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Michel Gondry -Sueños, magia y palíndromos visuales- 
 
Resulta curioso concurrir con un director tan comprometido con sus piezas,  
sosteniendo una larga trayectoria, sin poseer casos deshonrosos en esta, 
convirtiéndose en piedra angular. Son estas cosas las que hacen a un artista 
ganarse el respeto por parte de crítica y público (O por lo menos el mío). 

 
Piezas extraídas del subconsciente onírico; Michel Gondry es al campo audiovisual 
actual, lo que en su día fue el médico, filósofo y neurólogo austriaco Sigmund Freud a 
sus teorías sobre asociación libre y el análisis de los sueños; de la misma manera su 
propia trayectoria se trata de un sueño, en su caso hecho realidad. Porque pensándolo 
bien ¿Cuantos directores pueden presentar sus piezas en las salas de cine de uso 
comercial, en la cadena musical MTV o en diferentes museos de arte contemporáneo? 
¿Qué otro creador podría realizar trabajos en diferentes formatos como spots 
publicitarios, videos musicales, cortometrajes o filmes de larga duración? ¿Quién puede 
ser considerado Artista independiente y estar en el MainStream como hacedor de la 
imagen de grandes marcas? Persistiendo en ese límite llamado “Crossover” (Tierra de 
nadie). 
 
La respuesta a todas estas preguntas es bien sencilla (Aún así resulta irrealizable a 
muchos creadores por infidelidad a su credo), ser fiel al estilo propio, sin intentar 
seguir los dictámenes de las tendencias de ese instante (Las modas solo resultan 
coherentes si encajan en cierto momento con tus ideales), no dejar de investigar en cada 
ocasión con diferentes técnicas ni estilos y tener una buena virtud atemporal de visión 
vanguardista. Estas bases son las necesarias para llegar alto, tan alto como llegan las 
nubes, ya que, nunca estar en ellas dio tan buenos resultados.  
 
A la hora de enfrentarme como espectador para referirme al trabajo de Michel Gondry, 
no dejan de venirme a la mente diferentes vanguardias artísticas, así como algunos de 
sus máximos representantes, que me sirven de referencia, para comprender mejor su 
labor. En su trabajo me resultan obvias las alusiones tomadas de la historia del arte, 
principalmente de aquellas artes innovadoras opuestas al sistema académico, logrando 
la ruptura de los valores decimonónicos. No resulta raro designar a heterogéneos 
personajes como Salvador Dalí, Andy Warhol, Alberto Burri y Piero Manzini o M.C 
Escher por parte de las artes plásticas, de los que toma, el conceptualismo del deseo del 
surrealismo, la amistosa relación con el terreno comercial en el Pop-Art, los variados 
materiales que construían las piezas del movimiento Povera o las tramas laberínticas y 
patrones de repetición del dibujante holandés...y a George Meliés, Ray Harryhausen, 
Norman McLaren o Luis Buñuel, dentro del séptimo arte, practicando la magia, los 
grandes montajes y técnicas, adoptándolas bajo la idea precisa de su voluntad, para 
darles otras interpretaciones (A diferencia de estos, que fueron creadores adelantados a 
su tiempo, Gondry es un realizador contemporáneo que moderniza el lenguaje a través 
de técnicas antiguas), orientándolas hacia nuevos rumbos; pero también dejando a su 
vez las propias miguitas de pan en el camino, que sirven de recorrido marcado para 
nuevos creadores posteriores. 
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1-  2-  
 

3-  
 

4-   5-   6-   7-  
 

8-   9-   10-  
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11-  
 
 
 

 
 
Como bien he citado ya anteriormente, Michel Gondry, se desenvuelve con total soltura 
en diferentes áreas; pero para dotar al artículo de mayor coherencia, he preferido 
centrarme principalmente en sus piezas de videos musicales, con los cuales comenzó 
toda su andadura y el reconocimiento de su producción. Además; íntegramente, en todas 
sus obras hay un minucioso tratamiento del audio, que ocupa una parte importante en el 
progreso global de su obra, prestando gran trascendencia a los elementos que engloban 
una canción; el ritmo, la melodía, la composición sonora o las pistas y tonos. 
 
Michel Gondry, concierne a esa fresca hornada de nuevos realizadores, que a través del 
lenguaje del video clip han sabido satisfacerlo, por medio de la ruptura, gran necesaria 
en la industria; ya que hoy en día, la música sin imagen resulta difícil de asimilar 
(Porque no decirlo, mucho menos atractiva y hastiada). No resulta anómalo hallar su 
nombre entre listas en las que se citan a otros de sus semejantes como: Chris 
Cunningham, Spike Jonze, Roman Coppola (Hijo y Hermano de Francis Ford Coppola  
y Sofia Coppola respectivamente) Mark Romanek, Jonathan Glazer, Anton Corbijn y 
Stéphane Sednaoui; pero de todo este inventario de desbordante talento, mesie Gondry 
es el poseedor de la visión y método de producir que más sobresaltan, tal vez por esa 
idea con la cual se le puede comparar con los científicos, los magos (Por su despliegue 
de materiales)o con la tarea de un artesano, ya que es sin duda alguna uno de los 
directores que menos programas informáticos utiliza, no obstante sabe de su uso y los 
utiliza con gran maestría sin que estos acaparen el protagonismo, exclusivamente de 
forma muy sutil para reforzar el concepto análogo, resolviendo en la mayor parte el área 
de producción, mediante el software de 3D, Maya, Aftereffects, Shake o Avid Nitris 
entre otros…ya que la mayor parte de su trabajo se nutre de técnicas existentes antes 
incluso de la existencia de las computadoras (Este tipo de cosas son las que más nos 
han sabido sorprender a toda esa generación adicta a los canales musicales, nacidos 
en su mayoría años antes o después del lanzamiento del primer ordenador Macintosh). 
Para ello rellena esa falta del efecto digital con técnicas de la animación clásica y 
experimental como el Stop-Motion, o las espectaculares representaciones teatrales a 
través de la iluminación y la escenografía, componer imaginativos decorados y 
vestuarios, donde el abanico de materiales resulta de todo tipo (Incluyendo los 
deshechos como el cartón) con lo que adquiere  la obra un carácter naif y poético. 
 
 

1.Michel Gondry (Fotograma del video “Let forever be” de 
Chemical Brothers)-2.M.C.Escher (Imágen de plantilla de 
repetición de retratos)-3.Ray Harryhausen (Fotografía de 

Making off)-4.Michel Gondry (Fotograma del video de Beck 
“Deadweight”)-5.Alberto Burri (Obra plástica en var ios 

materiales sobre arpillera)-6.Andy Warhol (Obra plástica 
serigrafía “Elvis”)-7.Salvador Dalí (Obra plástica, óleo sobre 

lienzo)-8.Luis Buñuel (Fotograma del Film “Un perro 
Andaluz”)-9. Norman Mclaren (Fotograma del cortometraje de 

animación “Neighbours”)-10.George Melies (Fotograma del 
Film “El viaje a la luna”)-11.Michel Gondry (Fotogram a del 

video “Bolide” del grupo Oui Oui). 
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Su Carrera se puede dividir en dos periodos. 
 
En la primera época (Videos realizados entre 1988-1995), Michel Gondry comienza 
realizándolos para el grupo francés “Oui Oui”, del cual también es miembro al frente de 
la batería, entre ellos caben nombrar obras como “La Ville”, “Un Joyeux Noel”, “Les 
Cailloux”, “Junior Et Sa Voix D´or”, “Bolide” o “Ma Maison”; estos videos marcan sus 
comienzos a muchos niveles, como las técnicas, en las cuales, se centra prácticamente 
en la animación clásica, con el dibujo animado por medio de recortes y el Stop-Motion, 
enreda con los cromas montando varias imágenes, para juguetear con los espacios o la 
repetición de unidades, llegando en algún caso, poco más o menos al Horror Vacui de la 
estética del Barroco (Únicamente del punto de vista de la Teoría), asimismo estas piezas 
resultan de gran dinamismo y velocidad; pero lo que más cabe destacar son sus 
contenidos, que poco a poco van afincándose en temas fetiches dentro del repertorio del 
director, conservándolos  hasta la actualidad, como los combos ciudad versus 
naturaleza, cielo frente a tierra o los medios de transporte. De esta primera etapa, son los 
dos videos de grupos franceses como I AM “Je danse le mia” y Jean Francois Coen  “La 
tour de pise”. En el primero el espectador conoce personas y espacios, por el 
movimiento de objetivo, fundiendo imágenes. El segundo, compuesto a raíz de 
imágenes de carteles y letreros luminosos, componen la letra de la canción, mediante 
una pantalla fraccionada en varias imágenes. Estos videos suponen su abertura a la 
colaboración con artistas no exclusivamente galos y su proyección internacional, 
colabora para los cantantes norteamericanos Lenny Kravitz “Believe”, Sinead O´conor 
“Fire on Babilón”, o el conjunto Massive Attack “Protection”, entre otros. A partir de 
aquí se irán aconteciéndose piezas, con ideas cada vez más perspicaces, exponiendo ya 
un portafolio de técnicas como los movimientos de cámara, escenarios móviles y 
diversas fullerías visuales, como la proyección de imágenes (Algo muy utilizado en el 
cine clásico, al igual que por algunos directores actuales como Tarantino u Oliver 
Stone), creando una de las obras más representativas de esta época como es el video 
ejecutado para los británicos Rolling Stones “Like a Rolling Stone”, en el cual ideará 
técnicamente con un efecto novedoso, vaticinándose al efecto que más tarde fue seguido 
en varias películas de ciencia ficción y acción como por ejemplo la saga The Matrix; 
pero sin lugar a dudas, si algún artista musical a supuesto la solidificación de la obra de 
Gondry a sido la cantante finlandesa Bjork*. 
 
En la segunda etapa (Videos realizados entre 1995-2006), crea piezas para artistas 
como, Radiohead,  Neneh Cherry, Sheryl Crow, Wyclef Jean, Kanye West o el 
cantautor contemporáneo Devendra Banhart….(Aquí también comienza la colaboración 
con su hermano Olivier). De esta fase, cabe destacar el palíndromo visual en la 
propuesta de “Sugar water” del conjunto japonés Cibo Matto. La colorista coreografía 
de “Around the world” para Daft Punk, en la que separa las pistas de audio en diferentes 
grupos con desiguales vestuarios y  bailes, desplegando un ejercicio increíble de 
expresión corporal en toda su magnificencia. “Everlong” de Foo Fighters por medio de 
una encadenación de sueños (En este video, al igual que en su film “La ciencia del 
sueño”, la imagen de las manos gigantes, está relacionada con una pesadilla 
recurrente que sufría el director de niño). En la pieza de Chemical Brothers “Let 
forever be”, el juego de repetición haciendo referencia al efecto de un calidoscopio, para 
separar la realidad de la ficción, lo refuerza con dos tipos de filmaciones, el video para 
las escenas que simbolizan la realidad y el celuloide en 35 mm para las imágenes  
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grabadas en plato que simbolizan el sueño. A Kylie Minogue “Come in to my world” en 
el que crea un bucle temporal, por el cual la cantante avanza en círculo durante la 
canción, a cada nueva vuelta los elementos se duplican, junto con varias Kylies 
interactuando en el mismo espacio. En el mismo año que su colaboración con la 
cantante australiana comienza una brillante relación con los hermanos  The White 
Stripes y la creación de sus videos “Fell in love with a girl” creado con piezas de lego, 
“Dead leaves and the dirty ground”, en “The hardest botton to botton” cada vez que 
Meg White, golpea la batería esta produce una repetición numérica del instrumento, lo 
mismo sucede con la guitarra de Jack White, que duplica los amplificadores, o en “The 
Denial Twist” con la resolución de todo su imaginario periódico. La versión que realiza 
para Gary Jules de la canción “Mad world”, que sirve de banda sonora para el film 
“Donnie Darko (Ahora catalogado como de culto), este video tal vez sea el de mayor 
sencillez de toda su trayectoria, grabado en una sola toma, la cámara recorre grabando 
desde la azotea de un edificio, los dibujos que la gente mediante sus cuerpos crean en la 
acera. Para terminar no me gustaría pasar por alto una de sus ultimas obras creadas, el 
video musical de Beck “Cellphones dead”, de visión expresionista, con gran influencia 
en el cine de Fritz Lang y su película “Metrópolis”, donde la historia se cuenta en una 
sola habitación, en la cual las cuatro paredes y los elementos de cada una de ellas, 
ventana, el edificio que se ve tras esta, puerta, estufa, aparador, sillón donde se sienta el 
cantante y este incluido, se van transformando en personajes y elementos, fundiéndose 
entre ellos. 
 
Cuando el Audio encontró al Vídeo.* 
 
Pienso que es muy suya la frase de “Dios los cría y ellos se juntan”, a la hora de 
referirme al tándem formado por Gondry y Bjork, este dúo, en sus respectivos campos 
han llegado a llamar la atención, a transgredir (Odio la gente que intenta transgredir, 
nunca al trasgresor) por llevar a cabo sus fantasías, la forma de narrar su arte o sus 
excéntricas estéticas. Pero me cuesta imaginarme la labor de cada uno por separado, si 
nunca se hubiese celebrado esa unión creativa, aunque todo ello nunca fue fruto de la 
casualidad, ya que un buen artista (o simplemente un ARTISTA) ha de tener decisión, y 
eso se aplica al trabajo que realiza uno propio; pero también al buen gusto de elección 
de sus colaboradores, así que era cuestión de tiempo que la cantante se fijara en las 
primeras concepciones del director para que este experimentara con ella. Además 
también cabe citar que Bjork ha actuado en más de una ocasión de mecenas moderna 
(Como si de una Medici actual se tratara), dando con sus aportaciones ese 
alumbramiento de jóvenes talentos en diversas disciplinas. 
 
Esta unión se ha materializado a lo largo de cinco años en la creación de seis videos 
musicales, la fábula de “Human Behavior”, “Isobel” un sueño en blanco y negro, el 
episodio NEO-futurista en “Army of Me” con atmósfera de ilusión, “Hyperballad” y su 
estética de videojuego, “Joga” con panoramas fraccionados y “Bachelorette” llena de 
trucos e ilusionismo, al estilo de los rimbombantes montajes en los espectáculos de 
magia, haciéndola desaparecer en toda su esencia. 
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1-        
 

2-      
 

3-      
 

4-      
 

5-      
 

6-      
 

1-“Human Behavior”. 2-“Isobel”. 3-“Army of Me”. 4-“ Hyperballad”.  
5-“Joga”. 6-“Bachelorette”. 
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Los videos están relacionados, partiendo de dos elementos principales; Las 
Construcciones medioambientales frente a la arquitectura moderna “Edificios”. Lo 
natural como representación de lo orgánico de forma abstracta y amenazante, frente el 
artificio de una mirada de mayor confección. La representación de la naturaleza, en el 
video “Human Behavior”, Bjork vive en una pequeña cabaña de madera en el bosque, 
un bosque de papel, poliespán y nubes de algodón, en este bosque, la cantante mantiene 
un contacto directo con los elementos del medio, corre por los senderos de hierba verde, 
toca las hojas, las ramas, vuela sobre las copas de los árboles y se sube a ellos. En 
“Isobel”, el agua como elemento natural más importante, en el recorrido de este por sus 
cascadas, su rápidos, hasta su nacimiento o en la fuente que crea el estanque en el 
interior de un piano en el cual se proyectan imágenes, en este video la cantante siembra 
en la tierra pequeñas luces como si fueran semillas, dando el florecer de un híbrido 
planta-bombilla. En “Joga”, la cámara filma en algunos casos pequeños pedazos de roca 
y piedras, en otros extensas llanadas filmadas desde un helicóptero, el paisaje se 
fragmenta al ritmo de la música, mientras la cantante padece impasible tumbada en la 
arena junto a la orilla del mar. La unión en el paso de la montaña a la ciudad en 
“Hyperballad”, en donde la cantante y los elementos naturales están realizados con 
técnicas clásicas, mientras es la imagen digital la utilizada para representar la metrópoli 
y a una Bjork realizada en 3D, que transita un bosque de torres de difusión de hondas. 
En “Bacherolette” el pulso que le toma la naturaleza a la capital, convirtiendo a las 
personas y los edificios en setos vegetales, sobre imponiéndose el ecosistema natural, 
remplazándolo hasta terminar re-virginizando el terreno. Los animales también son una 
referencia en estos trabajos, los casos más claros, están presentes en el oso de “Human 
Behavior”, que no solo engulle de una sola pieza a la cantante, sino, que altera el rumbo 
de la historia matando al cazador. El gorila dentista de “Army of me”, si la propia 
referencia a un dentista ya resulta aterradora, este temor aumenta al ser interpretado por 
un enorme simio; pero de todos los seres vivos de la fauna, los insectos, son siempre un 
Leitmotiv. Las polillas, las larvas; en algunos casos representados por actores 
disfrazados y maquetas, en otros, cucarachas u hormigas son reales, asociándolos con el 
concepto de la suciedad, la putrefacción o la sensación de abandono. En el video 
“Isobel” el avión es utilizado como símil de una mariposa, logrando encauzar con otra 
táctica recurrente, los medios de transportes, en todos los videos de Michel para Bjork, 
aparecen diferentes tipos de vehículos. Coches, camiones, trenes o aviones, con mayor o 
menor presencia, los transportes suelen traducirse con la búsqueda de cambios en la 
transición del viaje. 
 
Repetición y cambio de proporciones, los elementos y los espacios físicos, estarán en 
todo momento en cambio constante. En “Human Behavior”, cuando Bjork es comida 
viva por el plantígrado, hay una contradicción de tamaños, ya que, o la cantante se ha 
hecho diminuta al igual que le pasa a Alicia en la persecución del conejo hacia el país 
de las maravillas, o el mamífero se ha hecho gigantesco, es esto lo que termina de 
convencer, al ver la última imagen de la grabación, el titánico oso llega a sobresalir del 
planeta. En “Army of me”, Bjork es capaz de estirar su cuerpo y duplicarlo, al entrar en 
la consulta del dentista, cuando lucha con este para recuperar su diamante, o al recorrer 
las salas del museo contemporáneo, en algunos casos el director crea esa repetición por 
medio de la reproducción en el reflejo de cristales y espejos; en otros son dobles de la 
cantante, cuando comienza su huida con el diamante en brazos, tras amordazar y atar al  
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gorila, el diamante comienza a incrementar efectuando su huida más dificultosa. Al 
igual que ocurre con el libro en “Bacherolette”, y las repeticiones en la historia como 
recipiente de otra, lo similar que sucede con las muñecas rusas, mediante la repetición 
en forma de copia irónica de los elementos, uno parodia, tras otra. 
 
Esto ha constituido un hueco en la historia de la realización del terreno comercial visual 
de la música. 
 
Últimamente su faceta como realizador de Clips musicales esta más abandonada, 
centrándose en la solidificación de su carrera como director de cine, tras sus dos 
primeras películas (Entre las cuales posee un Oscar por el Guión de Charlie Kaufman 
en ¡Olvídate de mi!) y la más reciente, “La ciencia del sueño”, junto con los rumores 
de su cuarta película, de la que poco se sabe aún. A los seguidores de sus videos 
musicales nos tocará tener paciencia y aunque la cita nombra que el público nunca 
espera a nadie, estoy seguro que en el caso de Michel Gondry, se trata de la excepción 
que confirma la regla. 
 
 


