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LIVING es la historia de un hombre común, aplastado por años de una tediosa rutina 
de oficina y reducido a una existencia sombría que, en el último momento hace un esfuerzo 
supremo para convertir su aburrida vida en algo maravilloso, en algo que merece la pena vivir.

1953. Un Londres destrozado por la Segunda Guerra Mundial todavía se está recuperando. 
Williams (Bill Nighy), un viejo funcionario público, es una pieza impotente del engranaje de la 
burocracia en una ciudad que lucha por reconstruirse. Enterrado bajo el papeleo de la oficina, 
solo en casa, hace tiempo que su vida está vacía y carente de sentido. Pero un terrible diagnóstico 
médico lo obliga a hacer balance de su vida y a intentar darle sentido antes de que sea demasiado 
tarde. 

En un pueblo costera, acompañado por un hombre decadente (Tom Burke) que vive allí, coquetea 
con el hedonismo antes de rechazarlo como solución. De vuelta a Londres, se siente atraído por 
la vitalidad natural de Margaret (Aimee Lou Wood), una joven que trabajó bajo su supervisión y 
que ahora está decidida a volar por sí misma. Una noche, una sorprendente revelación, tan simple 
como profunda, le produce un enorme impacto. Así que con energías renovadas y con ayuda de 
Peter (Alex Sharp), un nuevo e idealista miembro de su departamento, se propone crear un legado 
para la siguiente generación.

LIVING es una nueva versión de Vivir (Ikiru), de Akira Kurosawa, y está dirigida por Oliver Hermanus 
(Moffie, The Endless River) a partir de un guion de Kazuo Ishiguro (autor de las novelas Los restos 
del día y Nunca me abandones).  La película está producida por Stephen Woolley y Elizabeth 
Karlsen para Number 9 Films (Juego de lágrimas, Primavera en Beechwood, Carol). LIVING está 
protagonizada por Bill Nighy (Una cuestión de tiempo, Emma) como el Sr. Williams, Tom Burke 
(The Souvenir Part I, Mank) como Sutherland, Aimee Lou Wood (Mr. Wain) como Margaret y Alex 
Sharp (El juicio de los 7 de Chicago, El curioso incidente del perro a medianoche) como Peter. El 
equipo creativo cuenta con el director de fotografía Jamie Ramsay (Moffie, Primavera en 
Beechwood), la diseñadora de producción Helen Scott (Small Axe, Fish Tank), la diseñadora de 
vestuario Sandy Powell (La favorita, El irlandés) y la diseñadora de maquillaje y peluquería Nadia 
Stacey (Cruella, La favorita). La música es obra de Emilie Levienaise-Farrouch (Rocks, Censor).



LA GÉNESIS DE LA PELÍCULA
Se podría decir que LIVING empezó por casualidad. Una noche, el escritor Kazuo Ishiguro y el 
productor Stephen Woolley estaban cenando juntos y Bill Nighy se acercó a tomar una copa con 
ellos. “Son frikis del cine”, dice riendo Nighy sobre aquella noche. “Se sientan e intercambian 
nombres de figuras importantes que hicieron películas entre 1930 y 1957, en su mayoría en 
blanco y negro. Se ponen a prueba para ver quién sabe el nombre del diseñador, del director y 
quién hizo de policía al final. Al final de la cena, Ishiguro y su esposa se pusieron a hablar entre 
ellos. Al terminar su conversación dijeron: ‘Sabemos cuál debería ser tu próxima película’. Yo les 
dije: `’Bueno pues decídmelo cuando os parezca bien’”. 

Woolley recuerda que Ishiguro lo llamó poco después de esa cena y le dijo que Nighy debería 
protagonizar una nueva versión de Vivir (Ikiru), la película de Akira Kurosawa de 1952, trasladada 
al Londres de una época muy similar. Woolley tenía buenos recuerdos de la película japonesa, 
pero no la había visto recientemente, así que la volvió a ver. Reconoce que “lloró y que le encantó”. 
Enseguida se dio cuenta de los paralelismos. 

“Hace tiempo que quería que alguien hiciera una versión británica del clásico japonés Vivir (Ikiru), 
una película que siempre me ha gustado”, dice Ishiguro. “Creo que la vi por primera vez cuando 
era niño en la televisión británica y me impactó muchísimo. En parte debido a mi origen japonés, 
pero además de eso, creo que siempre he vivido mi vida según el mensaje que encierra esa 
película”. Hace mucho tiempo que Ishiguro creía que la película podría funcionar en el Reino 
Unido. Aunque Vivir (Ikiru) abordada las consecuencias para los perdedores de la Segunda Guerra 
Mundial, el trabajo de reconstrucción y recuperación era similar para los ganadores. Así que 
había paralelismos entre el sentido de imperio de ambos países, su estoicismo y su autocontrol 
emocional. Y en la cena de esa noche, todo pareció encajar de repente.

“Ishiguro se inspiró en Bill para este papel”, dice Woolley, “porque Bill transmite mucha empatía. 
Los  japoneses y los británicos comparte el mismo autocontrol estoico. La sociedad japonesa y 
la sociedad británica no saben expresar sus sentimientos. Ishiguro pensó con mucha razón que 
Bill era el actor perfecto para interpretar este tipo de personaje. Le sugerí a Ishiguro que escribiera 
el guion. Pero me dijo que no era muy bueno escribiendo guiones”. 

“Le contesté: ‘Entonces deberías contratar un buen guionista. Además yo estoy escribiendo una 
novela’”, recuerda Ishiguro. 

Woolley logró persuadir al ganador del Nobel y del premio Booker de que tenía talento de sobra 
para hacerlo. Contar con él fue una gran ventaja a la hora de adquirir los derechos de la película 
a los herederos de Kurosawa que desconfiaban del proyecto, pero que estaban intrigados por la 
promesa de la participación de Ishiguro. “La idea de reunir a Kurosawa con Ishiguro era algo a lo 
que no podían resistirse”, dice Woolley. Se convencieron de que se trataba realmente de él 
después de varias notas escritas a mano y una videollamada.

Mientras escribía su adaptación, en lugar de sentirse intimidado por el descomunal prestigio de 
la película original, Ishiguro se sintió extrañamente aliviado. “El trabajo pesado ya estaba hecho. 
Así que era más bien un trabajo de traducción”, dice bromeando. Su manera de escribir era muy 
atrevida. Vio la película de Kurosawa una sola vez después de haberla visto antes en muchas 
ocasiones. Después decidió no volver a verla ni leer su guion, ya que escribió su propia versión 
en inglés. Recordó cuando de niño, iba en el tren de cercanías a Londres para ir al colegio en los 
años 60. Se acordaba de esos hombres mayores que viajaban a Londres con sus trajes y 
sombreros idénticos. Ese recuerdo le sirvió para crear las primeras escenas de la película, y se 
apoyó en su fascinación con la cultura británica de antes y después de la Guerra. Una vez que 
terminó el borrador, llegó el momento de reunir al equipo creativo y de incorporar un director al 
proyecto.



PREPARACIÓN
Woolley siempre quiso contar con un director que no fuera del Reino Unido. “Me gustó mucho la 
idea de buscar a alguien que no tuviera una idea preconcebida de Inglaterra. Era la mejor manera 
de tener una perspectiva más interesante. También supe que íbamos a necesitar a un director 
que tuviera una extensa cultura cinematográfica. Porque Akira Kurosawa e Ishiguro comparten 
una gran pasión por el cine”.

El productor había visto Moffie, el drama de guerra de Hermanus de 2019 sobre reclutas 
homosexuales en el ejército sudafricano homófobo de los años 80 y le impresionó su sensibilidad 
y su forma de utilizar los recursos para recrear una época reciente. “Una de las características de 
Moffie es que no tienes la impresión de estar viendo una de esas películas rancias de época; 
tienes la impresión de estar viendo algo que es tremendamente actual. A Ishiguro también le 
gustó la idea de contar con alguien que supiera hacer una película muy cinematográfica pero al 
mismo tiempo, fresca y nueva”.

Después de conocer al director, Woolley supo que también compartían un profundo aprecio por 
las grandes figuras del cine, como Kurosawa y contemporáneos como Ozu. Llevó a Hermanus a 
Londres para que conociese Film4 y a Ishiguro. Al final de la reunión, Hermanus sabía que quería 
hacer la película y así fue como empezó a trabajar en el guion con Ishiguro y Woolley. Pero 
también sabía que no debía olvidarse de la imponente reputación del original de Akira Kurosawa. 
“Ese periodo del cine japonés destaca por su brillantez fotográfica. De hecho, cada fotograma de 
Vivir (Ikiru) es como una fotografía. Tuve un momento de pánico. Tenía que convencerme a mí 
mismo de que no necesitaba imitar ninguna de esas imágenes. Necesitaba pensar por mi cuenta. 
Pero Ishiguro tenía mucha confianza en que seríamos capaces de hace algo que fuera realmente 
nuestro, aunque sin faltarle al respeto al original”.

Hermanus e Ishiguro pulieron y perfeccionaron el guion para preparar el rodaje y lo hicieron por 
Zoom y desde diferentes países, mientras la pandemia de coronavirus arrasaba el mundo. 
Hablaban durante horas sobre escenas que había que cortar o añadir; después, Ishiguro escribía 
los cambios, se reunían y hablaban de nuevo. Pasaron meses antes de que dieran por cerrado el 
guion del rodaje. “Ishiguro es un genio que trabaja con enorme minuciosidad y con mucha 
intensidad. No deja piedra sin remover”, dice Hermanus. “Cuando tienes el guion definitivo, se 
puede decir que has planeado todas las interpretaciones posibles. En ese sentido es un 
perfeccionista”.

Por su lado, Ishiguro también afirma que Hermanus es un perfeccionista, así que es muy posible 
que sus mentes estén estructuradas de la misma forma. “Fue muy agradable hablar del guion con 
Oliver y Stephen”, dice el novelista. “Porque ese proceso no siempre es agradable; es imprescindible 
estar en la misma onda. Pero cada vez que hablábamos aportábamos nuevas ideas. Al final, 
teníamos una idea que nos gustaba a todos”.

Los tres son grandes cinéfilos e intercambiaron recomendaciones de películas británicas y sobre 
la Gran Bretaña de los años 50, “de modo que este proyecto se convirtió en una carta de amor a 
las películas de esa época”, dice Hermanus. Aceptó el desafío de contar una historia en inglés, 
“haciendo infinitas preguntas, cuestionándolo todo, sin dejar piedra sin remover”, todo con el fin 
de saber lo más posible sobre esa época. “Esa es la parte divertida de hacer películas”, dice. 
“Durante ese proceso creces como persona”.



REPARTO
“El casting es el 90% de mi trabajo”, dice Hermanus. “Aporto algo al rodaje de una película porque 
ejecuto una visión creativa y genero una experiencia con los actores y con el director de fotografía 
y porque construyo una película dotándola de fuerza emocional. Pero seré tan bueno como lo es 
la suma de las partes que integran la película. Así que si cuento con el reparto adecuado, la 
película cobrará vida de una manera que me hará parecer tremendamente inteligente”.

Por supuesto, hubo una parte inamovible que estuvo siempre presente: Bill Nighy. Ishiguro se 
inspiró en él desde el principio y el escritor, junto con Woolley y Hermanus, desarrolló la película 
pensando en él. “Bill Nighy ha sido fundamental en todo este proyecto”, dice Ishiguro. “Tiene ese 
sentido del humor inglés, esa ironía, ese estoicismo y también una especie de melancolía que 
está debajo de la superficie. Y se parecía a todos esos hombres con los que me cruzaba de niño 
en los andenes de tren”.

“Bill Nighy es extraordinario”, dice Hermanus. “Es un privilegio, una experiencia única trabajar con 
un actor que entiende su oficio como lo hace él. Ver a alguien trabajar tan diligentemente para 
encontrar dónde está la verdad cada vez que se pone delante de la cámara, y también en la 
preparación, es ser testigo de un perfeccionismo que solo tiene Bill. La gente se asombra porque 
en realidad es una persona muy accesible y amable. Me facilitó mucho el trabajo porque él era 
nuestro maestro y nuestro comandante”.

Afortunadamente, a Nighy le gustó el guion definitivo de una película que le habían presentado de 
manera tan informal. “Me encantó el guion”, dice el actor. “Rendía homenaje a un periodo de una 
forma maravillosa y además la estructura y la historia estaban muy bien ensambladas. ¡Y es un 
papel magnífico! Me alegró saber que debí ser bueno, pero que muy bueno, en una vida anterior”.

Describe su papel como el de “un hombre profundamente convencional que ha interiorizado el 
dolor”. Desde que su esposa murió hace más de 20 años, ha confinado su vida a parámetros 
estrechos para evitar más sufrimiento. “Nunca se desvía de su rutina, jamás”, dice Nighy, “hasta 
que el médico le diagnóstica algo terrible”.

El siguiente papel clave era él de Sutherland, el dramaturgo de pensamiento libre y con una vida 
difícil que Williams conoce en un viaje impulsivo a la costa. Para el papel, Hermanus recurrió a 
Tom Burke, conocido por su trabajo en televisión en Strike y en The Souvenir Part I. 

“Solo me puedo imaginar a Tom haciendo el papel de Sutherland”, dice Hermanus. Burke hizo su 
primer trabajo televisivo con Nighy en La sombra del poder (State of Play) después de graduarse 
en la escuela de teatro, y aprovechó la oportunidad de reencontrarse con la veterana estrella. No 
tardó en comprender el carácter ligeramente disoluto de su personaje.

“Sutherland pasa los días escribiendo farsas picantes junto al mar”, dice Burke, “y las noches 
tratando de alcanzar un estado de inconsciencia que le permita irse a casa y dormir. Es una vida 
rica y atractiva pero, sin hacer ningún tipo de juicio moral sobre Sutherland, sientes que tiene un 
vacío en el corazón, una sensación de querer algo más”.

Unos de los cambios que Ishiguro introdujo en LIVING fue aumentar significativamente el papel 
de un joven, Peter, que acaba de empezar a trabajar en la oficina de Williams para poder crear una 
bonita historia de amor entre él y el personaje de Margaret. “Mi guion es muy fiel al guion de 
Kurosawa-Hashimoto-Oguni”, dice Ishiguro. “Pero quería que se notara que hay una generación 
más joven que crece después de la guerra y que tiene otros valores. Quería introducir esa 
sensación de optimismo. Y también quería una historia de amor. No sé si era fundamental, pero 
me pareció una idea bonita”.



Alex Sharp, al que vimos por última vez en El juicio de los 7 de Chicago, se grabó a sí mismo para 
encarnar a Peter mientras estaba en Florida. En mitad de una escena que estaba representando, 
un pelícano se posó fuera de su casa: “Creo que era un pelícano porque estaba bastante oscuro, 
pero sí que era un pájaro muy grande”, y graznaba con mucha fuerza. Sharp no sabía muy bien 
qué hacer. “Intenté incluir al pelícano en la escena pero no funcionó. Pero era la mejor toma, así 
que la envié y les dije, sí, en mi cinta hay un pelícano”. Hermanus se rio mucho con este pájaro 
durante el proceso de casting, pero Sharp obtuvo el papel gracias a su interpretación.

“Creo que mi trabajo en el esquema de la historia es ser la lente del público, lo que les permite 
familiarizarse con ella”, dice Sharp de Peter. Enseguida se convirtió en el actor favorito del 
director, que se maravilla de su nivel de preparación.  

“Adoro a Alex”, dice Hermanus. “Nunca había visto a un actor prepararse como lo hace Alex. 
Dibuja la trayectoria del personaje con todo detalle. Una vez que lo tiene, está siempre metido en 
el personaje, aunque lo hace con tanta sutileza que solo lo sabes si él te lo dice. Lo cierto es que 
al final del rodaje conocía mucho mejor a Alex que antes. Es brillante”.

La última pieza importante del rompecabezas fue encontrar a Margaret, la joven y optimista 
secretaria del County Hall que se convierte en una extraña confidente de Williams mientras se 
enfrenta a su terrible diagnóstico. Hermanus la encontró en Aimee Lou Wood, la estrella de Sex 
Education a la que hemos visto recientemente en Mr. Wain. “Le pidieron a Aimee que iluminara 
como el sol cuando en realidad ella es el sol”, dice Hermanus. “Estoy seguro de que va a hacer 
grandes cosas en su carrera. Sabe ser muy natural y tremendamente divertida”.

Wood se sumergió en el guion durante el confinamiento y dijo que “necesitaba leerlo en 
profundidad”, reconociendo que le hizo llorar. Fan de toda la vida de Bill Nighy, la oportunidad de 
trabajar con él era un gran incentivo, pero lo más importante fue el personaje que le pidieron que 
interpretara. “Margaret es muy amable, pero lo que me encanta de ella es que no se deja 
influenciar”, dice Wood. “Margaret es un buen ejemplo de alguien que es muy amable y generoso, 
pero que también tiene sus propias metas. No se achanta y no va por las ramas. Tiene presencia, 
y creo que es por eso que Mr. Williams advierte su presencia. Está muy viva”.

Una vez que finalizó el casting, el rodaje de la película ya podía arrancar.



RODAJE
“Rodar es como una pelea de gladiadores”, dice Hermanus. “Tienes que llegar al otro lado. Yo 
siempre intento superarme. Siempre quiero hacerlo mejor en lo que se refiere a la elección de 
actores, a las colaboraciones, a la narración. Son los directores los que se someten ellos mismos 
a una presión enorme”.

Pero lo cierto es que su reparto no se percató de la presión que soportaba el director durante las 
seis semanas de rodaje. Vieron a Hermanus como a alguien “súper preparado e infinitamente 
cortés”, como dice Nighy. “Oliver tiene una excelente visión general y le estoy muy agradecido por 
eso”, añade Nighy. “Me suelo perder en el trabajo en el trabajo de cada día pero él programa toda 
la información de forma muy inteligente. Es un director genial y muy inteligente. Tiene grandes 
ideas”.

La producción no solo rodó en el County Hall de Londres, también instaló allí sus oficinas de 
producción y eso “fue una ayuda inestimable”, dice Hermanus. “Cuando tienes una película que 
se desarrolla en un lugar concreto, nunca piensas que vas a rodarla en ese mismo lugar. Siempre 
piensas que tendrás que combinarla con un millón de localizaciones diferentes. Pero en esta 
ocasión y durante gran parte del tiempo, nuestro diseñador de producción solo tuvo que decorar 
los espacios. Tuvimos mucha suerte”.

“Es extraordinario”, coincide Woolley. “Resulta increíble que hayamos podido rodar en esas 
maravillosas escaleras de mármol y en esos pasillos lúgubres. Y todo gracias al County Hall Arts 
y a su compromiso con la película. No es un edificio más en el centro de Londres; es el latido, el 
meollo de nuestra película”. Sharp lo comparó con su experiencia trabajando en El juicio de los 7 
de Chicago, que también se rodó en localizaciones históricas de la época de la película. “La 
envergadura del County Hall, esa sensación de laberinto, lo convierte en un personaje más de la 
película”, dice. “Como actor te lo pone fácil”. Aunque parezca raro, no se han rodado muchas 
películas en el Hall lo que lo convierte en un mundo muy poco visto en la gran pantalla.

Pero no todas las localizaciones fueron tan fáciles; En las escenas iniciales del tren los miembros 
del equipo técnico tuvieron que mecer físicamente un vagón de un lado a otro en un hangar 
durante una toma de nueve minutos. “¡Fue como un maratón!” se maravilla Hermanus. “Al final 
estábamos agotados pero muy contentos con el resultado”.

Hermanus contó con la gran ayuda de su director de fotografía habitual, Jamie Ramsay, como su 
mano derecha. Esta es su cuarta colaboración ya que habían trabajado juntos en Moffie, Beauty y 
Shirley Adams. Así que ambos se entienden casi sin palabras y comparten la misma sensibilidad. 
Esta ha sido su colaboración más intensa hasta el momento y ha servido para consolidar aún 
más su asociación profesional. Como dice Hermanus: “él es mi otra mitad, mi enzima creativa 
esencial”.

Woolley, que también trabajó con Ramsay en Primavera en Beechwood, volvió a maravillarse de su 
trabajo. “Jamie Ramsey es muy original y no se cansa nunca de buscar el mejor plano. La 
inspiración de Jamie se nota en las luces, los tonos y las sombras fuertes. Él y Oliver comparten 
una misma visión del aspecto de la película”.

Pero el reparto señala que Hermanus no es un director puramente visual. “Por lo general, los 
directores son lo uno o lo otro. “O son muy buenos en el aspecto visual de la película o son muy 
buenos con los actores. Y él es bueno en ambas cosas. Tiene un ojo increíble y es un director de 
actores. Puedes confiar en él”, dice Wood.

“Oliver seguirá haciendo películas increíbles durante mucho tiempo”, coincide Sharp. “Llegamos 
a un punto en el que bastaba con que me mirara para que yo supiera lo que quería que hiciera. Es 
una manera maravillosa de trabajar. Es un genio”.



Hermanus tuvo que trabajar deprisa debido al presupuesto reducido de la película y a un rodaje 
de solo seis semanas, pero siempre intentó que sus actores hicieran todas las tomas que fuera 
posible. A Wood le impresionó especialmente una escena con diálogos larga y emotiva con Nighy 
en un pub que filmaron 19 veces. “Nunca había hecho nada parecido porque estoy acostumbrado 
a la televisión”. La interpretación de Nighy le hizo llorar de verdad: “Tenía que asegurarme de que 
lloraba como Margaret y que me sentía como Margaret pero Bill me conmovió tanto que me puse 
a llorar a moco tendido. Fue muy real”. 

No todas las escenas fueron tan tensas: Wood también cuenta que se rio a carcajadas durante 
una escena en el Lyons Coffee House. De hecho, para el reparto, el mérito de ese ambiente alegre 
y colaborativo es mérito de Hermanus y su equipo. Durante las semanas de rodaje, el reparto y el 
equipo técnico se llevaron a las mil maravillas incluso cuando tenían que encontrar o cambiar 
una localización en el último minuto, o cuando debían lidiar con escenas en las que aparecían 
cientos de extras.

“Como productor, se necesita un equipo extraordinario para hacer una buena película”, dice 
Woolley. “Obviamente, en la cima de esa pirámide está el director, pero también es necesario 
contar con un buen grupo de apoyo”. Es por eso que tanto él como Hermanus reunieron a algunos 
de los mejores en su oficio para dar vida al mundo que habían imaginado.

DISEÑO DE PRODUCCIÓN
Hacer una película independiente y de época no es tarea fácil en el mejor de los casos, y es 
exponencialmente más difícil durante una pandemia. Así que la diseñadora de producción Helen 
Scott y su equipo tuvieron que mover montañas buscando una gran variedad de escenarios y 
localizaciones que encajaran con el presupuesto y con la historia. “Todos los días me asombro 
de lo que ha conseguido”, dice Nighy. “El diseño es exquisito. Y no se ha limitado a reproducir 
fielmente el período. Tiene ese toque diferente que necesita esta película. Necesitas algo que la 
gente no haya visto antes, aunque sea de 1953”.

Hermanus llama a Scott, “nuestra mujer del partido. Se enfrentó a más problemas que cualquiera 
de los que participamos en esta película. Trabajaba bajo una gran presión buscando localizaciones, 
lidiando con el Covid, con lo que yo le pedía y con los recursos de los que disponíamos. La verdad 
es que la película ha sido posible gracias al talento y al ingenio de Helen y su equipo. Es una 
visionaria”.

Según Scott, la forma de dirigir de Hermanus facilitó considerablemente su trabajo, ya que el 
director había realizado un storyboard visual para cada escena como referencia y guía de la 
película. “No había trabajado nunca con este nivel de previsión. Pero fue muy útil porque me 
permitió comprender muy bien su estilo”. Su proceso de búsqueda de localizaciones estuvo más 
fragmentado de lo habitual debido a las reglas de distanciamiento social que limitaban las visitas 
a las localizaciones y a las limitaciones para viajar. Algunas localizaciones se consiguieron unas 
horas o días antes del rodaje gracias a ella y también gracias a la habilidad de Scott para 
improvisar sobre la marcha transformando espacios en muy pocas horas. Asegurar y transportar 
el atrezzo de época que necesitaba la película tampoco fue fácil pero un diseñador de producción 
experimentado está acostumbrado a esas dificultades. Y Scott sabía exactamente lo que 
buscaba.

 “Busco algo que sea de época”, explica Scott, “algo que satisfaga las exigencias del guion y que 
encaje con la variedad de espacios locales necesarios. Si no encaja inmediatamente, debo buscar 
formas de incorporarlo a la localización para que funcione. También busco fuentes de luz, lugares 
que Jamie pueda iluminar. Busco lo mejor para la película”.



Fue un golpe de suerte que la película se pudiera rodar en County Hall, el mismo edificio donde 
se desarrolla el guion. “Es una ventaja gigantesca”, dice la diseñadora de producción. “Resulta 
increíble que pudiéramos usar todas las escaleras de los pasillos que Williams habría usado”. 
Pero aunque contaba con todos los detalles arquitectónicos de County Hall, también tuvo que 
construir detalladamente una oficina en forma de “pecera” dentro de ese espacio y utilizar los 
colores correctos para que hubiera coherencia con el resto de la película. 

Todos los actores comentaron el altísimo nivel de detalle de esos escenarios como todo el 
papeleo apilado en la oficina de los personajes cuando están en County Hall. Es un detalle que 
puede que no aparezca nunca en cámara, pero a Scott le gusta ser previsor. “Hasta que el polvo 
no se asienta y empiezas a filmar, no sabes realmente cómo vas a filmarlo. Jamie y Oliver tenían 
montones de primeros planos a su disposición. Pero estos detalles son de gran ayuda para los 
actores. Lo que hay en sus escritorios les parece real y eso les ayuda a habitar ese espacio y 
meterse en la piel del personaje”.

County Hall también influyó en el aspecto de la casa de Williams: si toda su vida ha sido un viaje 
monótono de ida y vuelta a ese edificio, su hogar debía dar esa misma sensación de aburrimiento. 
“Me pareció que su casa no debía reflejar otra faceta de su personalidad porque en realidad esa 
faceta no existía”, dice Scott. “Quería que fuera monótono y gastado y lo que es más importante, 
que se hubiera quedado atrapado en el momento en que murió su esposa, en 1930. Nada ha 
cambiado desde entonces. Son los años de la posguerra justo después del “Festival of Britain” (El 
Festival de Gran Bretaña fue una exposición y feria nacional que tuvo millones de visitantes de 
todo el Reino Unido en el verano de 1951). En ese sentido, es aún más triste que Williams no fuera 
capaz de dar ese salto. Es un hombre nacido en la época eduardiana, muy estirado, rígido y 
correcto y no sabe comportarse de otra manera. No sería él si lo hiciera”.



VESTUARIO
La diseñadora de vestuario Sandy Powell es un gigante en su campo. Ha ganado tres Oscar y ha 
sido nominada en 15 ocasiones. Es una colaboradora habitual de directores como Martin 
Scorsese y Todd Haynes. Cuando Woolley, un viejo amigo y colaborador habitual, le habló de esta 
película, vio las películas anteriores de Hermanus y quedó impresionada. “Me gustó mucho Oliver 
y pensé que haría un trabajo interesante con este guion”.

“¿Qué se puede decir de Sandy Powell?”, dice Hermanus. “Es una maestra del cine; ha realizado 
algunos de los trabajos más extraordinarios del siglo en lo que se refiere a diseño de vestuario 
para el cine. es una perfeccionista y sabe trabajar en equipo. He aprendido mucho de ella, es 
extraordinaria”.

Por supuesto, el guion era una pieza de época pero también era realista, con poco espacio para 
ese tipo de invención ahistórica que distingue a películas como La favorita. “Esta película está 
ambientada en 1953, en el Londres de la posguerra, así que es muy concreta”, dice Powell. “Así 
que en este caso, la precisión histórica es muy importante. En la medida de lo posible, intentamos 
ser precisos a la hora de retratar a la gente y la ropa que visten”.

Para Powell, eso significa centrarse en cada personaje y descubrir por qué visten lo que visten 
todos los días, basándose en el guion, el director y los actores que participan. Para la ‘solar’ 
Margaret, eso se traduciría en unos pendientes con forma de girasol. En el caso de los hombres, 
podría reducirse a la elección de la corbata. “He hecho tantas corbatas; he trabajado 25 años con 
Scorsese”, dice Powell con ironía. “Pero me gusta elegirlas. Pueden marcar la diferencia entre 
alguien con un traje aburrido y alguien con un traje un poco más interesante”.

Powell y Nighy se llevaron bien desde el principio, casi 25 años después de que trabajaran juntos 
por primera vez cuando ella se encargó de vestirlo en Un hombre perdido en el tiempo, la película 
de Bill Forsyth. “Normalmente llego a la prueba de vestuario diciendo cosas como ‘azul marino o 
sin medias o no pienso ponerme esos pantalones’”, dice el actor. “Me gusta ir cómodo. Pero 
cuando supe que Sandy Powell se iba a encargar del vestuario, me limité a decir: ‘¿Qué quieres 
que me ponga?’. Tuvimos una pequeña diferencia de opinión. Pero recordé con quién estaba 
hablando y me callé, porque sé que siempre lo hará bien”.



En opinión de Powell, el estilo de Williams no habría cambiado desde que enviudó. “Es como si 
su espíritu le hubiera abandonado cuando murió su esposa. Lleva el mismo traje todos los días 
de su vida laboral, y probablemente también los fines de semana. Bill ni siquiera quería cambiarse 
la corbata. En Brighton, cuando se emborracha, pensé en que podría aflojarse un poco la corbata. 
Pero Bill se mostró totalmente inflexible y aunque estuviera borracho tenía que ir totalmente 
abotonado”. Encontró un traje original de la época que milagrosamente le quedaba perfecto y que 
se convirtió en la pieza básica del look de Williams.

En el otro extremo del espectro, en términos de vestimenta masculina, estaba el Sutherland de 
Burke, vestido con ropa de gran calidad pero muy mal cuidada. En ese caso, Powell se inspiró en 
dos tipos creativos de la vida real que conoce e introdujo algo de color. 

“Para mí, el vestuario y el pelo siempre son una parte emocionante del trabajo”, dice Burke. “Sandy 
es muy instintiva. A mí me gusta vestir de verde con calcetines naranjas, pero en este caso había 
que adaptarse a la época. Dimos muchas vueltas hasta que encontramos lo que encajaba”.

En el caso de la Margaret de Wood, la clave estaba en hacer que destacara sobre otras mujeres 
de la oficina pero sin parecer el típico objeto sexual de oficina. Mientras que el resto de las 
mujeres de County Hall visten sobre todo de azul y gris, la Margaret de Wood lleva toques de 
color. De hecho, incluso cuando va de blanco parece más cálida y brillante que el resto.

“Lo peor son esas malditas cinturas de avispa”, dice riendo Wood. “Te oprimen. Tardé un poco en 
acostumbrarme porque no había llevado nunca algo tan incómodo. Incluso cambia tu postura. La 
gente solía ser más formal. El traje refleja esa actitud de forma natural porque te sientes muy 
diferente. Pero me encantó. Echo de menos lo que yo llamo mi ‘estética de los años 50’”.

Además del reparto principal, Powell también se implica muchísimo en la elección de los actores 
de fondo de la película, un enfoque que comparte con la diseñadora de maquillaje Nadia Stacey. 
“Me parecen importantes”, explica Powell. “A menudo, se les trata literalmente como un fondo, 
algo confuso y borroso. Creo que los extras también ayudan a contar la historia, te sitúan en la 
parte de Londres que estás viendo, qué tipo de establecimiento estás viendo por su manera de 
vestir y el tipo de caras que tienen. Ayudan muchísimo a contar la historia. Así que siempre soy 
muy perfeccionista en ese aspecto”.



MAQUILLAJE Y PELUQUERÍA
La diseñadora de maquillaje y peluquería Nadia Stacey es, en palabras de Hermanus, “extraordinaria 
en películas de época y está muy solicitada”. Stacey creó los extraordinarios looks de La favorita, 
así como las transformaciones de la precuela de la villana de Disney Cruella. Pero también se 
encargó de las miradas sutiles y naturalistas de Primavera en Beechwood (en la que también 
trabajó con Scott, Ramsay y Powell) y de El padre. A decir de todos, es muy divertido trabajar con 
ella. “Es de agradecer cuando son las cinco de la mañana”, dice riendo Sharp. Sin embargo, la 
gran fortaleza de Stacey es la importancia que concede al personaje. 

“No me veo como una maquilladora”, dice Stacey. “La gente de mi equipo es técnicamente mucho 
mejor que yo. Como diseñadora, me veo como parte del equipo de narración, parte de la creación 
del mundo y de la creación de los personajes. Puedes hacer toda la planificación e investigación 
que quieras sobre el personaje, pero hasta que no tengas al actor, no sabrás qué funciona. Tienes 
que saber que aunque sea perfecto puede no funcionar. Porque no veo al personaje. No sé quién 
es”.

Stacey repasa el guion línea por línea, tomando nota de cada vez que se menciona un personaje 
y por qué. Después analiza qué tipo de personas son, en qué tipo de mundo viven.  “Eso podría 
dar pistas sobre la forma del peinado, si alguien tiene bigote o no, porque muchas de estas cosas 
también afectan el estatus social. Creo que tienes que profundizar lo máximo en todos esos 
detalles”.

Y es algo que el reparto sabe apreciar. “Tener una cámara en la cara todo el tiempo resulta muy 
extraño”, dice Wood. “Te puedes sentir un poco avergonzado de tu aspecto. Pero yo no tenía que 
parecerme a mí sino a Margaret y eso te libera de los complejos. Y cuando te liberas de eso y te 
limitas a ser el personaje surge la magia”.

Como es lógico, Stacey tuvo que investigar el periodo histórico de la película. El estilo de los años 
50 se basaba en un acabado empolvado muy mate para los rostros femeninos, mucha máscara 
de ojos, cejas arqueadas y pintalabios rojo anaranjado, pero poca sombra de ojos. Los hombres, 
casi sin excepción, iban muy bien afeitados con el pelo corto por detrás y por los lados. “Casi 
nadie llevaba el pelo largo. El look de los años 50 es muy definido. Todo gira alrededor de la 
silueta y la forma, y una vez que tienes eso, puedes reproducir esa época en el maquillaje”.

Esa era el punto de partida pero, según Stacey, lo más seguro es que los hombres mayores y 
serios de County Hall se peinaran de la misma forma durante toda su vida, así que podrían parecer 
más de los años 30 que de los 50. Por el contrario, es muy probable que los habitantes de un 
pequeño pueblo costero no siguieran la última moda así que podrían parecerse más a la gente de 
los años 40, con el pelo más largo que las chicas de ciudad. “Así que para ser históricamente 
preciso hay que abarcar muchos períodos diferentes”. 

A Hermanus le gustó mucho ese nivel de detalle. “Oliver confía en nosotros y nos deja hacer 
nuestro trabajo. Eso es fantástico porque solo tenemos que preocuparnos en hacerlo lo mejor 
posible para él y para la película. Supe desde el primer día que tiene esa cualidad y que sabe 
cómo va a ser esta película. Eso te da tanta confianza que puedes concentrarte en lo tuyo y hacer 
bien tu trabajo”. 



EL SIGNIFICADO DE LIVING
Para el director Oliver Hermanus esta película aborda temas universales. “En el fondo, es una 
historia sobre la muerte como afirmación de la vida. Este hombre se da cuenta de que su vida 
está llegando a su fin así que siente la urgencia de vivir. Siempre pensé que era una historia que 
valía la pena contar hoy porque siempre estamos distraídos. Vivimos mirando nuestros móviles, 
mirando hacia el futuro. Así que es interesante dar un paso atrás y preguntarse qué significa estar 
presente en tu propia vida”.

Nighy está de acuerdo. “La película trata sobre cómo nos enfrentamos a la mortalidad y sobre 
cómo valorar mejor el tiempo que se nos ha dado. Es una oportunidad para ver lo que hace una 
persona normal que tiene una existencia muy limitada cuando se enfrenta cara a cara con la 
muerte. A grandes rasgos, descubre que lo que da sentido a la vida es hacer algo por los demás”.

“En mi opinión, las grandes historias confunden y te complican la vida; no hay una talla única que 
sirva para todos”, dice Burke. “Pero Sutherland dice una cosa cuando estamos en la feria e 
intentamos sacar un conejo de peluche de una caja de cristal con ayuda de una caña. Yo digo: 
‘Siempre es el mismo conejo’. Bill lo repite más adelante. Es lo que uno quiere tener pero que no 
puede conseguir. Da la impresión de que llevamos toda la vida persiguiendo algo que se nos 
escapa; y ese algo tiene un significado y una magia que nunca llegarás a tener en las manos. Creo 
que de eso trata la película, pero no pretende tener todas las respuestas”.

Aimee Lou Wood lo ve como un llamamiento a la empatía. “Espero que cuando el público salga 
del cine encuentre que todo el mundo es interesante. Todos tienen una historia que contar. Espero 
que la gente piense: ‘Voy a hablar con alguien la próxima vez que tome un café o voy a hablar con 
la persona que está detrás de mí en la cola’. Voy a preguntarles cómo están y escuchar lo que me 
digan”.

Para Ishiguro, se trata de encontrar una manera diferente de afrontar el impacto de tu vida en el 
mundo, algo que no  dependa de lo que los demás piensen de ti sino de lo que hagas en privado. 
“Lo que realmente me atrajo de Vivir (Ikiru) fue que decía que lo importante es que quieras ser la 
mejor versión de ti mismo. Puede que sea algo muy humilde, pero lo importante es superarte a ti 
mismo. Puede que nadie te recuerde por eso, pero a ti sí te importará.



BIOGRAFÍAS DEL REPARTO
Bill Nighy – “Mr. Williams”

Bill Nighy es un actor de cine y teatro que ha recibido un sinfín de premios, con una extraordinaria 
carrera que abarca 50 años. Entre otros, Bill ha recibido un BAFTA al Mejor Actor de Reparto por 
Love Actually, y un Globo de Oro al Mejor Actor en una Miniserie por Gideon’s Daughter. 

Este año, Bill va a protagonizar The Beautiful Game; una película de Netflix dirigida por Thea 
Sharrock que se centra en un grupo de futbolistas ingleses sin hogar, que viajan de Londres a 
Roma para asistir al Mundial de Personas sin Hogar.

Podemos ver a Bill junto a Johnny Depp en El fotógrafo de Minamata, un thriller sobre la redención 
cuya première tuvo lugar en el Festival de Cine de Berlín de2020 y que se estrenó en los cines en 
2021. A principios de 2020, Bill protagonizó la adaptación de Autumn de Wilde de la novela 
clásica de Jane Austen Emma. En la película encarna al Sr. Woodhouse, el papel del padre de 
Emma, junto a Anya Taylor-Joy y Johnny Flynn. En 2019, vimos a Bill en La amabilidad de los 
extraños de Lone Scherfig que inauguró el Festival Internacional de Cine de Berlín; la aclamada 
película de animación Pokémon: Detective Pikachu; la comedia dramática centrada en el scrabble 
titulada Sometimes, Always, Never; y el drama romántico Regreso a Hope Gap junto a Annette 
Benning. 

En 2018, Bill protagonizó La librería, la película ganadora de múltiples premios donde interpretó 
al solitario amante de los libros Edmund Brundish, y la adaptación de la miniserie de televisión de 
Agatha Christie Inocencia trágica, en la que interpretó el papel principal de Leo Argyll. En 2017, 
vimos a Bill en Los misteriosos asesinatos de Limehouse, que se estrenó en el Festival Internacional 
de Cine de Toronto en 2016. También lo vimos junto a Gemma Arterton y Sam Claflin en Su mejor 
historia que se presentó durante el TIFF de 2016. El giro icónico de Bill, como una vieja estrella de 
rock, se produjo en el éxito de Richard Curtis de 2003 Love Actually que le valió el premio Evening 
Standard British Film, entre otros. Más adelante, retomó el papel en el especial de caridad Red 
Nose Day Actually (2017). 

En 2014 vimos a Bill protagonizando Pride que ganó el premio a la Mejor Película Independiente 
Británica en los BIFA de 2014. En 2013, Bill volvió a trabajar con Richard Curtis en Una cuestión 
de tiempo, la comedia romántica cuyo protagonista viaja en el tiempo. Bill también asumió el 
papel de Douglas Ainslie en El exótico hotel Marigold, y su secuela, El nuevo exótico hotel Marigold. 

La extensa lista de créditos cinematográficos de Bill también incluye Blanco escurridizo, Radio 
encubierta, Valkiria, Diario de un escándalo, El jardinero fiel, Corazones desenfrenados y Siempre 
locos. 

Nighy comenzó su carrera en los escenarios teatrales y desde entonces ha triunfado en numerosas 
obras como Pravda de David Hare, Skylight y A Map of the World. Recibió una nominación al 
Premio Olivier en 2001 al Mejor Actor por su interpretación en Blue/Orange de Joe Penhall. 



Aimee Lou Wood – “Margaret”

Aimee Lou Wood encarna a Aimee Gibbs en la popular serie de Netflix Sex Education, que acaba 
de rodar su tercera temporada. Aimee también apareció recientemente en Mr. Wain, un 
largometraje protagonizado por Benedict Cumberbatch, Claire Foy y Andrea Riseborough. Aimee 
se graduó en RADA en 2017 con créditos teatrales como Sonia en Tío Vania en el Harold Pinter y 
Downstate en el National Theatre. 



Alex Sharp – “Peter”

Alex Sharp, nacido en Londres, se graduó en Juilliard en 2014 e inmediatamente después obtuvo 
el papel protagonista en la producción original de Broadway de The Curious Incident of the Dog in 
the Night-Time. Su debut en Broadway le valió el premio Tony al Mejor Actor, el premio Drama 
Desk al Actor más Destacado y el premio del Outer Critics Circle. Es el actor más joven en ganar 
el Tony al Mejor Actor. 

Desde entonces, Alex ha dado el salto a la pantalla grande, protagonizando la película de John 
Cameron Mitchell Cómo enamorar a una chica punk junto a Nicole Kidman y Elle Fanning, Hasta 
los huesos de Marti Noxon junto a Lily Collins y Keanu Reeves, y la película de Sundance de 2019, 
The Sunlit Night. Alex también rodó el Untitled Game of Thrones Prequel Pilot. Vimos recientemente 
a Alex en El juicio de los siete de Chicago de Aaron Sorkin para Netflix, junto a Sacha Baron Cohen 
y Eddie Redmayne, que obtuvo el Premio SAG 2021 al Mejor Reparto Coral en una Película. 

Actualmente, Alex está rodando la serie de Netflix titulada The Three Body Problem de los 
showrunners Benioff & Weiss.

Tom Burke – “Sutherland” 

Vimos más recientemente a Tom en la aclamada serie de Netflix The Crown, junto a Helena 
Bonham Carter, y como Orson Welles en el largometraje nominado al Oscar de David Fincher 
Mank. Antes de eso, protagonizó el papel principal de Anthony en la película de Joanna Hogg The 
Souvenir, que ganó el Gran Premio del Jurado de World Cinema: Dramatic en Sundance en 2019 y 
por la que fue nominado a un premio BIFA y al premio Critics Circle al Mejor Actor. Otros créditos 
recientes incluyen el papel de John Rosmer en la obra teatral Rosmersholm, The Deep Blue Sea en 
The National Theatre, la miniserie de la BBC Guerra y paz y como Athos en Los mosqueteros 
también para la BBC. Tom acaba de terminar el rodaje de la película independiente Klokkenluider, 
y Extinction de Sky junto a Paapa Essiedu, y pronto lo veremos en True Things para BBC Films 
junto a Ruth Wilson, así como en The Show de Alan Moore. En breve también veremos a Tom 
retomando su papel de Cormoran Strike en la próxima entrega de la aclamada película de JK 
Rowling The Strike Series para la BBC junto a Holliday Grainger. Otros próximos proyectos incluyen 
The Wonder junto a Florence Pugh y Furiosa junto a Anya Taylor-Joy y Chris Hemsworth.



BIOGRAFÍAS DEL EQUIPO TÉCNICO
Oliver Hermanus – Director 

Oliver Hermanus debutó con la película Shirley Adams en 2009, que se estrenó en competición en 
el 62º Festival de Cine de Locarno. Su segunda película, Beauty (Skoonheid), se presentó en la 
sección Un Certain Regard del 64º Festival de Cine de Cannes. La tercera, The Endless River, se 
estrenó en competición en el 72º Festival de Cine de Venecia, donde fue la primera película 
sudafricana en ser invitada a la competición principal. Su cuarta película, Moffie, se estrenó en la 
competición Orizzonti en el 76° Festival de Cine de Venecia de 2019. Living es su primer 
largometraje fuera de Sudáfrica. En 2022 dirigirá The History of Sound, protagonizada por Paul 
Mescal y Josh O’Connor.

Stephen Woolley – Productor

Stephen Woolley es uno de los productores independientes más respetados del cine británico y 
ha producido más de 65 películas durante una prestigiosa carrera que abarca cuatro décadas. 
Algunos de sus numerosos éxitos incluyen En compañía de lobos, Mona Lisa, Scandal, Juego de 
lágrimas, Entrevista con el vampiro, Backbeat, Little Voice, El fin del romance, Stoned, el genuino 
Rolling Stone (que también dirigió), Pago justo y Carol.

Woolley inició su carrera en The Screen on The Green, Islington en 1976. Después dirigió y fue 
propietario tanto del Scala Cinema en Kings Cross como de la compañía de distribución Palace 
Pictures con Nik Powell, distribuyendo con éxito películas de prestigiosos directores como Mike 
Leigh y Ken Loach, así como éxitos internacionales como París, Texas, Cuando Harry encontró a 
Sally y El ejército de las tinieblas. 

Ha sido nominado al Oscar, ganador de múltiples BAFTA y del prestigioso premio del Sindicato 
de Productores de América. En total, sus películas han obtenido 52 nominaciones y premios 
BAFTA y 20 nominaciones y premios de la Academia.



En la actualidad, Woolley es socio de Number 9 Films con Elizabeth Karlsen. En 2019 recibieron 
conjuntamente el premio BAFTA por una destacada contribución británica al cine. Entre sus 
producciones más recientes cabe destacar Su mejor historia, protagonizada por Gemma Arteton 
y Bill Nighy, Colette, protagonizada por Keira Knightley y Primavera en Beechwood, protagonizada 
por Odessa Young, Josh O’Connor, Sọpẹ Dìrísù, Colin Firth y Olivia Colman. 

Elizabeth Karlsen – Productora 

Elizabeth Karlsen es una premiada productora de prestigio internacional que cofundó en 2002 
Number 8 Films, la productora independiente líder del Reino Unido, con su socio Stephen Woolley. 

En febrero de 2019, Elizabeth y Stephen recibieron conjuntamente el prestigioso y codiciado 
premio BAFTA a la destacada contribución británica al cine. Ha producido algunas de las películas 
independientes más célebres de Estados Unidos y Europa, entre ellas: Carol de Todd Harris 
(nominada a 6 Premios de la Academia®, 6 Globos de Oro y 9 Premios BAFTA) Little Voice de 
Mark Herman (ganadora de un Globo de Oro, nominado a 1 Premio de la Academia®, 6 Globos de 
Oro y 6 BAFTA) Juego de lágrimas de Neil Jordan (ganadora de Premio de la Academia, un BAFTA 
y nominada a 6 Premios de la Academia®), Pago justo (nominada a 3 BAFTA) y Mrs. Harris de 
Phyllis Nagy (nominada a 12 Emmy®, 3 Globos de Oro y un premio PGA) y Colette de Wash 
Westmoreland (nominada a 4 BIFA y un premio Independent Spirit). 

Otros trabajos para la televisión incluyen: En la playa de Chesil, escrita por Ian McEwan y dirigida 
por Dominic Cooke y La juventud de Paolo Sorrentino(nominada a 1 Premio de la Academia® y 
ganadora de 3 Premios del Cine Europeo). Su trabajo con Stephen Woolley le ha valido un total de 
52 nominaciones y premios BAFTA y 20 nominaciones y premios de la Academia®. 

Su último largometraje Primavera en Beechwood escrita por Alice Birch y dirigida por Eva Husson, 
está protagonizado por Odessa Young, Josh O’Connor, Sọpẹ Dìrísù, Colin Firth y Olivia Colman. La 
película se estrenó a escala mundial en el Festival de Cine de Cannes de 2021 y se proyectó en el 
Festival de Cine de Toronto, a lo que siguió un estreno mundial en cines.

Kazuo Ishiguro – Guionista 

Kazuo Ishiguro es un novelista, guionista y letrista de canciones ganador del Premio Nobel y del 
Premio Booker. Nació en Nagasaki, Japón, en 1954 y se trasladó a Gran Bretaña con sus padres 
cuando tenía cinco años. Sus libros, traducidos a más de 50 lenguas, le han valido muchas 
distinciones en todo el mundo y sus novelas Lo que queda del día y Nunca me abandones se han 
convertido en películas de enorme éxito. Recibió el título de Caballero en 2018 por sus Servicios 
a la Literatura. También posee las condecoraciones de Chevalier de l’Ordre des Arts et des Lettres 
de Francia y la Orden del Sol Naciente - Estrella de Oro y Plata de Japón. 3000 Pictures y Heyday 
Films de Sony están adaptando actualmente su última novela, Klara y el Sol, a la gran pantalla.

Jamie D. Ramsay, SASC – Director de fotografía

Jamie Ramsay descubrió su pasión por las imágenes a una edad muy temprana cuando se dio 
cuenta de que disfrutaba más con las imágenes y las fotografías que con la lectura. Así que una 
cámara que le regaló su abuelo lo llevó por el camino de la fotografía. A Jamie siempre le ha 
fascinado la luz y la sombra y desde que tiene memoria, se ha sentido atraído por la belleza de la 
luz. La luz que se filtra a través de la ventana de su aula o el juego de sombras muy contrastadas 
cuando los rayos de luz de la tarde se filtran a través de su dormitorio. Se pasó a las imágenes en 
movimiento cuando descubrió la escuela de cine y en el momento en que miró a través de la lente 
de una cámara de 16 mm. Y se enganchó para siempre. 

La fotografía de cine es su estilo de vida, no solo su trabajo. Su trayectoria empezó con una 
narrativa de formato largo y enseguida aprendió la importancia de la colaboración en un set de 
rodaje. Conoció a su habitual colaborador Oliver Hermanus en la conmovedora película Shirley 
Adams y los dos se han hecho inseparables desde entonces. El trabajo de Jamie brilla en los 



sutiles momentos humanamente vulnerables de una película en la que intenta enmarcar 
discretamente las cosas para ayudar aún más a sus actores a emocionarse con sus 
interpretaciones. Recientemente, pudimos apreciar este delicado trabajo de cámara en la película 
de Hermanus sobre la época del apartheid en Sudáfrica titulada Moffie en la que un joven debe 
completar sus brutales y racistas dos años de servicio militar obligatorio mientras mantiene en 
secreto su homosexualidad. Jamie es miembro de la SASC (Sociedad Sudafricana de Directores 
de Fotografía) y seguirá esforzándose por hacer películas singulares y con mensaje. 

Desde julio de 2020, Jamie ha rodado largometrajes en Londres y sus alrededores. Podemos ver 
su trabajo en Primavera en Beechwood de Eva Husson, protagonizada por Josh O’Connor, Odessa 
Young, Olivia Coleman y Colin Firth; y más recientemente en Untitled Murder Mystery de Tom 
George protagonizada por Saiorse Ronan y Sam Rockwell. 

Helen Scott – Diseñadora de producción 

Helen Scott ha trabajado extensamente tanto en el cine como en la televisión británica. Sus 
créditos como diseñadora de producción en televisión incluyen Some Dogs Bite, Public Enemies, 
The Politician’s Husband, The Great Train Robbery, El honor perdido de Christopher Jefferies, por la 
que recibió una nominación al Mejor Diseño de Producción en los Premios RTS Craft & Design de 
2015; Doctor Foster, y Baghdad Central. Un escándalo muy inglés, que diseñó para el director 
nominado al Premio de la Academia Stephen Frears, fue nominada a Mejor Miniserie en los 
Globos de Oro, los BAFTA TV y los Premios RTS Television en 2019, y Helen fue nominada al 
Mejor Diseño de Producción en los Premios BAFTA Television Craft por su trabajo en esta película.  

El trabajo de Helen en el cine incluye colaboraciones de éxito con Andrea Arnold: Dog, Wasp 
(Premio de la Academia al Mejor Cortometraje - Acción real, 2005), Red Road, Fish Tank y Cumbres 
borrascosas, y con Clio Barnard, para  la que diseñó The Selfish Giant y Dark River. Cómo enamorar 
a una chica punk, que diseñó para el director John Cameron Mitchell, se estrenó en el Festival de 
Cine de Cannes en 2018, y Mangrove y Lovers Rock, las dos primeras películas de la serie Small 
Axe, que diseñó para el director ganador del Premio de la Academia Steve McQueen, formaron 
parte de la Selección Oficial del Festival de Cine de Cannes en 2020. Por su trabajo en Small Axe, 
Helen recibió un BAFTA Television Craft al Mejor Diseño de Producción en 2021. Actualmente, 
Helen está diseñando Firebrand para Magnolia Mae Films con el director Karim Anouz y 
protagonizada por Michelle Williams y Jude Law en los papeles protagonistas.

Chris Wyatt – Montaje 

Chris Wyatt ha trabajado con una mezcla ecléctica de grandes realizadores, de Peter Greenaway 
a Shane Meadows. Su carrera abarca más de 40 años y entre sus créditos cabe destacar The 
Pillow Book, This is England, ‘71 y Tierra de Dios. Los dos últimos largometrajes de Chris fueron 
Ammonite y Supernova. 

Ha sido nominado a dos premios BAFTA TV a lo largo de su carrera incluido para This is England 
‘86 y Criminal Justice. Otras de sus distinciones incluyen haber sido nominado dos veces al BIFA 
al Mejor Logro Técnico por’71 y Dead Man’s Shoes. 

Emilie Levienaise-Farrouch – Música 

Emilie Levienaise-Farrouch es una premiada pianista, compositora y artista de grabación francesa 
con sede en Londres, cuyo trabajo abarca música para películas orquestales, proyectos de 
álbumes, encargos y diseño de sonido.

Emilie ha escrito bandas sonoras para películas premiadas como galardonadas, incluidas Rocks 
dirigida por Sarah Gavron que cosechó excelentes críticas; la impresionante música de Emilie 
recibió una nominación al Premio BIFA en 2020; Censor, el debut como director de Prano Bailey-
Bond, una película de terror psicológico que se estrenó en el Festival de Cine de Sundance en 
enero de 2021; y el drama de la Segunda Guerra Mundial La batalla olvidada, dirigida por Matthijs 
van Heijningen Jr. para Netflix. La película alcanzó el nº1 en las películas más vistas en Netflix en 
su primer fin de semana. 



Otros créditos de Emilie son The Sheik and I del director estadounidense-iraní Caveh Zahedi; y la 
ópera prima nominada al BAFTA de Harry Wootliff Only You, cuya banda sonora tuvo más de 4 
millones de streams en Spotify. 

Emilie ha colaborado con los artistas visuales Danica Dakic, Alice May Williams y Natasha 
Caruana en música para instalaciones de video expuestas en el Jerwood Project Space, Speke 
Hall, The ODI y en el Festival de Fotografía de Arles. En 2013, recibió el premio Emerging Excellence 
del Musician Benevolent Fund, y en 2015 Emilie recibió el encargo de crear un paseo sonoro en el 
Queen Elizabeth Park de Londres. 

Como intérprete en directo, Emilie ha actuado en la Semana de Música de Tallin, el Festival de 
Brighton y la Union Chapel. La London Contemporary Orchestra le encargó a Emilie que escribiera 
para un pequeño grupo de cuerda y electrónica en directo, que se estrenó durante los BBC Proms 
de 2017. 

El álbum debut de Emilie Like Water Through the Sand se publicó en 2015 en el sello 130701 y el 
segundo álbum salió Époques en 2018. El tercer álbum de Emilie saldrá a la venta el año que 
viene.



Sandy Powell – Diseñadora de vestuario 

Sandy Powell estudió en la Central School of Art de Londres y comenzó su carrera cinematográfica 
colaborando con Derek Jarman en Caravaggio.

Sandy Powell ha ganado tres Premios de la Academia por sus diseños en La reina Victoria de 
Jean-Marc Vallée, El aviador de Martin Scorsese y Shakespeare enamorado de John Madden; 
además tiene otras doce nominaciones por largometrajes como Carol, Cenicienta, La invención de 
Hugo, Mrs Henderson presenta, Gangs of New York, Las alas de la paloma, Orlando y El irlandés.

Ha recibido tres premios BAFTA por La favorita de Yorgos Lanthimos, La reina Victoria y Velvet 
Goldmine de Todd Haynes y atesora otras 13 nominaciones. Por La favorita y El regreso de Mary 
Poppins de Rob Marshall, Sandy recibió nominaciones a los Premios de la Academia, un Premio 
y una nominación del Sindicato de Diseñadores de Vestuario, un BIFA y dos nominaciones al 
premio Critics’ Choice. 

Recientemente trabajó en The Glorias para la directora Julie Taymor. Actualmente se está 
preparando para su próximo proyecto, Blancanieves de Disney.

En 2010, Sandy recibió el Premio al Logro Profesional del Sindicato de Diseñadores de Vestuario, 
y en 2020 recibió el Premio Dilys Powell del Círculo de Críticos de Cine de Londres a la Excelencia 
en Cine. En 2011, Powell fue nombrado Oficial de la Orden del Imperio Británico por sus servicios 
a la industria cinematográfica.

Nadia Stacey – Diseñadora de maquillaje y peluquería

Stacey se formó en Yorkshire Television y adquirió experiencia como becaria y ayudante de 
maquillaje en el teatro, el ballet y la ópera antes de conseguir su primer trabajo cinematográfico 
con la diseñadora de maquillaje y peluquería ganadora del Oscar Lisa Westcott en Miss Potter, 
protagonizada por Renée Zellweger. 

El primer crédito de Nadia como diseñadora de maquillaje y peluquería fue en el largometraje 
ganador del BAFTA Redención (Tyrannosaur) de Paddy Considine, y desde ese momento se ha 
encargado del diseño de películas como: Turistas; Pride, Eddy el Águila, Melanie. The Girl With All 
the Gifts, El sentido de un final, Fuera de combate, por la que fue nominada a un BIFA al Mejor 
Diseño de Maquillaje y Peluquería; La bestia y Tolkien. Por su trabajo en La favorita, protagonizada 
por Olivia Colman, Emma Stone y Rachel Weisz, Nadia ganó un BIFA, un BAFTA y un premio del 
Cine Europeo a la Mejor Peluquería y Maquillaje y la película en sí fue nominada a 10 Premios de 
la Academia, incluido el de Mejor Película.

Paralelamente a su trabajo en el cine, Nadia también ha diseñado dramas de televisión en una 
amplia variedad de géneros, desde zombies (In the Flesh de la BBC, por el que fue nominada a un 
premio RTS North-West al Diseño de Maquillaje), pasando por el crimen de época (The Suspicions 
of Mr. Whicher) hasta la fantasía (el piloto de Krypton de DC Films). Su proyecto más reciente para 
televisión, Devs, escrito, dirigido y creado por Alex Garland, se emitió en 2020. 

También podemos ver el trabajo de Nadia ver en largometrajes como Secretos de Estado, El jardín 
secreto y El padre, que fue nominada a 6 premios de la Academia, incluida la de Mejor Película. Más 
recientemente, ha diseñado la peluquería y el maquillaje de: Todos hablan de Jamie, por la que fue 
nominada a un premio BIFA, la adaptación cinematográfica del musical nominado al Laurence 
Olivier; Cruella, protagonizada por Emma Stone como la villana del mismo nombre, que le ha 
valido nominaciones a los Premios Critic’s Choice y a los Premios de la Asociación de Críticos de 
Hollywood; True Things; Primavera en Beechwood, protagonizada por Josh O’Connor, Odessa 
Young, Olivia Colman, Colin Firth y Glenda Jackson y acaba de terminar Poor Things, protagonizada 
por Emma Stone, Willem Defoe y Mark Ruffalo. Su próximo proyecto es diseñar la última versión 
de Blancanieves para Disney, protagonizada por Rachel Zegler y Gal Gadot.



Kahleen Crawford – Directora de casting 

Kahleen Crawford empezó a trabajar en casting en 2000, y en 2006 creó Kahleen Casting. Lleva 
desde 2003 realizando el casting de las películas de Ken Loach, incluidas las nominadas a la 
Palme D’Or, BIFA y BAFTA Sorry We Missed You y Yo, Daniel Blake, que ganó la Palma de Oro de 
Cannes en 2016 y el BAFTA a Mejor Película Británica en 2017. 

Otros créditos cinematográficos recientes de Kahleen incluyen el debut como directora de Maggie 
Gyllenhaal La hija oscura; True Things, el segundo largometraje de Harry Wootliff; Wild Rose, 
nominada al BIFA y al BAFTA, Solo tú, nominada al BIFA y BAFTA, y El rey proscrito. Recientemente, 
su trabajo en televisión incluye el thriller de World Productions Vigil: Conspiración nuclear (BBC); 
La sangre helada de Andrew Haigh (BBC/AMC) protagonizada por Jack O’Connell y Colin Farrell; 
I Hate Suzie el drama de Sky Atlantic nominado al BAFTA creado por Billie Piper y Lucy Prebble; y 
La materia oscura nominada al BAFTA (Temporadas 1-3 para BBC/HBO). Kahleen completó 
recientemente el casting de Los Hombres del S.A.S de Steven Knight para Kudos/BBC One; Screw 
de Rob Williams para Channel 4; y el largometraje británico para Netflix Pasaba por aquí del 
guionista y director ganador del BAFTA Babak Anvari.
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