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32/CÓMIC/Noir y aquelarres

52/CIENCIA/Cómo cazar un exoplaneta

12/LETRAS/Ribeyro, el cuentista perfecto
el ansia por cazar exo-

planetas forma parte 
de la curiosidad hu-
mana por el Universo 
tanto como un plan 
a largo plazo, un “re-

puesto” donde la Humanidad puede 
expandirse en el futuro lejano una vez 
que la Tierra se asome al borde del 
abismo. Encontrar exoplanetas ya es 
una de las mayores tareas rutinarias 
de la astronomía actual, con telesco-
pios de todo el planeta rebuscando 
en cada rincón del mapa estelar, al-
rededor de las prolíficas enanas rojas 
o de las enanas amarillas como el Sol, 
candidatas perfectas para formar sis-
temas planetarios a su alrededor. La 
fiebre por los exoplanetas tiene un 
componente científico, pero también 
humano: no buscamos tanto otros 
mundos que demuestren que la Tie-
rra no es tan exclusiva, o que la vida 
existe en otros lugares del Universo; 
buscamos también por un recambio. 
La incesante persecución de una Tie-
rra gemela no se ha detenido desde 
que en los años 80 se encontraran las 
primeras pruebas teóricas de que hay 
más sistemas planetarios en estrellas 
cercanas o distantes. Y cuando desde 
los años 90 se concretaron los prime-
ros la fiebre por la pesca no ha parado, 
con sistemas inmensos como HARPS 
o TESS, y el futuro telescopio espacial 
James Webb, dedicados en exclusiva 
a la caza y captura de nuevos mundos 
que nos ayuden a entender por qué 
el Sistema Solar es como es, o incluso 
futuros mundo que pudiéramos, en 
un futuro lejano, colonizar para salvar 
a la especie. Miramos más fuera que 
dentro, con los océanos apenas car-
tografiados y explorados, con la Tierra 
emponzoñada por la avaricia y cegue-
ra humana, con esa desconfianza (tan 
humana) sobre nosotros mismos y 
el ansia de explorar e ir siempre más 
allá, romper los límites. l 

En busca 
de planeta 

nuevo
por Luis Cadenas Borges
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El viejo, 
no viejo 

Emulando una broma de un anuncio 
bancario, Iggy Pop es un señor mayor 

que no lo es y que sigue 
anclado al mito que creó durante 

más de 50 años de música. 
‘Free’ es el primer disco de estudio 

desde que publicara en 2016 el exitoso 
‘Post Pop Depression’. 

Es el álbum número 18 de una carrera 
que abarca más de medio siglo desde 

que fundara The Iguanas y luego 
The Stooges, con los que casi puede 

decirse que creó el punk.
por Luis Cadenas Borges

IMÁGENES: Wikimedia Commons / 
Caroline International – Loma Vista / 

Iggy Pop Web



Breve biografía 
del señor Osterberg Jr.

	 Nacido en 1947 en Muskegon (Michigan), creció con sus padres en Coachville, en un remolque, puesto 96, 3423 Carpenter Road. Su padre era profesor de inglés y su madre secretaria de dirección. James 
era un chico tímido y flaco, que en su tiempo libre tocaba la batería en una banda local llamada The Iguanas. En 1966 terminó la escuela secundaria con el mejor promedio de la clase; pudo haber ido a la univer-
sidad, pero optó por la música, un tóxico que ya le había contagiado. Puso rumbo a Chicago en el 67, donde se formó y trabajó como músico profesional, hasta que regresó a Michigan para fundar The Stooges 
junto a Ron Asheton, Scott Asheton y David Alexander. Rock de garaje, mucho nihilismo y ganas de hacer algo diferente. En ese ambiente nació el estilo tan particular de The Stooges, que anticipó varios años 
al punk de los 70. Iggy Pop empezó con la banda una larga relación de amor-desamor en la que él entraba y salía sin cesar de la formación, tiempo en el que creó su particular puesta en escena, expresionista, 
histriónica, asalvajada. La tomó prestada de Jim Morrison de The Doors, pero la llevó mucho más allá. 
	 En 1974 Iggy dio por terminada a su banda y se fue con David Bowie (con quien grabó en los 70 junto a RCA) y Jim Williamson, con el que daría lugar más adelante a ‘Kill City’ (1977). Fue en esta época, 
con Iggy transitando de las drogas a los estudios y viceversa, cuando mejor música hizo; de este tiempo son ‘Lust for life’ y ‘The Passenger’. Su relación con Bowie fue artísticamente compleja y beneficiosa para 
todos, pero no con RCA, de la que abjuraría en los 80 y pasaría, ya como solista completo, a Arista Records. Poco duraría con ellos: en 1981 fue despedido por la discográfica por los malos resultados de ventas. 
A partir de ahí siguió su camino componiendo canciones para bandas sonoras, colaborando con David Bowie (que hizo versiones de temas de Iggy, como ‘China girl’). No volvería al rock hasta los 90, cuando 
publicó ‘Brick by brick’, cuando ya era un icono y fue capaz de reclutar a Slash de Guns N Roses y Kate Pierson de B-52. Con este éxito logró afianzar su carrera y seguir adelante hasta ser aceptado en el Salón 
de la Fama del rock este mismo siglo, con The Stooges. 6
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es una suposición, pero probable-
mente a partir de determinada 
edad hacer tours largos como una 
condena deben dejar el cuerpo 
exhausto, la mente abotargada 
y el alma descolocada. Iggy Pop 

tiene ya 72 años… sí, exacto, esa aspiración entre 
la sorpresa y el “¿cómo es posible que se conserve 
mejor que yo si podría ser mi abuelo?” es producto 
de muchos años de carretera, furgoneta y manta, 
aunque en las últimas décadas ha habido más avión 
y limusina. Pero Iggy ya tiene nuevo álbum, ‘Free’, 
publicado por Caroline International – Loma Vista 
en el arranque de este mes de septiembre y que 
tiene una génesis extraña, ligada a la frase de inicio 
de este texto. Según el propio músico, ‘Free’ es el 
reflejo de “el agotamiento de la vida después de 
un tour”, una especie de estado anímico entre la 
contemplación y el cansancio. Según Iggy Pop, “un 
álbum en el que otros artistas han hablado por mi, 
pero en el que yo conservo mi voz, […] Después de 
un tour en el que me he vaciado y sólo quería ser 
libre”. 

	 En total diez canciones grabadas junto a 
Leron Thomas con letras de Iggy Pop, el propio 
Thomas (que para completar su polivalencia apor-
ta ser trompetista en varias canciones), Lou Reed 
(póstumamente, obvio) y Dylan Thomas, voces del 
maestro y de Faith Vern, Robin Sherman al bajo, 
Thomas Glass en la batería y Ari Teitel en la guitarra. 
Está disponible en CD, LP estándar, una versión LP 
limitada para colección y un vinilo de 180 gramos. 
Los temas son ‘Free’, ‘Loves missing’, ‘Sonali’, ‘James 
Bond’, ‘Dirty Sanchez’, ‘Glow in the dark’, ‘Page’, 
‘We are the people’, ‘Do not go gente into that good 
night’ y ‘The Dawn’. Esto en cuanto a lo que es el 
álbum en sí, y que nos sirve de excusa perfecta para 
hacer desfilar por El Corso a uno de los padrinos de 
la música norteamericana de los últimos 30 o 40 
años, la mano que meció la cuna del punk durante 
décadas y que ahora ya vuela libre de etiquetas. 

	 Para hacerse una idea de la influencia de 
Iggy Pop (su verdadero nombre es James Newell 
Osterberg Jr.), que siempre parece haber estado 
ahí, en un segundo plano, reconocible pero discre-
tamente “cronificado” en la industria de la música, 
basta con citar la larga lista de “hijos deudores” 
que ha dejado su carrera. Bandas y solistas que 
en algún momento le han imitado, honrado o 
directamente “plagiado con algodones”: desde el 
arranque punk con The Sex Pistols y The Ramones, 
que empezaron cuando Iggy ya llevaba tiempo 
con The Stooges, hasta David Bowie, Joy Division, 
The Clash, REM, Nirvana, Sonic Youth, Red Hot 
Chili Peppers (que le copiaron incluso la estética), 
Rage Against the Machine, Marilyn Manson (que 
ha confesado muchas veces su deuda artística con 
Iggy), The White Stripes, The Hives y The Vines. 
Son muchos los que quizás debieran entregar parte 

de sus beneficios en estos años al padrino, que les 
sirvió a todos de guía, un innovador capaz de pasar 
del punk al punk rock, iniciar el post-punk antes 
que nadie y terminar haciendo discos que rozaban 
el new wave en ocasiones. 

	 Iggy ha tenido muchas vidas musicales, 
superpuestas y encadenadas, desde sus primeros 
tiempos con The Iguanas a The Stooges (con la que 
ya en los años 60 anticipó el punk que luego britá-
nicos y neoyorquinos harían brotar como un alarido 
de furia) y luego en solitario. No sólo fue un cambio 
en la música (todavía dominada por el vaivén me-
lódico de los Beatles y otros grupos), sino también 
en la presentación, con Iggy dando botes como un 
bufón histriónico por el escenario, tirándose sobre el 
público y cubriéndose, con cada extremo, de cicatri-
ces nuevas. Ha dejado canciones tan icónicas como 
‘The Passenger’ o ‘Lust for life’, ‘Search & Destroy’, 
su genial versión de ‘Louie Louie’ o ‘I’m bored’. En 
2010 logró entrar en el Salón de la Fama del Rock & 
Roll con The Stooges, un reconocimiento a su con-
dición de pionero más que de solista, la culminación 
de una larga trayectoria desde que en los 60 cam-
biara la universidad (fue un buen estudiante) por 
el rock, fundara The Iguanas y cambiara su nombre 
artístico por Iggy a partir de esta primera banda. 

	 Iggy ha dado muchos tumbos desde aquel 
1967 primigenio entre Chicago y su ciudad, entre 
sus primeros trabajos como músico profesional en 
batería y su entrada en el olimpo musical con su vie-
ja banda. Entre medias queda una vida de muchos 
excesos, conciertos en los que pulió su histrionismo 
hasta el modelo actual, un señor de 72 años des-
camisado y que parece haber sido cincelado en una 
página de cómic o un estudio de anatomía humana, 
capaz de seguir en la brecha cuando debería estar 
jubilado y preocupándose por pescar o lo que sea 
que hacen los retirados. Fue único para unir diferen-
tes hilos y tejer durante décadas un particular modo 
de vivir la música que alimentó a muchos otros. Sus 
asociaciones con David Bowie fueron clave en su 
éxito, pero fue su particular visión de cómo debía 
interpretarse el rock y su función lo que determinó 
su carrera. El espíritu nihilista, anárquico y agresivo 
con The Stooges ayudó a cimentar el alma salvaje 
del rock, que luego en los 70 creó el punk, que tanto 
le debe a Iggy, que nunca ha parado de evolucionar. 

	 ‘Free’ es un buen ejemplo, un remanso de 
paz y descomprensión después de un salto de km, 
con segmentos de jazz introducidos en temas que 
son más instrumentales que vocales, una reflexión 
quizás sobre cómo le pesan ya los años de carrera al 
músico. Una oportunidad para escuchar a un música 
diferente que ha tenido tantos ciclos como uno de 
esos coches clásicos que todo el mundo restaura y 
pule una y otra vez, pero que siguen ronroneando 
cuando los pones en marcha.  l
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Iggy Pop

“FREE” “James Bond”
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Discografía de Iggy Pop 

Jumpin With (1964) – con The Iguanas
The Stooges (1969) – con The Stooges
Fun House (1970) – con The Stooges
Raw Power (1973) – con The Stooges

The Weirdness (2007) – con The Stooges
Ready to Die (2013) – con The Stooges
Kill City (1977) – con James Williamson

Como solista:
The Idiot (1977)

Lust For Life (1977)
New Values (1979)

Soldier (1980)
Party (1981)

Zombie Birdhouse (1982)
Blah Blah Blah (1986)

Instinct (1988)
Brick by Brick (1990)

American Caesar (1993)
Naughty Little Doggie (1996)

Avenue B (1999)
Beat ‘Em Up (2001)

Skull Ring (2003)
Préliminaires (2009)

Après (2012)
Post Pop Depression (2016)

Free (2019)
10
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Ribeyro, 
el cuentista perfecto
Pocos autores consiguieron un nivel de perfección literaria en el 
análisis de la vida y en el formato del relato corto como el peruano 
Julio Ramón Ribeyro, del que Seix Barral inicia una edición deta-
llada, comentada y reunida en su 90 aniversario, en pleno proceso 
para recuperar su figura, un tanto (e injustamente) olvidada. Un 
escritor íntimo, diferente, presto al detalle vital y al poco control 
que tenemos sobre nuestras existencias.

por Luis Cadenas Borges
IMÁGENES: Seix Barral / Wikimedia Commons

letras



El escritor peruano Julio 
Ramón Ribeyro, delante 
de la librería Shakespeare 
and Company de París 
en marzo de 1986



perú no es sólo Vargas Llosa, es 
mucho más. El catálogo lite-
rario hispanoamericano da 
para explorar durante décadas, 
en multitud de ocasiones con 
autores que no entran en las 

selecciones académicas o populares por motivos tan 
peregrinos como que no pertenecían a un movi-
miento concreto, ser diferentes o simplemente no 
tener tanto marketing editorial a su espalda como 
otros. Por decirlo de una forma suave: la sombra de 
algunos grandes árboles tapa el bosque y deja en la 
oscuridad a autores que por méritos propios, en vida 
y póstumos, son quizás de lo mejor que la lengua 
española le ha dado a la literatura. Un buen ejem-
plo es Julio Ramón Ribeyro, enlazado con tótems 
intocables como Kafka y Jorge Luis Borges y con un 
estilo muy personal donde el lenguaje sólo era el ve-
hículo para lo que pretendía contar. Un autor capaz 
de crear nuevos escenarios de una realidad que él 
siempre contempló como fragmentada e incontro-
lable.  

	 Ribeyro hubiera cumplido 90 años en este 
2019, y Seix Barral se ha propuesto reunir, reeditar y 
comentar con autores del peso de Enrique Vila-Ma-

tas una obra que abordó todos los campos, desde 
la novela al teatro o el ensayo, pero que fue en el 
relato breve donde encontró el espacio perfecto 
donde recrearse. Porque sobre todo Ribeyro amaba 
escribir, un universo personal de introspección don-
de se encerraba. Un hombre de mundo, que vivió a 
caballo entre Sudamérica y Europa, pero que se ex-
pandía con fuerza cuando escribía. Desde un punto 
de vista temporal perteneció a la Generación del 50 
y entroncado con el boom latinoamericano, aunque 
en su estilo fuera más conservador y formal. Pero el 
continente sólo era un soporte para el contenido, 
decisivo para empujar a la literatura peruana hacia 
nuevas cotas, en especial con sus cuentos, donde 
alcanzó un desarrollo sublime. 

	 Fue un cuentista en toda regla, con expe-
rimentos como esos diarios reconvertidos en un 
ensayo sobre sí mismo y la vida meticulosa frente 
al caos al que nos enfrentamos. Se veía a sí mismo 
como el heredero de una larga tradición que ha-
bía nacido con la revolución literaria del siglo XIX, 
cuando la novela moderna eclosiona de su larga 
evolución desde Cervantes y la literatura posterior; 
pero también en paralelo esas pequeñas joyas que 
son los relatos breves, cuentos donde el autor con-
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	 Julio Ramón Ribeyro (1929-1994) estudió Letras y Derecho en la Universidad Católica de Lima. En 1960 
emigró a París, donde trabajó como periodista en France Presse y, posteriormente, como consejero cultural y 
embajador ante la UNESCO. Sus obras han sido traducidas a numerosos idiomas y fue galardonado con el Premio 
Nacional de Literatura en 1983, el Nacional de Cultura en 1993, ambos en Perú, y el Juan Rulfo en 1994, poco 
antes de morir. Dueño de una obra que toca una inmensa gama de registros, su producción de narración breve 
es una de las más fecundas y significativas del siglo XX, marcada por el reflejo de la vida doméstica e íntima de 
los personajes sometidos a los vaivenes de la vida sin que puedan controlarlos. 

	 Entre sus colecciones de relatos figuran ‘Los gallinazos sin plumas’ (1954), ‘Cuentos de circunstancias’ 
(1958), ‘Las botellas y los hombres’ (1964), ‘Tres historias sublevantes’ (1964), ‘Los cautivos’ (1972), ‘El próxi-
mo mes me nivelo’ (1972), ‘Silvio en El Rosedal’ (1977), ‘Sólo para fumadores’ (1987) y ‘Relatos santacrucinos’ 
(1992). Su narrativa breve ha sido reunida en ‘La palabra del mudo’ (1973), ‘La juventud en la otra ribera’ (1983) 
y en ‘Cuentos completos’ (1994). También ha publicado las novelas ‘Crónica de San Gabriel’ (1960), ‘Los genieci-
llos dominicales’ (1965) y ‘Cambio de guardia’ (1976); una recopilación de ensayos y artículos literarios, ‘La caza 
sutil’ (1975); los textos aforísticos ‘Dichos de Luder’ (1989); sus diarios, ‘La tentación del fracaso’ (1992-1995; 
Seix Barral, 2003); y las piezas teatrales recogidas en ‘Teatro’ (1975) y ‘Atusparia’ (1981).

Biografía breve de Ribeyro

centra todo su talento. Ribeyro, como hemos dicho, 
puso especial énfasis en el contenido más que en el 
continente formal, alejándose así de muchos escri-
tores de su tiempo, que optaron por innovar estilís-
ticamente. Ribeyro escribía con elegancia y lógica, 
casi como un cartesiano que cuenta una historia. 
Crea una forma de escribir muy personal cargada de 
simbologías, una realidad distorsionada que le sirve 
de escenario para uno de sus leitmotiv continuos: 
la incapacidad del ser humano para asimilar la vida 
y los cambios en su entorno. En realidad Ribeyro 
retrató el rapidísimo cambio de la sociedad peruana, 
en especial en las ciudades, y cómo se crean dos 
mundos, el urbano que pisa el acelerador y el rural 
que sigue estancado en mil problemas. 

	 El peruano ejerció de testigo simbólico de 
esos cambios y cómo la sociedad de su país, con 
raíces muy antiguas pero relativamente joven como 
estado moderno, era incapaz de amoldarse a los 
sucesivos giros. Es un escéptico sin soluciones, se 
limita a contar lo que ve e intuye y lo hace retratan-
do la cotidianidad. Es un escriba que plasma lo que 
observa y que cada lector saque sus conclusiones. 
Un testigo, no un profeta o un solucionador de pro-
blemas. Sus personajes no son héroes rompedores, 

ni tienen una varita mágica que con sus experiencias 
vayan a cambiar algo. Se limitan a sobrevivir como 
antihéroes en una sociedad cambiante y no siempre 
para mejor. Esta posición literaria le convirtió tam-
bién en uno de esos escritores alejados del resto, 
no aislado, pero sí en busca continua de su propia 
voz en soledad. Su pasión por escribir es el común 
denominador de todos los que le conocieron, y para 
eso necesitaba tiempo y espacio. 

	 “¿Por qué escribo? Para crear, sin otro recur-
so que las palabras, algo que sea bello y duradero”, 
escribió Ribeyro, capaz de construir un monumento 
como ‘La tentación del fracaso’, que arrancó como 
una suerte de contabilidad personal para luego 
transmutar en un particular diario-ensayo en el que 
anotaba y confrontaba con la vida misma todo lo 
que él era. Una vida arquetípica y aburrida entre las 
manías, los vicios (tabaco en especial), la familia y 
la pasión por escribir. Convirtió su vida, que podría 
reducirse a lo insignificante, en otro lienzo en el que 
poder expresar todas sus inquietudes y lo que él 
veía. Su vida era igual de marginal que la de sus per-
sonajes, casi siempre los expulsados del tren prin-
cipal. Escribía sin parar, esperanzado en una de sus 
máximas: “En cada lector futuro, el escritor renace”. 
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Julio Ramón Ribeyro y Alfredo Bryce Echenique
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Ribeyro - Grupo Planeta

Libros peruanos - Ribeyro

	 María Kodama, viuda de Borges, dijo en 
1994, cuando le otorgaron el Premio Juan Rulfo al 
peruano, que se lo había ganado por su aportación 
“al enriquecimiento de las letras hispanas, por la va-
riedad de su registro estilístico, que incorpora tanto 
el realismo como lo fantástico, lo rural como lo ur-
bano”. Fue un gran epitafio para un autor que logró 
en los últimos años de su vida reasentarse en Lima, 
cerca de su gran amigo Alfredo Bryce Echenique, 
que contaba cómo al final el hombre de aparien-
cia estoica había sido un gran devorador de la vida 
misma y de la felicidad que le deparó volver a casa. 
“Empieza a sobrarme un poco de pasado. Ya no sé 
dónde meterlo ni qué hacer con él. Eso quiere decir 
que me estoy volviendo viejo”, dijo. En Perú volvió a 
sacar adelante su particular visión en un país que no 
era ni de lejos lo que había sido décadas atrás. 

	 Su particular forma de narrar engancha 
al lector porque le cuenta historias que parecen 
comunes para luego retorcerlas y exhibir las incon-
gruencias y los continuos intentos del ser humano 
por adaptarse. “Ser el eterno forastero, el eterno 
aprendiz, el eterno postulante: he allí una forma 
para ser feliz” dijo Ribeyro, convencido (de nuevo, 
escéptico sobre lo que hacía) de que “el gran error 
de la naturaleza humana es adaptarse. La verdadera 
felicidad está construida por un perpetuo estado 
de iniciación, de entusiasmo constante”. Como una 
máquina que no cesaba, como el ruido de las teclas 
de sus máquinas de escribir, Ribeyro construyó su 
propio universo fantástico literario en el que su voz 
repescaba a los que se quedaban fuera del relato 
oficial. Como autor fue clave para dotar a Perú de 
una voz diferente. Fue en efecto un escritor distinto, 
pero para bien. Por eso el país andino no es sólo Var-
gas Llosa, es muchísimo más, y Ribeyro es la puerta 
a descubrirlo. Valga esa promesa para leerle en un 
aniversario que siempre es aleatorio, pero por una 
buena causa. l
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Plaza de Armas (Lima)
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 Libros publicados 
por Seix Barral
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	 ‘Prosas apátridas’. Prólogo de Fernando León 
de Aranoa. El testimonio espiritual de uno de los 
grandes autores de las letras hispanoamericanas, en-
tre el aforismo, el ensayo filosófico y el diario. ‘Prosas 
apátridas’ es una obra de singular fuerza. Cada ano-
tación es un suculento bocado de sabiduría sobre te-
mas tan diversos como la literatura, la memoria y el 
olvido, la vejez y la infancia o el amor y el sexo, tan 
diferentes y diversos que Ribeyro los reunió para dar-
les una “patria o espacio común”. Su estilo, elegante y 
preciso, y su ironía y amarga lucidez dotan de unidad 
a estas páginas que captan la condición del hombre 
moderno en toda su profundidad. 

	 ‘La tentación del fracaso’. Prólogo de Enrique 
Vila-Matas. Desde finales de los años cuarenta el 
gran escritor peruano Julio Ramón Ribeyro fue dan-
do forma a un diario personal que lo acompañó du-
rante múltiples viajes y estancias en España, Francia, 
Alemania, Bélgica y Perú. Obra colosal (704 páginas 
en esta edición), originariamente no destinada a su 
publicación, se proyecta como uno de los testimonios 
más intensos y conmovedores del itinerario vital y 
creativo de un escritor. Casi podría tratarse como su 
biografía literaria y espiritual por parte de un autor 
con fuerte tendencia a la introspección. 

	 ‘La palabra del mudo’. Prólogo de Sara Mesa. 
Monumental edición de Seix Barral con 1056 páginas 
de una integral que en su momento ya publicó en dos 
volúmenes separados por su gran extensión ya que 
se trata de los cuentos completos de Ribeyro. Casi 
un centenar largo de relatos en los que el peruano 
se encarga de dar voz a aquellos personajes que en 
la vida cotidiana están privados de ella: los margina-
dos, los olvidados, los condenados a una existencia 
soterrada. La narrativa corta de Ribeyro transmite los 
anhelos, arrebatos y angustias de sus protagonistas 
a través de una prosa limpia y un estilo alejado de 
artificios, ofreciendo uno de los más grandes ejem-
plos de la narrativa breve en el mundo occidental, he-
redero de Kafka y Borges y con un estilo cargado de 
simbología y magia. 

 Libros publicados 
por Seix Barral
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Mirador en Pourville (Monet)
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Cuatro 
exposiciones 
para otoño
Enfila ya el otoño este 2019, y la mayoría de centros de 
exposiciones y museos renuevan sus salas temporales 
y espacios para muestras. Os damos cuatro consejos 
para llenar de septiembre a diciembre, desde las rela-
ciones de vanguardia entre Calder y Picasso al rescate 
de las artistas olvidadas, como Sofonisba Anguissola 
y Lavinia Fontana, pasando por la mejor retrospectiva 
sobre el fotógrafo Thomas Struth y las relaciones di-
rectas e indirectas entre la revolución pictórica de los 
impresionistas y la fotografía del siglo XX. De Málaga 
a Madrid pasando por Bilbao. Casi cinco siglos de His-
toria del Arte (en ocasiones desconocida, como el de 
las mujeres artistas olvidadas cuando no directamente 
relegadas) entre pintura y fotografía.

por Luis Cadenas Borges
IMÁGENES: Wikimedia Commons / Museo Guggenheim Bilbao 



	 Alexander Calder (EEUU, 1898-1976) fue uno de los compañeros de viaje vital y artístico de Pablo 
Picasso, dos artistas de diferente estilo y recorrido que sin embargo caminaron juntos en ocasiones. La con-
fluencia en determinados puntos artísticos en ambos son la base de esta exposición para el final del año en el 
Museo Picasso malagueño. Hay una conexión vital entre ambos en el uso del vacío como elemento estético y 
formal, la ausencia de espacio y que formó parte de la evolución de ambos hacia la abstracción desde el arte 
más tradicional y académico. Esa ‘no existencia’, el uso de espacios vacíos como parte de una obra, no como 
consecuencia de la forma, sino como parte integral de la misma, es una constante en muchos artistas del siglo 
XX, que en ocasiones lo elevaron a sello persona. Tanto Calder como Picasso lo utilizaron en la escultura y 
la pintura, la cualidad de presentar o representar el no espacio, ya sea definiendo una sustracción de volu-
men (Calder) o deformado el propio tiempo en los retratos, como hiciera Picasso. Cada uno lo hizo de una 
manera diferente. Mientras que el norteamericano desarrolló el concepto de ‘grandeur immense’ que rompía 
las dimensiones plásticas ante el espectador, Picasso se centró en el uso del vacío para modelar el mensaje 
interior de aquello que retrataba. De lo grande a lo pequeño. La exposición ‘Calder-Picasso’ se organiza en 
colaboración con Calder Foundation, New York y la Fundación Almine y Bernard Ruiz-Picasso para el Arte 
(FABA). Está coproducida por el Musée national Picasso-Paris en donde se exhibe desde 19 de febrero hasta 
el 25 de agosto de 2019. La muestra está co-comisariada por Alexander S. C. Rower, Calder Foundation, 
New York; Bernard Ruiz-Picasso, FABA; Claire Garnier y Emilia Philippot, Musée national Picasso-Paris; y José 
Lebrero, Museo Picasso Málaga, en donde reunirá aproximadamente ciento diez obras de arte.

Calder-Picasso
(Museo Picasso de Málaga)

Del 24 dte septiembre al 2 de febrero de 2020

Museo Picasso
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Retrato de Jacqueline (Pablo Picasso)
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	 El centro bilbaíno presenta la exposición ‘Thomas Struth’, un viaje completo por el innovador trabajo 
de 50 años de una influencia viva de la fotografía de posguerra en Europa, siempre marcado por las preo-
cupaciones sociales. Nacido en 1954, Struth crea imágenes conformadas como preguntas sobre la familia, el 
espacio público, la naturaleza (y cómo nos relacionamos con ella), la cultura o los cambios provocados por la 
tecnología. La fragilidad de la sociedad humana y cómo nuestras existencias son como banderas al viento es 
uno de los leitmotiv del fotógrafo, que estéticamente utiliza un elegante formalismo que atrae al espectador. 
No impacta, lo seduce, razón por la cual ha sido tan importante. La exposición conecta las primeras ideas 
de Struth, presentes en el material de archivo recopilado por el artista, con sus grupos de obras terminadas 
como ‘Lugares inconscientes’, ‘Retratos de su familia’, ‘Público’, ‘Fotografías de museos’, ‘Nuevas imágenes del 
paraíso’, y ‘Este lugar’. A su vez, estos grupos establecen un diálogo con otras obras como el ‘Proyecto Berlín 
(Berlin Projekt)’, una videoinstalación concebida en 1997 en colaboración con el artista multimedia Klaus vom 
Bruch, y con otros grupos más recientes como ‘Naturaleza & Políticas’, ‘Animales’, o las fotografías de paisajes 
y flores creadas para las salas del hospital Lindberg. Entre las imágenes incluidas, la exposición alberga el único 
autorretrato de Struth, del año 2000, contemplando a su vez el Autorretrato de Alberto Durero del año 
1500. La exposición va acompañada de un catálogo ilustrado que contiene textos de Thomas Weski, Jana-
Maria Hartmann y Ulrich Wilmes, así como una entrevista con Thomas Struth a cargo de Okwui Enwezor.

Retrospectiva de Thomas Struth 
(Museo Guggenheim de Bilbao)
Del 2 de octubre al 10 de enero de 2020

Guggenheim
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Atlas of places (Thomas Struth)
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	 Pintura y fotografía fueron de la mano durante gran parte de su historia: desde los primeros dague-
rrotipos de finales de la década de 1830 al descubrimiento de las técnicas de impresión fotográfica en papel, el 
ojo artificial de la cámara estimuló en los impresionistas una nueva forma de ver el mundo. Fotógrafos como 
Le Gray, Cuvelier, Nadar o Disderi tuvieron una fuerte influencias en los revolucionarios impresionistas del 
último tercio del siglo XIX, cuando empezó la larga sucesión de ismos y rebeliones de la modernidad contra 
el arte figurativo tradicional de los siglos anteriores. La fotografía le valió al impresionismo no solo como 
fuente de ideas estéticas y formales sino también como inspiración técnica: fue gracias a la fotografía que 
introdujeron esa “observación científica de la luz”, el juego con la ambigüedad visual o la asimetría de la ima-
gen. Y el viaje fue también de vuelta, ya que muchos fotógrafos, al asistir cómo la pintura se revolucionaba, 
decidieron preocuparse por la materialidad de sus imágenes y buscaron fórmulas para hacer sus fotografías 
menos precisas y dotar de un “efecto de pintura” a muchas de sus obras. La muestra, comisariada por Paloma 
Alarcó, se articula en ocho capítulos temáticos (El bosque, El agua, El campo, Monumentos, La ciudad, El re-
trato, El desnudo y El movimiento) que sirven de escenario en los que confluyeron los intereses de pintores y 
fotógrafos durante esos años. Plantea una reflexión sobre los puentes tendidos entre ambos mundos, siempre 
de ida y vuelta, reflejando además el impacto que tuvo la fotografía en el mundo artístico (la máquina realista 
contra el creador divinizado) y las consecuencias del impresionismo, recibido de uñas (cuando no con directa 
agresividad) por la catarsis que supuso para el arte tradicional.

Los impresionistas y la fotografía  
(Museo Thyssen-Bornemisza, Madrid)
Del 15 de octubre al 26 de enero de 2020

Thyssen-Bornemisza
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	 Entre la reivindicación, el magisterio y la pedagogía artística, El Prado traerá en octubre a primera 
línea a dos artistas italianas de gran talento y reputación, a caballo entre los siglos XVI y XVII, contemporá-
neas de Cervantes, Shakespeare, el inicio del Barroco y de Velázquez. Anguissola y Fontana fueron dos gran-
des creadoras pictóricas con carreras de peso en su época, pero que sólo tenían un pequeño defecto: eran 
mujeres. Ambas son excepciones elevadas, supieron romper con los estereotipos que la sociedad asignaba a 
las mujeres en relación con la práctica artística y el arraigado escepticismo sobre las capacidades creativas y 
artísticas de la mujer. A través de sesenta obras, el Museo del Prado reunirá por primera vez (muestra comi-
sariada por Leticia Ruiz, Jefa del Departamento de Pintura Española del Renacimiento), en el mismo espacio, 
los más importantes trabajos de Sofonisba Anguissola (ca. 1535-1625) y Lavinia Fontana (1552-1614), pintoras que 
alcanzaron reconocimiento y notoriedad entre sus contemporáneos, a pesar de y al mismo tiempo, por ser 
mujeres. Y que sin embargo, fueron desdibujadas por el peso del tiempo hasta la revisión y particular ajuste 
de cuentas histórico con las mujeres en el Arte. Sofonisba Anguissola está considerada como la primera pin-
tora de éxito del Renacimiento tardío, especialista en el retrato (y el autorretrato al estilo de Rembrandt), 
modificando los cánones de la representación de la mujer con aportaciones psicológicas. Se asentó en la corte 
de Felipe II con apenas 27 años, donde trabajó para la Corona e introdujo las técnicas italianas en la pintura 
española. Su figura fue clave para que otras mujeres siguieran su camino a posteriori, excluidas de los encargos 
eclesiásticos, académicos y de los gremios, pero bien recibidas por los mecenas privados. Por su parte, Lavinia 
Fontana fue pionera del primer barroco pictórico, una de las artistas más importantes de su tiempo que llegó 
incluso a ser pintora de corte del papa Clemente VIII, rompiendo con su talento el veto habitual de la Iglesia 
católica. Su catálogo incluía más de 130 obras, pero sólo están fechadas y firmadas (y conservadas) 32 de ellas.

Historia de dos pintoras: 
Sofonisba Anguissola y Lavinia Fontana   

(Museo del Prado, Madrid) 
Del 22 de octubre al 2 de febrero de 2020

Museo del Prado
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El juego de ajedrez (Sofonisba Anguissola)

Jesús y María Magdalena (Lavinia Fontana) 31
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Noir 
y aquelarres

Noir 
y aquelarres

Noir 
y aquelarres

Aparece en España la primera entrega de la saga ‘Black Magick’, de 
Greg Rucka y Nicola Scott, cruce de géneros (serie negra y fantasía) 

habitual en el cine y la televisión, que aquí toma forma a partir 
de una inspectora de policía que vive discretamente la duplicidad de 

luchar contra el crimen y ejercer la magia y la brujería, 
con toda la tradición milenaria sobre sus espaldas 

y cruzándose en su vida “real” peligrosamente. 
por Luis Cadenas Borges
IMÁGENES: Norma Editorial
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un primer volumen que estética-
mente, en especial la porta-
da, es un calco completo de 
la edición norteamericana, 
donde ya acumula varios vo-
lúmenes que llegarán pau-

latinamente a España a través de Norma Editorial. 
En rústica y con 136 páginas, Rucka y Scott crean 
un personaje femenino central, Rowan Black, que 
vive en la duplicidad similar a la de un superhéroe 
de incógnito pero en su caso con unas condiciones 
muy diferentes. Black “conoce el olor de la carne 

quemada en la hoguera, el poder que tiene 
la mano izquierda de un asesino, lo 

peligroso que es derramar sangre 
sobre una piedra durante la Luna 
Nueva…”. Una bruja con placa de 
policía que desdobla su vida entre 
ambos mundos. Una obra surgida 
de una idea antigua de Rucka que 
tardó tiempo en salir a la superfi-
cie, pero muy bien montada, na-
rrada y limada para que saliera 

perfecta. 

	‘Black Magick’ es un buen 
ejemplo de lo que, a pesar 
de los corsés y estrecheces 

comerciales del cómic nor-
teamericano, se llama “obra 
de autor”, donde guionista y 

dibujante tienen libertad 
creativa (ganada a pulso 

con los años y los 
encargos) y tiempo 

para pulir una 
idea. Scott usa 
blanco y negro y 
variantes sutiles 
del color, con 
escalas entre el 

gris y el marrón 
con sutiles apli-
caciones de color 
puntuales, reser-
vándose el estalli-
do más luminoso 

para determinadas 
partes de la na-
rración. El tipo de 
dibujo es perfecto 
para la historia de 
Rucka, amoldadas 
narración e imagen 
como un guante; 
una historia noir 
con muchos de los 
cánones clásicos 
del género que se 
entrelaza con lo 
irreal, lo místico, la 
fantasía tradicional 
de la Wicca, la magia 

y la brujería, incluyendo aquelarres boicoteados 
porque a Rowan Black la llaman porque ha habido 
un asesinato. Sólo un detalle de cómo juegan con 
ambos mundos, que Rucka denominó “witch noir” 
(“policiaco de brujas”, por traducirlo de alguna for-
ma). 

	 En la saga Black es una inspectora (detective 
en el argot policial anglosajón) del departamento 
de policía de Portsmouth que al mismo tiempo es la 
heredera de un linaje de brujas con siglos de anti-
güedad. Pertenece a un grupo de creyentes y prac-
ticantes de esa religión pagana naturalista y mágica 
llamada Wicca, muy asociado a la figura femenina. 
Es doble vida es un problema que interfiere conti-
nuamente en toda la historia, un condicionante para 
la propia narración y para la vida de Black. El choque 
de ambos es parte de la trama en la que Rowan se 
ve inmersa. El trabajo de mecano de Rucka es muy 
exhaustivo, en especial en las referencias de la tra-
dición mitológica y pagana que utiliza para construir 
al personaje y todo el universo doble que la rodea. 
Rowan tiene que lidiar con su vida profesional en la 
comisaria, que tiene sus propias (y estrictas) reglas 
escritas y no escritas, y sus lealtades para la tradi-
ción de la que es heredera. 

	 En el primer volumen ese legado es esencial 
para la historia, en la que encontramos continuas 
referencias a las raíces de Rowan, hasta remontarse 
a los primeros tiempos de la colonización, en un 
1650 donde ejercer esa tradición era exponerse a las 
iras de las iglesias y los puritanos. Rucka incluso se 
ha trabajado una genealogía para la inspectora que 
alcanza ese mismo año. Mientras que en el resto de 
volúmenes cobra más peso la trama secuencial, el 
primero es más de presentación, lo que explica que 
el guionista usara tantos recursos y páginas para 
que el lector no se pierda en el mundo de la Wicca, 
tan antiguo como el propio mundo. Pero en especial 
para relacionarlo con su personaje femenino, fuerte 
y sólido sin perder humanidad. l 

Norma Editorial

Web del autor
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Rucka, 
de guionista 
de Batman 

a la magia negra
	 Greg Rucka mantiene un estatus de guio-
nista de éxito en la industria del cómic, habitual 
compañero de firma de Ed Brubaker. Su paso por 
algunas de las nuevas series de Batman con DC 
Comics (‘Tierra de nadie’, ‘Bruce Wayne: Fugitivo’ 
y ‘Agente herido’) lograron airear un personaje 
algo acartonado y darle alas a su carrera por sus 
guiones, apreciados por la crítica y el público. La 
aportación más ambiciosa fue ‘Gotham Central’, 
donde el héroe desaparece y se centra en los 
agentes de calle de la ciudad, donde el hombre 
murciélago sólo es un referente secundario que 
en ocasiones es más un estorbo que una ayuda. 
Basándose en las claves de la ficción televisiva y 
el género policiaco creó una obra muy comen-
tada que se salía de lo habitual. Además ha co-
laborado con la rival, Marvel, para una miniserie 
sobre Viuda Negra, Elektra, Daredevil y una serie 
sobre Lobezno. ‘Black Magick’ es su regreso por 
cuenta propia junto con el dibujante Scott para 
una creación totalmente nueva que le ha permi-
tido destacar aún más. 
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cine y tv



Cuando Katsuhiro Otomo ideó ‘Akira’ colocó en 2019 el año en el que Neo-Tokio estaba 
“a punto de explotar” como decía el lema. Eso fue en 1988. Desde hace años Hollywood 

intenta hacer una versión en carne y hueso de este icono del anime, 
una “adaptación maldita” que el pasado mes de julio alimentó su propia leyenda 

negra en las colinas de Los Ángeles: Warner Bros, la productora de Leonardo DiCaprio y 
el director Taika Waititi preparaban una adaptación, hasta que Marvel se cruzó 

en el camino del director, obligando a posponer indefinidamente el filme.
por Luis Cadenas Borges

IMÁGENES: Sunrise / Wikimedia Commons



miedo. Ansia. Curiosidad. La 
mala suerte de Warner Bros 
con su proyecto es una excusa 
perfecta para hablar de ‘Akira’ 
cuando se cumple la fecha 
pensada por Otomo para 

ver los restos de Japón y de Tokio (Neo-Tokio más 
bien) descascarillarse por la violencia, la distopía, el 
crimen, el fanatismo religioso y los poderes psíqui-
cos desatados a la altura de un dios. La curiosidad 
cronológica se une al enésimo retraso de un proyec-
to que ya huele a leyenda negra de Hollywood: no 
hay manera de hacer una adaptación real de ‘Akira’. 
Ya van dos directores caídos. Y aunque no se ha can-
celado, sí que se ha pospuesto “indefinidamente”, 
que es tanto como mandar al sótano el proyecto y 
ponerle candado. Warner Bros y Leonardo DiCaprio 
ya tenían preparado el proyecto, con Taika Waititi 
como director y un presupuesto de unos 92 millones 
de dólares. Incluso tenían fecha: mayo de 2021. De 
hecho estaba ya buscando actores, pero había dos 
problemas. El primero tiene que ver con las “diferen-
cia de guión” con un director que no casa bien con 
el estilo del anime de Otomo; el segundo es Marvel, 
que apareció para ofrecerle a Waititi dirigir ‘Thor 4’ 
(ya había sido director de ‘Thor: Ragnarok’), lo que 
provocó la “estampida” del neozelandés de origen 
maorí. 

	 Muchos han respirado tranquilos. ‘Akira’ se 
libra, por ahora, de las adaptaciones occidentales 
en carne y hueso repletas de todos los fallos deri-
vados del choque cultural entre dos formas muy 
distintas de crear, narrar e imaginar. Más si tenemos 
en cuenta lo que hizo la maquinaria a la sombra de 
las colinas de Los Ángeles hizo con ‘Ghost in the 
Shell’ y ‘Dead Note’; da bastante miedo en cómo 
de deformada quedará una obra maestra respon-
sable de las “tres vueltas de tuerca”: en el manga, 
en el anime y en el público occidental. Una película 
demasiado ambiciosa basada en un manga aún más 
complejo y ambicioso que podría quedar reducido 
a un juguete roto. Varios directores, productores y 
retrasos; los desafíos de un filme complicado de 
asimilar al primer visionado, diferencias creativas 
(¿mantendría Hollywood el mismo nivel de violencia 
realista y de imaginación excesiva del anime, o lo 
dulcificaría para cumplir con sus targets comerciales 
basados en adolescentes?)… La coincidencia en el 
tiempo de ‘Thor 4’ con la producción de ‘Akira’ ha 
sido definitivo para que Waititi optara por lo bueno 
conocido frente a un desafío que ya le había provo-
cado algunos roces con Warner, según medios como 
Variety. Así pues, los plazos de producción van a 
variar mucho. Tanto como para que, si Warner y Di-
Caprio pretenden que sea Waititi, podría retrasarse 
hasta 2023 como poco. Mucho tiempo, demasiado. 
Por eso ya hay más indicadores de que la adaptación 
estaría finiquitada a la espera de un nuevo plantea-
miento, con nuevo director. 

	 Los primero asaltos sobre la obra de Otomo 
son de principios de esta década, cuando Marvel ya 
había planificado su particular universo y tenía en 
sus manos el éxito arrollador del primer ‘Ironman’. 
Por aquella época Hollywood buscaba como si 
fueran oro los guiones de historias que pudieran ser 
adaptadas. El cómic era grande en EEUU, pero tam-
bién en Japón y Europa. Fueron los años de la nueva 
adaptación de Tintín por Spielberg y Peter Jackson. 
También de Nolan con ‘El Caballero Oscuro’. Las 
majors y las productoras algo más pequeñas busca-
ban su filón. Y se fijaron en el manga japonés, tan 
descontextualizado respecto a la cultura occidental 
como atractivo para esos mismos occidentales, que 
veían en el cómic nipón una rareza adictiva. Además, 
el anime (adaptación en formato de serie o película 
de animación de esos mangas, o con guiones ori-
ginales) era todavía más impactante, y tenía en la 
memoria de Europa y EEUU maravillas como ‘Ghost 
in the Shell’, el Studio Ghibli (con Miyazaki al frente) 
o genialidades existencialistas como ‘Akira’, revo-
lucionaria a todos los niveles. Y que por cierto, está 
disponible en Netflix. 

	 Ese año, en 2012, Garrett Hedlund fue 
el primero en intentarlo, seguido por mu-
chos otros directores y productores que 
intentaron americanizar y adaptar la 
película de Otomo, un icono ciber-
punk como hay pocos, cargada 
de filosofía y referencias que 
te obliga a verla al menos 
dos veces. Algo pareci-
do le ocurrió en 2015 
a Jordi Collet-Serra 
cuando Warner Bros, 
que ya tenía entonces los 
derechos de adaptación, le 
encargó al director catalán que 
hiciera la transición del anime al 
cine real. Todos intentaron el cami-
no ya habitual: en lugar de recrear la 
historia, reformarla para una audiencia 
blanca y norteamericana. Ese “blanquea-
miento” de muchos filmes que nunca termi-
na bien: ni el público americano lo entiende ni 
el resto del mundo pasa por el aro. Es lo que ya le 
ocurrió a ‘Ghost in the Shell’ o más recientemente a 
‘Alita’. Hollywood no desfallece en sus intentos de 
encontrar la siguiente mina de oro ahora que los ca-
tálogos de Marvel y DC Comics ya parecen un erial 
sobreexplotado. Supuestamente la elección de Wai-
titi (neozelandés y maorí) intentaba corregir un error 
repetido demasiadas veces, el del “blanqueamiento” 
de la historia, con actores occidentales, y querían 
actores asiáticos. Hasta que el director cambió de 
aires. 

40



41



	 Una vez explicado el enésimo intento de 
Hollywood por adaptar una obra compleja, hay 
que definir qué es ‘Akira’ y por qué plantea tantos 
problemas de adaptación, con una extensa red de 
referencias filosóficas (algo ya habitual en el man-
ga y el anime japonés) y que en los espectadores 
europeos siempre ha necesitado de al menos un par 
de visionados. No es una obra fácil, por lo que narra. 
El manga aún es más enrevesado que el anime: seis 
volúmenes publicados entre 1982 y 1990 donde 
los escenarios ciberpunk de Neo-Tokio se mezclan 
con ingredientes tan dispares como telequinesia, 
existencialismo, modificación genética, evolución 
humana, revolución política contra la tiranía militar, 
profecías religiosas, gotas de budismo zen y acción 
a partir de un universo de personajes a los que en 
ocasiones es difícil seguirles el ritmo. ‘Akira’ tiene 
un mérito enorme: derribó las últimas murallas que 
quedaban entre Japón y Occidente (que ya habían 
empezado a venirse abajo en los años 70). Después 
de esta obra, nada fue igual.

	 ‘Akira’ es rara. En todas las expresiones de la 
palabra. Un buen amigo me confesó hace poco que 
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no la entendió ni la primera ni la segunda vez. Pero 
que por pura cabezonería la iba a ver una tercera vez. 
Se quedó sobre todo con la dinámica de las esce-
nas de acción, de las más elaboradas y realistas de 
la historia de la animación. Katsuhiro Otomo fue 
inteligente: el mismo que creó el manga se empeñó 
en sacar adelante el anime con el mismo espíritu 
cuando todavía ni había culminado la obra en papel 
y tinta. Fue entre 1986 y 1988 cuando apareció la 
película, pero la saga no la cerró hasta finales de la 
década. Él es uno de los tres maestros reconocibles 
(los otros son Hayao Miyazaki y Osamu Tezuka). 
Es imposible entender la adicción occidental por el 
manga sin tener en cuenta aquel manga de los 80. 
Toda una generación se sintió subyugada por aquella 
mezcla de distopía, violencia, religión y filosofía que 
reventó las puertas entre civilizaciones con aquel 
duelo nocturno entre moteros y la frase “Neo-Tokio 
está a punto de explotar”. 

	 La carrera de Otomo ha estado ligada siem-
pre a dos obras gráficas primordiales (y casi únicas), 
‘Domu’ (‘Pesadillas’) y ‘Akira’. La primera anticipó 
a la segunda, casi en una continuación expandida 
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del universo de violencia, caos social y distopía 
futurista. ‘Domu’ (1980-1981) une a un anciano 
con Etsuko, una niña con poderes extransensoriales, 
todo en un bloque de apartamentos que recuerda 
al que fue hogar de Otomo en su juventud y donde 
se une criminalidad con parasicología. Esta historia 
corta, junto con muchas otras escritas para diversas 
publicaciones dieron espacio y respeto a Otomo 
en el gremio, el suficiente para abrir camino a su 
segunda y definitiva obra. En ‘Akira’ el autor sinte-
tizó todo lo anterior y lo expandió: el manga adulto 
japonés de los 70 (sucio, realista, excesivo y crítico) 
terminó engarzado con su capacidad para fusionar 
la ciencia-ficción de Stanley Kubrick y el legado de 
‘Easy Rider’. ‘Akira’ se desarrolla en Neo-Tokio en el 
año 2030, una nueva ciudad de posguerra nuclear, 
empobrecida, ultraviolenta y donde la corrupción 
y el despotismo campan a sus anchas. En medio de 
ese ambiente surge Akira, el mito de un niño cobaya 
que recuerda a un Buda artificial y depositario de 
una energía divina que lee cómo funciona el universo 
y lo maneja. Las sectas religiosas que crecen al calor 
de la pobreza y la violencia lo usan como un fantas-
ma contra el orden establecido, como un icono para 
la resurrección de Japón tras el desastre.

	 Otomo dio rienda suelta a su escenario crea-
tivo: drogas, violencia, crimen, fanatismo religioso, 
paro, una sociedad rota y bajo el peso de un gobier-
no despótico. En la película todo gira en torno a tres 
puntos: por un lado la sombra de Akira, el niño-dios, 
y el tándem Kaneda-Tetsuo, dos jóvenes sin estudios 
ni futuro y miembros de la banda de motoristas The 
Capsules. El primero es fuerte, decidido y experi-
mentado. El segundo es un segundón, introvertido y 
débil que vive a la sombra del primero. Durante un 
enfrentamiento con la banda rival de los Clowns Tet-
suo casi atropella a un niño con todo el aspecto que 
correspondería a un anciano. En realidad es parte de 
un experimento militar, una cobaya humana fallida. 
Los militares secuestran a Tetsuo y experimentan 
con él, ya que ha visto al niño-anciano y no pueden 
dejarle libre. Tetsuo se convierte en otro niño-dios, 
pero no está mentalmente preparado para sumir 
tanto poder y se convierte en un problema, un ser 
vengativo y demente incapaz de controlarse y que 
conecta con Akira, el único acierto de los experimen-
tos. En paralelo Kaneda intenta encontrarle.

	 En la película, Otomo se separó de su propia 
obra y centra su atención en Tetsuo. En el manga 
(culminado dos años después del filme, en 1990) 
hay mucho más espacio para personajes como Nezu, 
Kay y Ryu, líderes de la resistencia contra el gobier-
no militar. Se explica mucho mejor el personaje de 
Akira, que fue en realidad el causante de la explosión 
que destruyó el antiguo Tokio al alcanzar la cate-
goría de divinidad por los experimentos y su poder 
psíquico. Ese poder busca Tetsuo, adorado como un 
nuevo dios en el manga, y en el camino se enfrenta 
a Kaneda, al gobierno e inicia su autodestrucción. 
El cuerpo de Akira, criogenizado, está dividido en 
pedazos que al ser liberados los pedazos restantes 
Akira regresa con todo su poder. La separación entre 
ambos caminos se debe al desfase de tiempo que 
utilizó Otomo, que dio prioridad a la película frente 
al cómic.

	 ‘Akira’ es un mundo que conectó a la primera 
con Occidente: a fin de cuentas bebe de muchas 
fuentes que nosotros consideramos propias, ciber-
punk mezclado con religiosidad oriental: algo así 
como una versión todavía más siniestra de ‘Blade 
Runner’ sin su gusto esteticista y sí enormes dosis 
de violencia propias de un mundo en ruina moral y 
política que aspira a algo mucho mejor. En la pelícu-
la queda muy claro cómo una parte de la sociedad 
aspira a una plenitud mucho más elevada mientras 
que el gobierno y muchos otros se limitan a intentar 
mantener el status quo intocable, lo que explica 
el alto grado de represión y violencia que libera el 
filme. Le va a resultar a Waititi complicado intentar 
introducir esa visión del niño-dios elevado en una 
película que tiene como destino el público occiden-
tal. Supuestamente los fans del original lo entende-
rían, pero el gran público puede no estar preparado 
para el gran mecano de Otomo donde se mezclaban 
hasta cuatro géneros diferentes. Todo dependerá 
de si el proyecto es adaptar el manga, o una versión 
algo libre del anime. Habrá que esperar a 2021 para 
verlo. Y que dios nos pille confesados. l

AKIRA - IMDB

AKIRA - NETFLIX
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	 Cinco libros de cómic, historietas reunidas que demuestran que el talento de Matt Groening 
abarca muchísimo más que Los Simpson o Futurama, que son parte ya de la cultura popular moderna. 
Él mismo siempre ha dicho que jamás abandonará el dibujo de tiras, las conocidas historietas en la 
prensa que hay en todo periódico. Mientras que en España casi todas son de humor político y social, 
en EEUU hay tradición de dar cabida a dibujantes que exploren muchas otras áreas de la vida diaria. 
Así fue cómo apareció ‘Life in Hell’, que tiene un origen muy claro en el caso de Groening: una carta 
que escribió a sus padres lamentándose de la vida paupérrima que llevaba en Los Ángeles mientras se 
buscaba la vida como guionista y dibujante. De aquello nació un conejo antropomorfo llamado Binky 
que era el alter ego doliente de Matt. Aquella creación bebía de su experiencia, y miles de personas 
se sintieron identificadas con sus desventuras. Fue un flechazo desde 1977 hasta hoy, y la antesala a 
Los Simpson, pero esa es otra historia.

	 Empezó a publicarlas en un periódico marginal minoritario, Los Angeles Readers, y terminó 
reproducido en más de 200 cabeceras. Todas sus historias, cientos de ellas, variadas, en diversos 
campos (el trabajo, el colegio, la vida diaria…) fueron recopiladas en varios libros y canalizados a 
través de una empresa creada por el propio Groening. Lo que arrancó como una aventura más del 
cómic underground norteamericano culminó como fenómeno mediático. Y todos esos álbumes están 
publicados en España a través de Astiberri: ‘El Gran Libro del Infierno’, ‘El trabajo es el infierno’, 
‘El amor es el infierno’, ‘El colegio es el infierno’, ‘La infancia es el infierno’. Todos ellos supuran 
mordacidad, acidez de estómago ante una vida lacerante y una crítica social muy dura en ocasiones, 
más emotiva y naïf en otras, pero siempre lacerante. Para ser más claros: la autocensura final de Los 
Simpson aquí no existe, de tal forma que estos libros son la versión pura y dura del estilo Groening. 
Un espejo mágico a través de ese conejo humanizado al que le pasa de todo. Como a nosotros.

¿Quién es Katsuhiro Otomo?
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	 Adaptaciones aparte, una de las grandes noticias vinculadas a la creación de Katsuhiro Otomo 
es su continuación. Han tenido que pasar 30 años desde aquella pionera y extraña conversión de man-
ga en anime para que en Japón hayan dado el ok para un nuevo anime con la misma productora de la 
original de 1988, Sunrise. No será una secuela, sino que adaptarán parte del trabajo de Otomo, que 
dejó seis volúmenes. Además remasterizarán el clásico y lo volverán a vender con mejoras en Blu-Ray 
con resolución 4k y HDR a partir del original de 35 mm. Habrá que esperar a que Otomo estrene en 
breve ‘Orbital Era’, su tercera colaboración con Sunrise después de ‘Akira’ y ‘Steamboy’. Este tercer 
filme se ambientará en una colonia espacial donde conviven y sobreviven un grupo de jóvenes some-
tidos a todo tipo de presiones. No hay aún fecha de estreno. 

El nuevo anime de ‘Akira’ 
y la tercera película de Otomo
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	 ‘Akira’ cambió muchas cosas en el anime 
japonés. Para empezar la apariencia asiática 
de los personajes. En el manga y anime desde 
tiempo atrás los personajes siempre parecían 
occidentales, de grandes ojos claros y una fi-
sonomía que nada tiene que ver con el biotipo 
japonés. Osamu Tezuka influyó mucho a la hora 
de crear este tipo de perfiles. Pero con Otomo 
eso ya no sería así: la película muestra perso-
najes de rasgos orientales, desde el color del 
pelo a las expresiones. También hubo un antes y 
un después a la hora del doblaje: ‘Akira’ fue la 
primera en la que la forma de moverse la boca 
se ajustaba a la dicción del guión original. To-
davía hoy se hace lo de siempre: en animación 
hay cuatro movimientos para la boca, y por ahí 
pasa todo el diálogo. Aquí fue al revés: Otomo 
decidió adaptar el dibujo al texto, no al revés. 
Todavía hoy es el anime más prolífico en peque-
ños detalles que se haya hecho.

	 El presupuesto para realizar la película 
se disparó tanto que hubo que tirar de copro-
ducción: nació el “Comité Akira”, fusión tempo-
ral de los estudios y productoras más fuertes de 
Japón en aquel momento: Kodansha, Mainichi 
Broadcasting System, Bandai, Hakuhodo, Toho, 
Tokyo Movie Shinsha, Laserdisc Corporation y 
Sumitomo Corporation. Al final Otomo acumulo 
más de 160.000 fragmentos de celuloide para 
poder completar el filme, donde incluso se per-
mitió el lujo de experimentar con el sonido no 
pregrabado: el ruido de la legendaria moto roja 
de Kaneda es una mezcla del motor de un caza 
con el de una Harley-Davidson. Y como colofón, 
la banda sonora de Shoji Yamashiro, que toda-
vía hoy retumba en la memoria de muchos, con 
los tambores japoneses que acompañan a la 
primera carrera en la moto roja extensible de 
Kaneda para enseñar al espectador Neo-Tokio.

‘Akira’: la revolución 
del anime sobre 

una moto roja
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Cómo cazar 
un exoplaneta

El reciente descubrimiento de tres planetas similares a la Tierra en 
tamaño por el telescopio espacial TESS (y “cercanos”, a 31 años 
luz), con investigadores españoles, ponen de relieve que la caza 
de nuevos mundos sigue su curso y que ya está claro a dónde 

apuntan las ansias humanas. Uno de ellos incluso podría albergar 
vida. Analizamos por qué existe esa ansia exploradora y cómo

 “cazan” los astrónomos estos planetas lejanos.  
por Marcos Gil

IMÁGENES:  NASA



despeja el camino de la fiebre exoplanetaria que vive la 
ciencia astronómica: ni la Tierra es tan excepcional, ni 
las condiciones para la vida son tan raras. 

	 Entre los miembros del equipo de investiga-
dores del programa asociado a la misión TESS de la 
NASA, la nave utilizada en este trabajo, hay españoles, 
decisivos con sus contribuciones al trabajo general y 
que han dado con este sistema cercano (literalmente 
el vecino de al lado del Sistema Solar) entre abril y 
julio de este año. Uno de ellos es Rafael Luque (Insti-
tuto Astrofísico de Canarias), de apenas 26 años y que 
forma parte de los equipos de exploración, y que defi-
ne la caza de exoplanetas como un arte de deducción 
lógica: buscan enanas rojas porque saben que suelen 
estar orbitadas por al menos dos cuerpos cercanos. 
Por las condiciones de estas estrellas es muy habitual 
además que tengan órbitas muy cercanas, por lo que es 
más fácil detectarlos cuando pasan por delante de la 
estrella (detección por tránsito) y gracias a la inciden-
cia de la luz solar sobre ellos pueden conseguir mucha 

para la escala humana está tan 
lejos que es cas inconcebible 
hacerse semejante viaje. Pero 
para la escala cósmica está “ahí 
al lado”: 31 años luz. Una nave 
espacial tardaría tres décadas y 

pico en llegar hasta el Sistema Solar GJ357 si lograra 
acercarse al 99% de la velocidad de la luz (que según 
las teorías de Einstein, comprobadas y hasta ahora 
nunca negadas por los cientos de experimentos rea-
lizados); allí encontraría una estrella enana roja, más 
pequeña que nuestro Sol (de hecho nuestra estrella 
es una vecina “rara” por su capacidad energética en 
comparación con su entorno, poblado de enanas rojas), 
y a su alrededor tres planetas, uno de ellos de tamaño 
similar a la Tierra y muy probablemente con agua. Es 
decir, que podría albergar vida. A día de hoy, y muy 
probablemente en mucho mucho tiempo, llegar hasta 
allí es ciencia-ficción. Incluso las comunicaciones serían 
un agobio: si usáramos un láser para mandar y recibir 
información, habría que esperar más de 30 años para 
tener respuesta. Demasiado. Pero su descubrimiento 

Esquema del sistema TOI 270 (Goddard Space Flight Center / NASA)
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información. La clave de este boom (el promedio es de 
un exoplaneta nuevo descubierto casi cada tres meses, 
ya van más de 100 sistemas planetarios a día de hoy) 
está en nuestra vecina más cercana, Próxima Centauri. 

	 En 2016 encontraron un planeta rocoso similar 
a la Tierra orbitando Próxima Centauri, la estrella más 
cercana al Sol, a sólo 4,5 años luz. Desde entonces 
todos los ojos han apuntado a este tipo de estrellas, 
candidatas perfectas a tener planetas rocosos y no gi-
gantes gaseosos, donde la vida es mucho más difícil de 
brotar y progresar. Porque no se trata sólo de cartogra-
fiar el espacio cercano, sino de encontrar vida fuera de 
la Tierra, una obsesión paralela a la caza de planetas. Y 
para eso hacen falta unas condiciones muy concretas. 
En GJ357 encontraron tres cuerpos orbitales que tran-
sitaban la estrella en diferentes ciclos. El más cercano 
completa un giro completo cada cuatro días y está tan 
cerca que incluso afecta a la propia estrella; demasiado, 
porque la temperatura de su superficie es altísima. Los 

otros dos son más lejanos: el segundo tiene 3,5 veces 
la masa de la Tierra y una temperatura estimada de 
unos 127 grados, suficiente para no tener agua líquida 
y convertirlo en un infierno; el tercero, el más alejado 
y por lo tanto más estable, completa un giro completo 
cada 55 días y tiene una masa equiparable a seis veces 
la de la Tierra. Éste es el más interesante. 

	 El tercer planeta (como la Tierra, que también 
es el tercero del circuito interno del Sistema Solar) 
sigue siendo una incógnita. Aún no se ha podido 
calcular su densidad, por lo que no sabemos aún si 
es totalmente rocoso o por el contrario es gaseoso o 
parcialmente gaseoso como Júpiter o Saturno. A falta 
de nuevos datos los investigadores (más de 70 astró-
nomos en diferentes países y centros de investigación) 
tienen dos teorías: que sea parcialmente rocoso, como 
Neptuno, donde el núcleo de roca y materiales sólidos 
está envuelto en una masa compacta de gases que 
hacen imposible la vida como la conocemos, o bien 
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que sea una masa rocosa sólida con el doble de tama-
ño a nuestro planeta y que por su posición respecto a 
la estrella tendría una temperatura media de unos -53º 
C. Puede parecer muy frío, pero en superficie, al tener 
atmósfera, podría haber una compensación térmica 
que bajara ese registro hasta hacer posible la vida, que 
es justo lo que ocurre en la Tierra, donde lo normal son 
entre -15º y -20º, pero la atmósfera cálida atempera 
hasta dejarlo en un arco compatible con la vida. 

	 Esta segunda opción es la que quieren con-
trastar, porque en esas condiciones podría haber agua 
líquida en la superficie, o cuando menos embolsada, 
con lo que podría ser viable la existencia de vida. Falta 
por saber si realmente tiene atmósfera; de ser así sería 
un serio candidato a la vida. El problema es que el 
tránsito de este planeta es muy esquivo y hace falta 
nueva tecnología para “precisar el tiro”, por así decirlo. 
O bien se usan los telescopios de Hawaii y Chile para 
esta tarea, o bien esperan a que esté en órbita la misión 
CHEOPS de la Agencia Espacial Europea (ESA) este 
año, o bien el James Webb para 2022. ¿Por qué es tan 
importante detectar y determinar si tiene atmósfera? 
Sencillo: la combinación de gases de esa atmósfera nos 
podría decir si hay vida, ya que podríamos detectar si 
hay metano (que se forma por la actividad biológica, 
aunque no exclusivamente), oxígeno e incluso vapor 
de agua. 

	 No es el único tanto de ese nuevo ojo en el 
espacio. TESS detectó recientemente otro sistema 
triple en la estrella TOI 270 (a 73 años luz), casi un 
calco de GJ357, aunque con variaciones de tamaño y 
formación: dos eran gigantes con un 50% del tamaño 
de Neptuno y otro (el más cercano) tenía algo más de 
la masa terrestre. Al igual que la otra, TOI 270 es una 
enana tipo M (baja luminosidad y fría, 40% del tamaño 
del Sol). El planeta rocoso, bautizado como TOI 270 b 
es un 25% más grande que la Tierra, orbita la estrella 
cada 3,4 días a una distancia mucho más cercana que 
la de Mercurio con el Sol, lo que le da una temperatura 
de equilibro (la teórica por su cercanía, sin contrapesos 
como una atmósfera) salvaje de 255º C. Es decir, que 
salvo que cuente con una atmósfera muy gruesa que 
atempere esta exposición térmica, la vida es invia-
ble. Aquí las opciones son mucho menores, también 
porque los otros dos planetas son gaseosos, aunque el 
más lejano tendría una temperatura media de unos 
66ºC, mucho más templado de lo habitual. Lo peor es 
que podrían presentar acoplamiento de marea, por lo 
que sólo mostrarían una cara a la estrella, creando unas 
diferencias térmicas que imposibilitarían la vida. 

Si buscamos vida en esos exoplanetas hay que tener 
en cuenta varios puntos básicos. El primero, que se 
encuentre en la zona habitable, aquella en la que un 
planeta está lo suficientemente cerca de su estrella 
para que haya suficiente calor para que pueda haber 
vida sostenible, y lo suficientemente lejos como para 
que no la alcancen las oleadas de radiación y excesivo 
calor que permitan que el agua esté en estado líquido. 
La Tierra es la pauta para medir esa zona. Estos nue-

vos mundo son paralelos a las condiciones terrestres: 
son planetas rocosos o con gran cantidad de agua, de 
tamaño similar a nuestro planeta (grandes para tener 
suficiente gravedad y atmósfera estable, pero no tanto 
como para anular las opciones de vida por excesiva 
gravedad y presión atmosférica), en la mencionada 
zona habitable. Para resumir, al NASA creó un esquema 
de los 21 exoplanetas que podrían ser parte de esta ca-
tegoría, y que incluye a los tres de nuestro “vecindario”: 
Marte, Venus y obviamente la Tierra.

	 Ahora bien, ¿cómo sería esa vida en un exopla-
neta, qué tipo de desarrollo habría tenido un planeta? 
Esto es, para saber cómo sería esa vida en ese entorno 
planetario concreto, habría que saber qué recorrido 
habría tenido hasta ese momento. No basta con saber 
que hay agua, nitratos y otros compuestos o gases, hay 
que saber cómo se ha desenvuelto. Y la única vara de 
medir que tenemos, como una gran piedra Rosetta cós-
mica, es la Historia de la Vida en la Tierra. Si usamos 
nuestro devenir como modelo, se puede seguir una 
escala (seres unicelulares básicos, multicelulares, seres 
complejos, vida animal y vegetal…) y desde un punto 
de vista más básico, seguir un rastro concreto. Visto el 
auge de exoplanetas descubiertos, dos investigadores 
del Instituto Carl Sagan de la Universidad de Cornell, 
Jack O’Malley-James y Lisa Kaltenegger, creó esa piedra 
Rosetta (publicada en Astrophysical Journal) que en 
parte se basa en algo tan sencillo como el color. 

	 Si aplicamos esa misma evolución, dando 
por sentado que la vida se comportaría igual en otro 
planeta (es decir, que evolucionaría igual, lo cual es 
mucho suponer…), entenderíamos en qué momento 
de desarrollo se encontraría la vida. Con la tecnología 
adecuada, podríamos localizar un exoplaneta cercano 
y analizar si existe esa cromatismo concreto. Eso sí, ba-
sado siempre en la clorofila, componente presente en 
toda la vida no animal. El método de ambos investiga-
dores utiliza los espectros posibles de color que podrían 
ser detectables en la observación de los exoplanetas. 
Así, podrían encontrar desde un estado primitivo do-
minado por unas concentraciones limitadas de bacte-
rias a superficies cubiertas de vegetación. Entre medias 
habría una multitud de situaciones, como la presencia 
masiva de líquenes (fusión de hongos con seres foto-
sintéticos) sobre la superficie de un planeta, algo muy 
habitual en fases primitivas y que todavía hoy es visible 
en muchas regiones del mundo, en especial en zonas 
de montaña. En ese caso, según el método propues-
to, los colores detectables habrían variado desde el 
verde menta a tonos algo más oscuros e incluso pardos 
cuando murieran. Según este método, una civilización 
alienígena podría haber encontrado la Tierra y haberla 
observado en diferentes etapas (si hubieran evolu-
cionado durante miles de millones de años), y habría 
apreciado cómo la Tierra cambiaba de fisonomía y 
de color en función del grado de evolución de la vida. 
Nuestro mundo y nuestra historia sería un ejemplo 
de evolución. Pero no tiene por qué ser así. Mientras 
tantos, sigue la búsqueda. l
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Recreación artística del planeta habitable de GJ357 (NASA)

IAC

Misión TESS - NASA
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TESS, el cazaplanetas

En busca de la segunda Tierra

	 TESS debe su nombre a sus siglas en inglés (Transiting Exoplanet Sur-
vey Satellite), un gran ojo mecánico en órbita cuya misión es detectar exoplane-
tas al observar el comportamiento de las estrellas y cómo éstas varían intensidad 
y posición al pasar cerca los exoplanetas que la orbitan. Está bajo control del 
MIT, que junto con Google y la NASA contribuyó decisivamente en su financia-
ción; se encarga de investigar los datos del satélite, que se mantiene en una 
órbita terrestre alta y elíptica, por encima de los satélites geosincrónicos. Cuando 
fue lanzada en 2018 tenía una misión muy clara: una lista de más de 200.000 
estrellas las cuales monitorizará en busca de exoplanetas. En la actualidad ya ha 
detectado 21. El cálculo estadístico es que encontrará más de 20.000, de los 
que unos 300 serían similares a la Tierra; a su vez, de éstos apenas un puñado 
que podríamos contar con los dedos de las manos serían habitables. Con la 
tecnología acoplada a TESS se podrá estudiar masa, tamaño, densidad y órbita 
de esos planetas gracias a la incidencia de la luz sobre ellos, lo que permitirá 
determinar longitud de onda de los compuestos, y por lo tanto identificarlos. Ser-
virá en el futuro además como “fijador” de objetivos para el telescopio espacial 
James Webb de varias agencias espaciales, la mayor apuesta astronómica en 
décadas. TESS localizará puntos de interés que luego estudiaría el Webb con 
más detalle y capacidad tecnológica. 

	 Hay una hipótesis probabilística que asegura que sólo en nuestra galaxia hay 
cerca de 3.000 millones de planetas con condiciones aptas para la vida. Los progra-
mas de búsqueda de exoplanetas (planetas exteriores al Sistema Solar) no paran de 
rendir cuentas de todos los potenciales mundos que existen ahí fuera. Y lejos, muy lejos. 
En los últimos cinco años se ha disparado el número porque la tecnología y el dinero 
invertido en su búsqueda se ha incrementado. Y no hay mejor manera de encontrar 
algo en ciencia que rascándose el bolsillo. No obstante, la mayor parte son estériles y 
sin opciones de habitabilidad mínima. La mayor parte de los casos de exoplanetas son 
más sombras indirectas: la única forma de conocerlos es por el flujo estelar de las es-
trellas sobre ellos, y son todos datos indirectos. La luz incide sobre sus atmósferas y los 
telescopios y otros aparatos pueden entonces intuir cómo es su atmósfera, su tamaño e 
incluso si hay agua. Pero hasta que no mandemos algo hasta allí no se sabría a ciencia 
cierta. Pero la búsqueda de un nuevo mundo es una constante. 

	 El primero confirmado no llegaría hasta 1992 gracias a la luz del púlsar PSR 
B1257+12, que “iluminó” varios planetas de formación rocosa. Pero el primero de 
verdad fue 51 Pegasi b, detectado en 1995 por Michel Mayor y Didier Queloz. Desde 
entonces ya se han hallado casi 1.200 sistemas planetarios. La gran mayoría, gigantes 
gaseosos. Cerca del 25% de las estrellas semejantes al sol podrían tener planetas 
parecidos, más o menos grandes que la Tierra. Un 1% de los sistemas tiene planetas 
gaseosos gigantes del estilo de Júpiter; otro 7% poseían planetas similares a Neptuno, 
gigantes rocosos con una pesada y densa atmósfera; y finalmente, otro 12%, planetas 
denominados supertierras por su tamaño (de tres a diez veces la masa de nuestro 
planeta). Siguiendo ese ritmo, calculan que hay al menos un 23% de posibilidades 
de que haya Tierras ahí fuera, orbitando algún sol, a la distancia suficiente para que la 
temperatura no sea muy alta ni muy baja (problemas de Venus y Marte, uno demasiado 
caliente y tóxico y el otro demasiado frío y sin campo magnético protector frente a la 
radiación cósmica y solar). 
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Las peligrosas 
enanas rojas

	 Aunque son las máximas candidatas a tener 
sistemas planetarios viables, rocosos y con atmósfera, 
este tipo de estrellas (más pequeñas que el Sol y por 
lo tanto con menor capacidad para generar energía y 
calor, en una proporción media de 1/10.000 de lumi-
nosidad) son muy peligrosas. Son muy antiguas y han 
tenido tiempo de sobra para generar vida: su esperanza 
de vida es muy larga, de billones de años por el modelo 
de convección en el consumo de material interno, por lo 
que su recorrido superaría incluso el del universo, con 
13.500 millones de años. Eso hace que ninguna enana 
roja haya superado todavía su fase principal como es-
trella. Pero vivir en pero vivir en la superficie de uno de 
estos planetas sería muy peligroso. Para empezar tienen, 
como el Sol, abruptos fogonazos (“fulguraciones” en el 
vocabulario astronómico) de radiación que pueden ma-
tar cualquier forma biológica e incluso arrancar pedazos 
de atmósfera al planeta. Su zona habitable (donde pue-
de haber agua líquida y un arco térmico soportable) es 
muy pequeña (entre 0,1 y 0,2 unidades astronómicas), 
sus órbitas muy cortas (entre 20 y 50 días), y existen 
muchas posibilidades de un acoplamiento de marea. 
Este suceso es el mismo que tiene la Luna respecto a 
la Tierra: las órbitas se sincronizan de tal manera que 
siempre da la misma cara respecto a nosotros. Si esto 
le ocurriera al planeta sería catastrófico, ya que la luz y 
el calor siempre incidiría en el mismo lado, recalentando 
sin cesar uno y congelando el otro. Se produciría ade-
más un efecto térmico en su atmósfera que provocaría 
vendavales y tormentas perpetuas a cientos de km por 
hora que harían inviable vida en la superficie. 
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