, en su caso también aparece 

asociado a conceptos vinculados a la sangre, la pérdida, el dolor y la muerte, temas centrales 

dentro de la narración. Un ejemplo sería el hecho de que en la escena de la muerte de su hijo, 

el personaje viste de rojo. Color que también adquiere una gran importancia en la 

construcción visual de Veneno, especialmente en el vestuario de Cristina Ortiz Rodríguez. Sus 

icónicos conjuntos rojos y estampados llamativos refuerzan tanto la hipervisibilidad del 

personaje como su dimensión melodramática y performativa. 

 

Figura 13. Vestuario Veneno                                         Figura 14. Vestuario Manuela en Todo sobre… 

 

Fuente: Atresplayer                                                       Fuente: Netflix 

 

 

Además, existe una conexión visual significativa entre ambas producciones en la 

representación de los espacios vinculados al espectáculo y a la marginalidad nocturna. La 

estética de los camerinos donde aparece el personaje de Huma Rojo comparte similitudes 

visuales con los espacios donde aparece Cristina en Veneno, cuando se prepara para sus 

apariciones televisivas, especialmente por el uso de luces intensas, tonos rojizos y decorados 

saturados. En ambos casos, estos espacios funcionan como escenarios íntimos donde los 

personajes muestran su vulnerabilidad detrás de la imagen pública y performativa que 

proyectan hacia el exterior. 
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Figura 14. Camerino Cristina en Veneno.                  Figura 15. Camerino Huma en Todo sobre… 

 

Fuente: Atresplayer, Episodio 7.                                Fuente: Netflix 

 

 

5.3.4 Construcción visual de la marginalidad urbana. 

En las escenas vinculadas a la calle, la marginalidad y la prostitución, tanto Todo sobre mi 

madre como Veneno recurren a una iluminación más oscura y tensa contribuyendo a construir 

una atmósfera de inseguridad y vulnerabilidad asociada a estos espacios urbanos. A esto se 

suma que en estos momentos ambas combinan planos generales con planos detalle para 

intensificar la tensión dramática de estas secuencias. Los planos abiertos permiten observar a 

los personajes dentro del entorno urbano desde cierta distancia, generando una sensación de 

exposición y de mirada externa sobre la marginalidad. Por el contrario, los primeros planos y 

planos detalle aparecen especialmente en momentos de conflicto o acción, acercando al 

espectador a la experiencia física y emocional de los personajes y aumentando la sensación 

de angustia e intensidad narrativa. Del mismo modo, ambas utilizan encuadres muy 

específicos que aportan una mirada externa. Un ejemplo sería cuando en Todo sobre mi 

madre, la cámara muestra a Manuela dentro del coche mientras las prostitutas se acercan 

desde el exterior, alternando con planos que reproducen aquello que el personaje observa 

desde su punto de vista. Una construcción visual muy similar aparece en Veneno durante la 

visita de las periodistas al Parque del Oeste, ya que la cámara alterna entre las protagonistas 

observando y aquello que contemplan desde la distancia. En ambos casos, estos recursos 

audiovisuales refuerzan la sensación de distancia de los personajes respecto a ese universo 

nocturno y marginal, al mismo tiempo que consiguen la implicación emocional del 

espectador sobre su experiencia. 
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 Figura 16. Fotogramas escena prostitución en Veneno 

 

 Fuente: Atresplayer, Episodio 1. 

 

 Figura 17. Fotogramas escena prostitución en Todo sobre mi madre. 

 

 Fuente: Netflix 

 

 

6. Conclusiones  

La hipótesis planteada en este Trabajo de Fin de Grado, basada en la conexión y el legado 

que Pedro Almodóvar ofrece y que Javier Ambrossi y Javier Calvo toman como referencia e 

inspiración, queda confirmada a partir de los resultados obtenidos en el análisis de las obras 
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seleccionadas. De igual modo, el estudio del contexto audiovisual y cultural en el que se han 

situado y en el que actualmente se encuentran, ha servido para confirmar esta conclusión. 

Además, las declaraciones recogidas de los propios autores respaldan esta idea , ya que 

permiten comprender de forma más directa sus referentes, intenciones y procesos de creación. 

En conjunto, estos elementos evidencian que la relación entre ellos no es casual, sino que 

responde a una serie de afinidades estilísticas y temáticas que se manifiestan de manera 

recurrente en sus producciones audiovisuales y que toman de punto de partida la obra 

audiovisual de Almodóvar, debido a que se considera uno de los pioneros cineastas en España 

en desarrollar este tipo de cine rompiendo las normas clásicas y dando otra visión a las 

tradiciones españolas tras la represión del franquismo.  

El trabajo realizado permite afirmar que existe un grado notable de influencia de Pedro 

Almodóvar, especialmente del cine correspondiente a las etapas más destacadas de su carrera 

cinematográfica, en la obra de Los Javis, la cual se manifiesta tanto en aspectos formales 

como en la construcción de personajes, en el tratamiento de determinadas temáticas y en su 

forma de abordarlas, entre las que destacan la visibilización de minorías, la pérdida, el dolor, 

la religión y la familia. 

Sin embargo, dicha influencia no se presenta como una simple imitación, sino como una 

reinterpretación adaptada al contexto sociocultural de Los Javis y a sus propias vivencias, 

marcadas por su generación, su nivel de aceptación social y el acceso a una mayor variedad 

de referentes desde edades tempranas. Aunque crecieron en un contexto todavía marcado por 

prejuicios como la homofobia o el machismo, contaron con figuras como Pedro Almodóvar, 

que influyeron en la construcción de su identidad tanto creativa como personal. Como 

reconoce Javier Calvo al afirmar: “El cine que me hizo querer hacer cine es el de Pedro 

Almodóvar [...] Ese fue mi punto de partida” (Movistar Plus Deportes, 2025). También cabe 

recalcar que, aunque buscan una forma de ruptura con las normas establecidas, esta no 

adquiere el mismo significado en ambas generaciones. Mientras que en su momento 

Almodóvar supuso una ruptura con las normas estéticas y narrativas tradicionales, hoy en día 

ese tipo de transgresión ha sido en parte asimilada por la industria audiovisual. De esta forma, 

Los Javis parten de ese legado, pero buscan ampliar sus límites mediante nuevas formas de 

representación y discurso.  

Más allá de la influencia, Los Javis desarrollan una serie de aportaciones propias que les 

permiten consolidar una identidad creativa diferenciada. Una de las más relevantes es su 
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tratamiento de los personajes femeninos y de las narrativas alejadas del eje masculino 

tradicional. Mientras que en el cine de Almodóvar las mujeres suelen ocupar un papel central, 

este papel está constantemente condicionado a la figura del hombre, siendo un tema en 

constante recurrencia en sus diálogos. Un ejemplo claro sería en Mujeres al borde de un 

ataque de nervios cuando, ante la pregunta de unos policías sobre si estaban hablando de 

hombres, el personaje de Lucía responde: “¿Acaso hay algo que importe más?” (Almodóvar, 

1988). Sin embargo, en el caso de Los Javis, se observa una evolución hacia historias donde 

los personajes adquieren mayor autonomía narrativa. En obras como Paquita Salas, por 

ejemplo, las tramas se centran principalmente en el ámbito laboral, profesional y cotidiano, 

alejándose de la dependencia emocional o estructural del hombre como figura central del 

relato. No obstante, esta diferencia también puede entenderse a partir del contexto histórico y 

social en el que se desarrollan ambas propuestas audiovisuales. Las películas de Pedro 

Almodóvar reflejan preocupaciones y realidades vinculadas a las mujeres de su tiempo, 

donde las relaciones afectivas y la figura masculina ocupaban un lugar central dentro de la 

vida de la mujer y de los discursos sociales. En este sentido, más que responder 

necesariamente a una mirada misógina, estas narrativas pueden interpretarse como una 

representación de las inquietudes, conflictos y formas de vida presentes en un contexto 

histórico concreto. 

Como posible línea de investigación futura, resultaría especialmente interesante ampliar el 

estudio comparativo incorporando las producciones más recientes de Pedro Almodóvar y de 

Los Javis, con el objetivo de analizar la evolución de sus respectivos lenguajes audiovisuales. 

Teniendo en cuenta la llegada de La bola negra, película que ha situado a Los Javis en el 

centro de la atención mediática y crítica, resulta especialmente interesante continuar 

analizando la evolución de sus propuestas audiovisuales. Del mismo modo que Pedro 

Almodóvar ha desarrollado progresivamente una mayor refinación estética y mostrado una 

constante intención de reinvención en su filmografía, este análisis permitiría observar si las 

similitudes encontradas entre ambos universos creativos se mantienen, se intensifican o, por 

el contrario, se diluyen. 

Además, otra posible vía de investigación podría centrarse en un análisis de la recepción del 

público y de la crítica, con el fin de poder observar cómo estas propuestas se interpretan en  

distintos contextos generacionales y culturales, y el impacto que tienen en la configuración 

del nuevo panorama audiovisual. 
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8. Anexos 

8.1. Ficha de análisis 

ANEXO I. Ficha de la serie Paquita Salas (2016–2019) 

Título original: Paquita Salas​

Creadores: Javier Calvo y Javier Ambrossi​

Año de estreno: 2016​

País: España​

Plataforma original: Flooxer (Temporada 1), Netflix (Temporadas 2–3)​

Duración: Episodios de aprox. 20–30 min.​

Género: Comedia / Falso documental (mockumentary) 

Sinopsis breve: La serie sigue a Paquita Salas, una representante de actores en decadencia 

que intenta sobrevivir en la industria audiovisual española mientras busca nuevos talentos. 

Reparto principal: Brays Efe (Paquita Salas), Belén Cuesta (Magüi Moreno), Noemí 

(Yolanda Ramos) 

Fuente: Netflix 
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ANEXO II. Ficha de la película Mujeres al borde de un ataque de nervios (1988) 

Título original: Mujeres al borde de un ataque de nervios​

Dirección: Pedro Almodóvar​

Guion: Pedro Almodóvar​

Año: 1988​

País: España​

Duración: 88 min​

Género: Comedia / Comedia negra / Drama 

Sinopsis breve:​

La película narra la vida de Pepa, una actriz de doblaje que tras ser abandonada por su 

amado, intenta localizarlo mientras se cruza con otros personajes marcados por relaciones 

sentimentales caóticas y situaciones absurdas. 

Reparto principal: Carmen Maura (Pepa), Antonio Banderas (Carlos), Julieta Serrano 

(Lucía), Rossy de Palma (Marisa), María Barranco (Candela) 

Fuente: Netflix 

 

ANEXO III. Ficha de la serie Veneno (2020) 

Título original: Veneno. Vida y muerte de un icono.​

Creadores: Javier Calvo y Javier Ambrossi (Los Javis)​

Año de estreno: 2020​

País: España​

Plataforma: Atresplayer Premium​

Duración: Episodios de aprox. 50–60 min​

Género: Drama biográfico 

Sinopsis breve:​

La serie narra la vida de Cristina Ortiz, “La Veneno”, una de las figuras más mediáticas de la 

televisión española en los años 90, y su evolución personal desde su infancia hasta su 

incorporación como icono cultural y LGBT+. 
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Reparto principal: Jedet / Daniela Santiago / Isabel Torres (Cristina Ortiz “La Veneno”, en 

distintas etapas), Lola Rodríguez (Valeria Vegas), Paca la Piraña (ella misma) 

Fuente: Atresplayer 

 

ANEXO IV. Ficha de la película Todo sobre mi madre (1999) 

Título original: Todo sobre mi madre​

Dirección: Pedro Almodóvar​

Guion: Pedro Almodóvar​

Año: 1999​

País: España / Francia​

Duración: 101 min​

Género: Drama 

Sinopsis breve:​

La película trata sobre Manuela, una madre que tras la muerte accidental de su hijo Esteban 

emprende un viaje a Barcelona para encontrar al padre, lo que la lleva a reencontrarse con su 

pasado y a convivir con un grupo de mujeres marcadas por la identidad, la pérdida y la 

marginalidad. 

Reparto principal: Cecilia Roth (Manuela), Marisa Paredes (Huma Rojo), Candela Peña 

(Nina), Penélope Cruz (Hermana Rosa), Antonia San Juan (Agrado) 

Fuente: Netflix 
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	TFG tutor
	Pestaña 1 
	También me gustaría agradecer a mi madre y a mis tías, quienes, junto a mi padre, fueron partícipes de la Movida madrileña, que forma parte de este trabajo. A vosotras, por ser mujeres valientes, independientes y adelantadas a vuestro tiempo, por desafiar lo establecido y por enseñarme, a través de vuestro ejemplo, el valor de la libertad, la autenticidad y la confianza en una misma.  
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