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    Formada en 1935 a partir de la fusión de las compañías Fox Films y 20th Century Pictures, la 20th Century Fox empezó su andadura de la mano del empresario y productor Darryl F. Zanuck, el rey Midas de Hollywood entre los años 40 y 60, que logró convertir al estudio en referencia fundamental para comprender y explicar la historia del cine.


    Con la ayuda de una plantilla de jóvenes actores –Tyrone Power, Gregory Peck, Henry Fonda, Maureen O’Hara o Gene Tierney, entre otros– y algunos de los cineastas más valorados de todos los tiempos –John Ford, Henry King, Henry Hathaway, Otto Preminger…–, la Fox se consolidó en los años 40 gracias a un amplio y valioso catálogo de thrillers –Laura–, westerns –Pasión de los fuertes–, melodramas –El filo de la navaja– o dramas sociales –Las uvas de la ira– en los que quedaban perfectamente expuestos sus objetivos: ofrecer cine de calidad con vocación popular.


    Fue el primer estudio de Hollywood en adoptar e introducir el sistema Cinemascope, que en 1953 provocó una revolución para la industria del cine a la que se sumarían el resto de grandes estudios y que cambiarían para siempre la manera de proyectar películas en las salas comerciales. A pesar de la primera gran crisis del sector, motivada por la popularidad de la televisión y el desgaste del formato, la marcha de Darryl F. Zanuck en 1956 y los problemas económicos que generó el tormentoso rodaje de Cleopatra, la Fox resistió durante los años de vacas flacas –gracias, también, a títulos muy populares como Tú y yo y a estrellas como Marilyn Monroe– y consiguió rehacerse de los golpes.


    El regreso de Zanuck pocos tiempo después, esta vez acompañado por su hijo Richard, y el éxito en la taquilla de títulos como Cleopatra, que finalmente consiguió recuperar la gran inversión realizada años antes, El planeta de los simios o Dos hombres y un destino, entre muchos otros, devolvió a la Fox al lugar de privilegio que siempre había ocupado en la industria cinematográfica. Lugar que ya nunca volvería abandonar y que se vería completamente reforzado en 1984, cuando el empresario Rupert Murdoch tomó las riendas de la compañía. Bajo su mandato se pulverizaron todos los récords, tanto en taquilla como en los premios Oscar®: Avatar se convirtió en la película más vista de todos los tiempos y desbancó del primer puesto a Titanic, que con once estatuillas y un total de catorce nominaciones, se ha erigido en uno de los tres filmes más premiados por la Academia en toda su historia.


    De Chicago a Moulin Rouge, de ¡Qué verde era mi valle! a Alien, el octavo pasajero, de Eva al desnudo a La vida de Pi, la Fox ha estampado su sello y su marca de fábrica en las películas más relevantes y memorables de la historia del cine. Más de 150 premios Oscar®, centenares de miles de escenas para el recuerdo y millones de espectadores avalan su incalculable legado.

  


  
    1937

  


  
    Chicago 


    In Old Chicago

  


  
    Dirección: Henry King


    Guión: Lamar Trotti y Sonya Levien, basado en la novela de Niven Busch


    Intérpretes: Tyrone Power, Alice Faye, Don Ameche, Alice Brady, Andy Devine, Brian Donlevy, Sidney Blackmer, Phyllis Brooks, Tom Brown


    Fotografía: J. Peverell Marley


    Música: Cyril J. Mockridge


    Premios Oscar®: Robert D. Webb (ayudante de dirección) y Alice Brady (actriz de reparto)


    Nominaciones premios Oscar®: Darryl F. Zanuck (película), Niven Busch (guión original), Edmund H. Hansen (sonido), Louis Silvers (banda sonora)


    Estados Unidos. 95 min. B/N 


     

  


  
    Con casi dos millones de dólares de presupuesto, toda una declaración de intenciones para la época, Chicago fue una de las apuestas más firmes de la Fox para cimentar su estatus de gran estudio en la órbita de Hollywood. Y la jugada les salió mejor de lo esperado: además de convertirse en un notable éxito de taquilla y de proponer una respuesta más espectacular y elaborada a San Francisco, que el año anterior había triunfado en los cines de Estados Unidos de la mano de la Metro Goldwyn Mayer, esta poderosa mezcla de drama, wéstern, musical y cine de catástrofes acabaría pasando a la historia por su brillante recreación del incendio que arrasó Chicago en 1871 y que dejó a cien mil personas sin hogar.


    Relato inspirado en personajes y hechos reales a partir de una historia de Niven Busch, Chicago empieza como una crónica costumbrista de la vida de los O’Leary, principalmente de los dos hermanos que llevan las riendas de la familia; prosigue con las diferencias personales, profesionales y emocionales que les separan; y termina con un ejercicio de catarsis cinematográfica tocado por la varita del talento artístico: los efectos especiales y el excelente montaje convierten los veinte minutos de incendio en una de las secuencias más laureadas y recordadas de todos los tiempos y en el principal motivo para visionar o revisionar la cinta cada cierto tiempo. La película recibió seis nominaciones a los premios Oscar®, de las que acabó consiguiendo dos estatuillas: especialmente merecido el premio para Alice Brady a la mejor actriz de reparto por su maravillosa interpretación de Molly O’Leary, madre de los hermanos antagonistas y columna vertebral de la familia.
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  20th Century Fox/Album.
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  20th Century Fox/Album.


  
    1940

  


  
    Las uvas de la ira 


    The Grapes of Wrath

  


  
    Dirección: John Ford


    Guión: Nunnally Johnson, basado en la novela de John Steinbeck


    Intérpretes: Henry Fonda, Jane Darwell, John Carradine, Charley Grapewin, Dorris Bowdon, Russell Simpson, John Qualen


    Fotografía: Gregg Toland


    Música: Alfred Newman


    Premios Oscar®: John Ford (director), Jane Darwell (actriz de reparto)


    Nominaciones premios Oscar®: Darryl F. Zanuck y Nunnally Johnson (película), Henry Fonda (actor), Nunnally Johnson (guión), Edmund H. Hansen (sonido), Robert L. Simpson (montaje)


    Estados Unidos. 129 min. B/N
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    Basada en la novela de mismo título del escritor norteamericano John Steinbeck, Las uvas de la ira no es solo uno de los títulos fundamentales de la amplia y triunfal lista de adaptaciones literarias de John Ford, maestro artesano del cine del siglo XX, sino también una de las crónicas más bellas, desgarradoras y emocionantes que el séptimo arte ha hecho nunca sobre la Gran Depresión americana de los años 30. Un filme que hace gala de un explícito espíritu crítico, rasgo poco habitual en la trayectoria del director, y que basa buena parte de su grandeza en la extrema elegancia con la que Ford aborda un problema social tan complejo desde un punto de vista cinematográfico como es el de la precariedad económica y laboral en tiempos de crisis.


    Película impermeable al paso del tiempo, siempre de actualidad, como se ha empeñado en demostrar la historia a lo largo de todos estos años, Las uvas de la ira acompaña a la familia Joad en un viaje físico pero también emocional por las entrañas de un país abocado a la desesperación. La suya es la misma odisea que tuvieron que sufrir miles de ciudadanos a finales de los años 30. En su trayecto desde el Medio Oeste, tierra de la que son arrancados contra su voluntad, hasta California, encarnación de la tierra prometida en tiempos de penurias y lugar en el que presuntamente deberían solucionarse todos sus problemas, Ford penetra con fuerza, rabia y lirismo en la psicología de sus personajes. Al cineasta le interesa tanto su agonía económica, y la ansiedad por encontrar una vida mejor donde poder sacar adelante a la familia, como el mazazo emocional que supone para todos ellos el hecho de verse obligados a marcharse de sus tierras y empezar de cero.


    La bellísima fotografía de Gregg Toland, que un año después participaría decisivamente en Ciudadano Kane y que aquí ofrece al espectador un retrato muy realista del paisaje norteamericano en momentos de combustión social; las soberbias interpretaciones de Henry Fonda y Jane Darwell, que le valió un merecido Oscar® a la mejor actriz de reparto por su descorazonadora Ma Joad, quintaesencia de los personajes femeninos en las películas de Ford; y la sensibilidad cinematográfica del director, especialmente implicado en un relato importante que calaba muy hondo en el corazón del pueblo norteamericano, dan forma y apuntalan este clásico inolvidable.
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  20th Century Fox/Album.


  
    1941

  


  
    ¡Qué verde era mi valle! 


    How Green Was My Valley

  


  
    Dirección: John Ford


    Guión: Philip Dunne, basado en la novela de Richard Llewellyn


    Intérpretes: Walter Pidgeon, Maureen O’Hara, Anna Lee, Donald Crisp, Roddy McDowall, John Loder, Sara Allgood, Patric Knowles


    Fotografía: Arthur C. Miller


    Música: Alfred Newman


    Premios Oscar®: Darryl F. Zanuck (película), John Ford (director), Donald Crisp (actor de reparto), Arthur C. Miller (fotografía), Richard Day, Nathan Juran y Thomas Little (dirección artística)


    Nominaciones premios Oscar®: Sara Allgood (actriz de reparto), Philip Dunne (guión), Edmund H. Hansen (sonido), James B. Clark (montaje), Alfred Newman (banda sonora)


    Estados Unidos. 118 min. B/N


     

  


  
    Un año después de dirigir Las uvas de la ira, John Ford volvió a abordar una historia de fuerte calado social en ¡Qué verde era mi valle! Y aunque en esta historia también juega un papel importante la agitación política, en este caso las rebajas salariales y las pugnas entre sindicatos y patronal en el contexto de un pueblo minero, lo cierto es que la película está dominada por una idea mucho más recurrente en la filmografía del cineasta: la melancolía provocada por el recuerdo de un pasado mejor y la exposición emotiva, precisa y atiborrada de lirismo de un pueblo y sus costumbres.


    Ford evita la tentación de caer en las redes del culebrón y del sentimentalismo fácil con una prodigiosa descripción de los avatares personales, laborales, emocionales y sociológicos que giran alrededor de la familia y, por extensión, del pueblo en que se sitúa la acción. Y lo hace sin que le tiemble el pulso; ¡Qué verde era mi valle! equilibra en todo momento los instantes más dichosos y vitalistas, basados en los recuerdos más dulces de su narrador, como el sentimiento de unión y comunidad que se establece entre los Morgan y los habitantes del pueblo, y que el director refleja en un paisaje resplandeciente y vitalista, con los episodios más abruptos y dolorosos de su invocación: las duras condiciones de trabajo, los baches económicos y, sobre todo, los recortes salariales, punto clave en el desarrollo del filme, coinciden con el embrutecimiento de ese paisaje que en los días felices lucía efusivo.


    La película arrasó en la ceremonia de los premios Oscar®: se llevó cinco de las diez categorías en las que estaba nominada. Y lo que acabaría siendo aún más importante y revelador: por un lado, que consiguiera arrebatarle el Oscar® a la mejor película a la mismísima Ciudadano Kane, su principal competidora en esa edición y un título que ha acabado consagrado como el mejor de todos los tiempos según críticos, académicos e historiadores; y por el otro, que esta fuera la única película de John Ford que consiguió una estatuilla a la mejor película.
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  20th Century Fox/Album.


  
    1943

  


  
    El diablo dijo no 


    Heaven Can Wait

  


  
    Dirección: Ernst Lubitsch


    Guión: Samsom Raphaelson, basado en la obra de Leslie Bush-Fekete


    Intérpretes: Gene Tierney, Don Ameche, Charles Coburn, Marjorie Main, Laird Cregar, Spring Byington, Allyn Joslyn


    Fotografía: Edward Cronjager


    Música: Alfred Newman


    Nominaciones premios Oscar®: Ernst Lubitsch (película), Ernst Lubitsch (director), Edward Cronjager (fotografía)


    Estados Unidos. 112 min. B/N


     

  


  
    El diablo dijo no, uno de los últimos trabajos de Ernst Lubitsch como director, quizás no sea la película más redonda de la extensa filmografía del director alemán, pero sí una de las que mejor puede ayudar a definir y situar lo que en argot cinematográfico se denomina «el toque Lubitsch», que no es otra cosa que la particular, referencial e influyente manera que tenía el cineasta judío de narrar sus filmes, siempre con sutileza, sigilo y refinamiento, y su capacidad muchas veces imitada de combinar el sarcasmo, la ironía, la ternura, el sentimentalismo y el humor elegante en una misma secuencia.


    Esta coctelera de sensaciones y recursos se encuentra ampliamente representada en esta adaptación libre de la obra teatral Birthday. Aunque no le faltan las pertinentes notas de amargura –sobre todo en su reflexión, amena pero algo melancólica, sobre la inexorabilidad del paso del tiempo–, lo cierto es que El diablo dijo no es una comedia romántica y/o fantástica de ritmo pausado, rictus simpático, digestión agradable y un tono general menos cínico de lo que era habitual en el cine de Lubitsch, aquí un poco más cerca del espíritu conciliador y humanista de Frank Capra. El extraordinario cuarteto protagonista, liderado por un soberbio y entrañable Don Ameche, un puñado de brillantes diálogos con el sello Lubitsch, la impecable fotografía de Edward Cronjager y, como siempre cuando el director se ponía detrás de la cámara, su asombroso talento para sacarle máximo provecho al ‘fuera de cámara’, entre muchas otras virtudes, se convierten en los principales ingredientes de una película que, pese a estar nominada en tres categorías importantes de los premios Oscar®, no se hizo con ninguna estatuilla.
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  20th Century Fox/Album.


  
    1944

  


  
    Laura 


    Laura

  


  
    Dirección: Otto Preminger


    Guión: Jay Dratler, Samuel Hoffenstein, Ring Lardner Jr, basado en la novela de Vera Caspary


    Intérpretes: Dana Andrews, Gene Tierney, Clifton Webb, Vincent Price, Judith Anderson


    Fotografía: Joseph La Shelle


    Música: David Raksin


    Premio Oscar®: Joseph La Shelle (fotografía)


    Nominaciones premios Oscar®: Otto Preminger (director), Clifton Webb (actor de reparto), Jay Dratler, Samuel Hoffenstein y Ring Lardner Jr (guión), Thomas Little, Leland Fuller y Lyle R. Wheeler (dirección artística)


    Estados Unidos. 88 min. B/N
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    Obra maestra indiscutible de cine negro y título imprescindible para entender y contextualizar la apasionante filmografía del director ucraniano Otto Preminger, Laura es el relato de una investigación criminal, el misterioso asesinato de la joven Laura Hunt –inolvidable y hechizante Gene Tierney, que con su rostro consigue enamorar a todos los espectadores– en su apartamento, pero sobre todo es el relato de una obsesión. La obsesión del detective Mark McPherson –Dana Andrews, también sensacional– por resolver el crimen pero también la obsesión por la propia víctima y su indescriptible hechizo, que se convierte en el leit motiv y en el vínculo emocional de los pocos personajes que sostienen la historia y pivotan alrededor del trágico suceso.


    Secundarios de lujo –Vincent Price o Clifton Webb, que protagonizó una de las cinco nominaciones a los premios Oscar® que recibió la película–, un guión sin fisuras, dirección impecable desde todos los puntos de vista, atmósfera hipnótica, espléndida resolución del puzzle, soberbio dominio del tempo y el ritmo… son numerosos los argumentos y las razones para situar este filme en lo más alto de un hipotético listado de los mejores thrillers de todos los tiempos, pero uno destaca por encima de todos los demás y es el que ha acabado dándole su pasaporte para la eternidad: la sensación de estar viendo la definición más exacta, precisa e ilustrativa de lo que era y tenía que ser el cine negro en su momento de máximo esplendor, el Hollywood de los años 40.
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  20th Century Fox/Album.
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  20th Century Fox/Album.


  
    1944

  


  
    Náufragos 


    Lifeboat

  


  
    Dirección: Alfred Hitchcock


    Guión: Jo Swerling, basado en el relato de John Steinbeck


    Intérpretes: Tallulah Bankhead, William Bendix, Walter Slezak, Mary Anderson, John Hodiak, Henry Hull


    Fotografía: Glen MacWilliams


    Música: Hugo Friedhofer


    Nominaciones premios Oscar®: Alfred Hitchcock (director), John Steinbeck (guión original), Glen MacWilliams (fotografía)


    Estados Unidos 97 min. B/N


     

  


  
    Ambientada en plena Segunda Guerra Mundial, Náufragos cuenta la historia de ocho supervivientes de un barco torpedeado por el ejército nazi que consiguen refugiarse en un bote salvavidas. En medio del océano Atlántico, y en plena travesía hacia tierra firme, estos recogerán a un marinero alemán que complicará aún más la situación de convivencia entre ellos. La película, de intenciones muy hitchcockianas, sobresale y destaca por una vertiente doble: por un lado, sus talentosos recursos cinematográficos, que permiten al director británico organizar un memorable drama contemporáneo sin salir en ningún momento del pequeño bote en el que viajan los personajes, con una puesta en escena claustrofóbica y opresiva, diálogos trepidantes y un inteligente uso del fuera de cámara para solventar las escenas más violentas y explícitas; por el otro, la lectura sociopolítica que se extrae de la tensa y a la postre trágica relación que se establece entre los tripulantes norteamericanos y el oficial germánico.


    Contundente y apasionante alegato contra el nazismo, Náufragos es una de las lecturas más innovadoras, personales y originales que el cine ha hecho de la Segunda Guerra Mundial, un filme antibelicista que se atrevía a hablar de la guerra en unos términos poco o nada habituales para el celuloide de la época. Pero también, o sobre todo, es una película sobre cómo puede reaccionar el ser humano ante una situación extrema. Como dato curioso señalar que el escritor John Steinbeck, autor del pequeño relato en el que se basa la cinta, no quedó muy contento con el resultado final y quiso desentenderse por completo del proyecto.
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  20th Century Fox/Album.


  
    1946

  


  
    El filo de la navaja 


    Razor’s Edge

  


  
    Dirección: Edmund Goulding


    Guión: Lamar Trotti, basado en la novela de W. Somerset Maugham


    Intérpretes: Tyrone Power, Gene Tierney, Anne Baxter, Clifton Webb, Herbert Marshall, Lucile Watson, Elsa Lanchester


    Fotografía: Arthur C. Miller


    Música: Alfred Newman


    Premio Oscar®: Anne Baxter (actriz de reparto)


    Nominaciones premios Oscar®: Darryl F. Zanuck (película), Clifton Webb (actor de reparto), Richard Day, Nathan Juran, Thomas Little, Paul S. Fox (dirección artística)


    Estados Unidos 145 min. B/N


     

  


  
    Considerada aún hoy una de las grandes aportaciones del melodrama de la época dorada de Hollywood, El filo de la navaja, adaptación al cine de la popular y muy vendida novela de W. Somerset Maugham, reúne al mejor equipo posible de ese momento: el productor Darryl F. Zanuck, rey Midas de la Fox en los años 40, el director de fotografía Arthur Miller, el compositor Alfred Newman, que firma una de las partituras más memorables de toda su carrera, y un cuarteto interpretativo, Tyrone Power y Gene Tierney como protagonistas y Anne Baxter y Clifton Webb como secundarios, de auténtico lujo, a la altura de la envergadura emocional y artística del filme.


    El relato gira alrededor del desencanto existencial del piloto Larry Darrell tras combatir en la Primera Guerra Mundial y su odisea espiritual para reencontrarse a sí mismo, que le llevará a distintas partes del mundo y le planteará numerosos conflictos emocionales. En este periplo desgarrador, dramático e incomprendido de un hombre en busca del sentido de la vida, un planteamiento que con el paso de los años se convertiría en moneda común del cine y la literatura, Edmund Goulding, cineasta inglés todoterreno que se hizo con todo merecimiento un nombre y una sólida reputación en la industria norteamericana, traslada las ideas de la novela con una elegancia y contención sencillamente deslumbrantes, dándole al filme un tono de solemnidad y profundidad dramática incluso superior al del libro.


    Ganadora de un Oscar® por la soberbia interpretación de Anne Baxter, que junto a Clifton Webb acabarían robándole la gloria a los protagonistas, El filo de la navaja nos remite a otra época del cine, aquella en la que los grandes estudios como la Fox ponían toda su maquinaria al servicio de melodramas ambiciosos y definitivos.
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  20th Century Fox/Album.


  
    1946

  


  
    Pasión de los fuertes


    My Darling Clementine

  


  
    Dirección: John Ford


    Guión: Samuel G. Engel y Winston Miller


    Intérpretes: Henry Fonda, Linda Darnell, Victor Mature, Walter Brennan, Tim Holt, Ward Bond, Cathy Downs


    Fotografía: Joseph P. MacDonald


    Música: Cyril J. Mockridge y David Buttolph


    Estados Unidos 97 min. B/N


     

  


  
    No hay duda que Pasión de los fuertes debe figurar en una selección de los tres mejores wésterns de toda la carrera del cineasta y en un ficticio top 10 de los mejores wésterns de todos los tiempos. En su primera película tras su vuelta de la Segunda Guerra Mundial, John Ford eligió un pasaje mítico del Lejano Oeste: el duelo en O.K. Corral, la batalla final del sheriff Wyatt Earp y el pistolero Doc Holliday contra el clan de los Clanton, un episodio llevado en incontables ocasiones a la gran pantalla pero al que el cineasta quiso darle una nueva visión, quizás la menos fiel a la realidad, pero en todo caso la más memorable e impresionante que nos ha legado hasta la fecha la historia del séptimo arte.


    Y es que viendo Pasión de los fuertes te das cuenta de que a John Ford lo que menos parece interesarle del relato de O.K. Corral es, precisamente, el duelo final. Al director le preocupa más plasmar el clima de tensión in crescendo que se va respirando en el pueblo, describir con detalle y parsimonia el vínculo y la relación que se va estableciendo entre Wyatt Earp y Doc Holliday y señalar, como en tantos otros de sus inolvidables wésterns, el choque brutal que se produce cuando la civilización llega y se instala en el Oeste. Le seduce más la previa que el partido en sí. Y teniendo en cuenta que Ford aseguraba que «el cine es Henry Fonda andando», queda claro por qué escogió al actor para el papel de Wyatt Earp: en la serenidad de sus gestos, de sus andares, de su mirada y de su forma de moverse estriba la clave de esta película magistral en la que cada plano, cada escena y cada secuencia parecen tocadas por la inspiración divina. Otra exhibición del maestro en la que menos es más: recursos sencillos y discurso modesto para plasmar en su máxima expresión artística el lirismo, la épica y la grandeza del Far West. En una de esas incomprensibles y escandalosas decisiones que se producen de vez en cuando en Hollywood, Pasión de los fuertes no recibió ninguna nominación para los Oscar®.
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  20th Century Fox/Album.



  

    1947


  


  

    El fantasma y la señora Muir 


    The Ghost and Mrs.Muir


  


  

    Dirección: Joseph L. Mankiewicz


    Guión: Philip Dunne, basado en la novela de R. A. Dick


    Intérpretes: Gene Tierney, Rex Harrison, George Sanders, Vanessa Brown, Anna Lee, Robert Coote, Natalie Wood


    Fotografía: Charles Lang


    Música: Bernard Herrmann


    Nominación premio Oscar®: Charles Lang (fotografía)


    Estados Unidos 104 min. B/N


     


  


  

    Aunque más adelante llegarían las grandes películas de su filmografía, o cuando menos las que más poso y reconocimiento han obtenido en la historia del cine, El fantasma y la señora Muir, tercer largometraje de Joseph L. Mankiewicz, ya exponía algunas de las señas de identidad del discurso cinematográfico del director norteamericano: el toque de distinción, el interés por ese sentido aristocrático de la existencia, el romanticismo melancólico, la pasión por el melodrama y la comedia ligera, juntas o por separado, y la sublime dirección de actrices.


    Adaptación redonda y muy satisfactoria de la novela de R. A. Dick, la película mezcla con éxito el drama amoroso, el cuento fantástico y la comedia refinada en una propuesta que convierte una idea arriesgada –la relación que se establece entre Lucy Muir, recientemente enviudada, y el fantasma del capitán Daniel Gregg, harto de que lleguen nuevos inquilinos a la que fue su casa, podía haber acabado en un absoluto desastre– en un creíble y poderoso leit motiv para hilar la tela de araña de una relación sentimental de notable intensidad dramática. Esta idea queda especialmente bien reflejada y expuesta en la recta final del filme, de aturdidora emotividad, en la que se ratifica la extraordinaria interpretación de Gene Tierney, la ejemplar dirección de orquesta de Mankiewicz y el talento para encontrar la nota exacta del compositor Bernard Herrmann. Además de todo esto, y a modo de complemento para la historia, El fantasma y la señora Muir significó, también, uno de los primeros papeles de la futura estrella de Hollywood Natalie Wood.
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  20th Century Fox/Album.



  
    1949

  


  
    Almas en la hoguera 


    Twelve O’Clock High

  


  
    Dirección: Henry King


    Guión: Sy Bartlett y Beirne Lay Jr.


    Intérpretes: Gregory Peck, Hugh Marlowe, Gary Merrill, Millard Mitchell, Dean Jagger, Paul Stewart, Robert Arthur


    Fotografía: Leon Shamroy


    Música: Alfred Newman


    Premios Oscar®: Dean Jagger (actor de reparto), Thomas Moulton (sonido)


    Nominaciones premios Oscar®: Darryl F. Zanuck (película), Gregory Peck (actor protagonista)


    Estados Unidos 132 min. B/N 


     

  


  
    Otro de los títulos importantes sobre la Segunda Guerra Mundial facturado en Hollywood, bajo la dirección de Henry King y con un inconmensurable trabajo de su equipo interpretativo, ni más ni menos que con un pletórico Gregory Peck al frente –aunque conviene recordar que fue Dean Jagger quien consiguió el Oscar®, en su caso al mejor actor de reparto–. Almas en la hoguera tiene un argumento y un punto de partida muy simple: la relación que se establece entre los miembros de un equipo de las fuerzas aéreas norteamericanas, destinado en Inglaterra con el objetivo de bombardear objetivos nazis, y su nuevo general, Frank Savage –encarnado por Peck–, enviado desde Estados Unidos para levantarles el ánimo y mejorar su rendimiento en el campo de batalla.


    Al margen de su habilidad para plasmar con emoción y tensión el sentimiento de unión y camaradería de los soldados en un contexto bélico, de los matices y la evolución que se produce en el vínculo entre los oficiales y el general y del énfasis que se le intenta dar a valores como la disciplina, la lealtad, la tenacidad y el sacrificio, la película tiene el gran mérito y acierto de crear una atmósfera muy particular a lo largo y ancho de su metraje. Es una atmósfera cinematográfica y emocional que captura a la perfección ese sentimiento de tensa espera de los que saben que en cualquier momento pueden partir hacia una nueva batalla de la que quizá no vuelvan con vida. Como dato anecdótico apuntamos que en 1964 la cadena ABC estrenó una serie de televisión basada en la película que permaneció en antena durante tres temporadas.

  


  
    [image: alb288886.tif]
  


  20th Century Fox/Album.


  
    1950

  


  
    El pistolero 


    The Gunfighter

  


  
    Dirección: Henry King


    Guión: William Bowers y William Sellers


    Intérpretes: Gregory Peck, Helen Westcott, Jean Parker, Karl Maden, Verna Felton, Skip Homeier, Ellen Corby


    Fotografía: Arthur C. Miller


    Música: Alfred Newman


    Nominaciones premios Oscar®: William Bowers y William Sellers (guión original)


    Estados Unidos 84 min. B/N 


     

  


  
    Lejos de la épica y la violencia de muchos wésterns, coetáneos o no, da igual, El pistolero apuesta en todo momento por la profundización e interiorización psicológica de una figura legendaria de la mitología del Lejano Oeste: el pistolero Jimmy Ringo, personaje inspirado en el forajido Johnny Ringo. Hastiado y desmoralizado por los vaivenes y vicisitudes de una vida en permanente huida hacia delante, este antihéroe sabiamente interpretado por Gregory Peck regresa a su hogar para dedicarse por completo a su familia y abandonar una peligrosa e intrépida existencia como el pistolero más rápido del momento. Pero sus rivales, tipos de gatillo fácil con juventud, ganas y, por consiguiente, más motivación para acabar con él, no le pondrán nada fácil la ansiada jubilación.


    En la estela del John Ford más crepuscular, Henry King dirige aquí uno de esos wésterns en los que los tiroteos, los duelos y los lugares comunes del género brillan por su ausencia. Apenas se oyen algunos disparos, los justos y necesarios para contextualizar una historia que tiene más que ver con el peso de la culpa, la responsabilidad de nuestras acciones, la feroz competencia y el paso del tiempo que con los habituales clichés de otros filmes de la misma época. Opresiva, claustrofóbica, tensa e incluso angustiosa por cómo encamina sus pasos hacia un desenlace inevitable, dirigida con un apabullante sentido del tiempo y la habitual intensidad dramática del todoterreno Henry King, El pistolero es uno de los grandes wésterns olvidados por la historia del cine que nunca está de más recuperar y, sobre todo, reivindicar.
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  20th Century Fox/Album.


  
    1950

  


  
    Eva al desnudo 


    All About Eve

  


  
    Dirección: Joseph L. Mankiewicz


    Guión: Joseph L. Mankiewicz


    Intérpretes: Bette Davis, Anne Baxter, George Sanders, Celeste Holm


    Fotografía: Milston Krasner, Gary Merril, Hugh Marlowe, Barbara Bates


    Música: Alfred Newman


    Premios Oscar®: Darryl F. Zanuck (película), George Sanders (actor de reparto), Joseph L. Mankiewicz (director y guión), Edith Head y Charles Le Maire (vestuario), Thomas T. Moulton (sonido)


    Nominaciones premios Oscar®: Anne Baxter y Bette Davis (actriz protagonista), Celeste Holm y Thelma Ritter (actriz de reparto), Milton R. Krasner (fotografía), Lyle R. Wheeler, George W. Davis, Thomas Little y Walter M. Scott (dirección artística), Barbara McLean (montaje), Alfred Newman (banda sonora)


    Estados Unidos 138 min. B/N 
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    Seis premios Oscar®, entre ellos el de mejor película, mejor director o mejor guión. Un total de catorce nominaciones. Las cuatro actrices de la película nominadas y compitiendo entre ellas –se dice que esta doble nominación por categoría dividió los votos e impidió que la producción acabara logrando más estatuillas–. Uno de los duelos interpretativos más memorables de todos los tiempos, con Bette Davis en el papel de una actriz madura en tránsito hacia el crepúsculo de su carrera y Anne Baxter en la piel de una joven actriz ambiciosa y capaz de cualquier cosa para materializar su sueño. Una breve pero ya llamativa intervención de la por entonces desconocida Marilyn Monroe. George Sanders, secundario de lujo, en la interpretación de su vida como ese crítico de teatro que se cree por encima del bien y del mal. Incomparable puesta en escena del director, tantas veces referenciada e imitada por las generaciones de cineastas venideros. Guión soberbio, prodigio de naturalidad y concisión a la hora de exponer lo que quiere, cómo lo quiere y cuándo lo quiere. Algunas de las líneas de diálogo más brillantes que se recuerdan. Retrato cruel, irónico, melancólico, realista, emocionante y absolutamente referencial del universo de Broadway de la primera mitad del siglo XX. A su vez, uno de los más imponentes homenajes que se han rendido nunca al teatro y la profesión de actriz, expuesto en toda su frescura y viveza. Y a su vez, una reflexión lúcida sobre algunos de los grandes temas de nuestra existencia: el paso del tiempo, la ligereza de los sueños cumplidos, la ambición desmedida, la rapidez con la que se olvida a las estrellas, la vejez en el ámbito artístico, la volatilidad del éxito, la dignidad a una determinada edad y las particularidades de la naturaleza humana…


    Es imposible referirse a Eva al desnudo sin ceder a la tentación del elogio encendido. No hay escapatoria posible. Más de sesenta años después de su estreno y de su arrolladora conquista absoluta de público, crítica y premios, la gran obra maestra de Joseph L. Mankiewicz conserva intacta su vigencia temática, su excepcionalidad creativa y su vigor emocional. Es una película tan redonda y está tan perfectamente acabada que su hechizo conseguirá imponerse siempre al paso del tiempo y a los devaneos constantes del séptimo arte. Referencia homenajeada hasta la saciedad a lo largo y ancho de las siguientes décadas –el más presente y llamativo, sin lugar a dudas, el que Pedro Almodóvar le brinda en Todo sobre mi madre, una de sus creaciones más exitosas– y presencia habitual en las listas de las 100 mejores películas de todos los tiempos, la cinta marcaría de por vida la trayectoria artística y personal de Mankiewicz, que pese a entregar más adelante algunas producciones de gran altura, como Julio César, Cleopatra, El día de los tramposos o La huella, entre otras, nunca consiguió igualar o superar el impacto de su creación más recordada.
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  20th Century Fox/Album.


  


  


  
    [image: alb241853.tif]
  


  20th Century Fox/Album.


  
    1950

  


  
    Un rayo de luz 


    No Way Out

  


  
    Dirección: Joseph L. Mankiewicz


    Guión: Joseph L. Mankiewicz y Lesser Samuels


    Intérpretes: Richard Widmark, Linda Darnell, Stephen McNally, Sidney Poitier, Harry Bellaver, Mildred Joanne Smith, Stanley Ridges


    Fotografía: Milton Krasner


    Música: Alfred Newman


    Nominaciones premios Oscar®: Joseph L. Mankiewicz y Lesser Samuels (guión)


    Estados Unidos 101 min. B/N


     

  


  
    Rodada poco después de Eva al desnudo, la película con la que Joseph L. Mankiewicz se consolidaría como uno de los nombres más importantes de Hollywood, y concebida en su origen como un proyecto de encargo de la Fox sin demasiadas expectativas por parte del propio cineasta, Un rayo de luz es una interesante aproximación del director norteamericano al conflicto racial entre blancos y negros en Estados Unidos, por entonces un asunto que la industria de Hollywood no se atrevía a plantear en sus producciones.


    No es esta una película plenamente enfocada a la denuncia social, pues a fin de cuentas no deja de ser un thriller al uso que respeta muchos de los códigos del género, pero sí muestra un atrevimiento y un coraje poco habitual en la época que ha acabado dándole ese plus de importancia en los libros de historia. Temática al margen, Un rayo de luz es una notable película en la que Mankiewicz vuelve a exhibir dominio superlativo de la tensión dramática, sapiencia incomparable a la hora de elegir y dirigir a sus actores y elegancia suprema para organizar los planos y las secuencias. Y por si esto no fuera suficiente, este alegato antirracista también supone el debut en la gran pantalla de Sidney Poitier, uno de los actores afroamericanos más relevantes y decisivos de la historia, y la enésima demostración de fuerza, poderío y magisterio interpretativo de un majestuoso Richard Widmark al que los papeles de sociópatas racistas y enfurecidos como el que nos ocupa le venían como anillo al dedo.
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  20th Century Fox/Album.


  
    1951

  


  
    Ultimátum a la Tierra 


    The Day The Earth Stood Still

  


  
    Dirección: Robert Wise


    Guión: Edmund H. North, basado en el relato de Harry Bates


    Intérpretes: Michael Rennie, Patricia Neal, Sam Jaffe, Hugh Marlowe, Billy Gray, Frances Bavier, Lock Martin


    Fotografía: Leo Tover


    Música: Bernard Herrmann


    Estados Unidos 89 min. B/N


     

  


  
    Ultimátum a la Tierra atesora muchos méritos a la vez. Es uno de los grandes clásicos de la historia de la ciencia ficción y, también, de la historia del cine. Es un título referencial y muy influyente para toda la oleada de producciones fantásticas que llegaron en los 50 y los 60 y que tomaron buena nota de sus enseñanzas. Es una apabullante e incontestable radiografía de la sociedad norteamericana en plena fase de post Segunda Guerra Mundial, todavía bajo los efectos emocionales que la guerra había causado entre la población. Y es, asimismo, un intachable ejercicio de estilo en que se demuestra que era factible crear historias sci-fi, a menudo menospreciadas o minusvaloradas por los grandes estudios, con un ejemplar juego de efectos especiales, interpretaciones convincentes y un guión atiborrado de dobles lecturas socio -políticas de la época.


    Con un guión en apariencia sencillo –la llegada a la Tierra del alienígena Klaatu con la misión de poner fin a la carrera de armamento militar de las grandes potencias mundiales y su estancia en el planeta para observar y estudiar el comportamiento de sus habitantes–, la película plasma a la perfección toda la complejidad y las grandes contradicciones de la raza humana –el miedo a lo desconocido, la reacción de enfrentamiento, el odio visceral, los prejuicios…– en un contexto de puro entretenimiento visual y narrativo. Espléndida dirección de Robert Wise e icónica banda sonora de Bernard Herrmann al servicio de un título absolutamente inolvidable del que en 2008 se hizo un remake protagonizado por Keanu Reeves y Jennifer Connelly y dirigido por Scott Derrickson.
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  20th Century Fox/Album.


  
    1952

  


  
    ¡Viva Zapata! 


    ¡Viva Zapata!

  


  
    Dirección: Elia Kazan


    Guión: John Steinbeck


    Intérpretes: Marlon Brando, Jean Peters, Anthony Quinn, Joseph Wiseman, Alan Reed, Lou Gilbert, Arnold Moss


    Fotografía: Joseph MacDonald


    Música: Alex North


    Premio Oscar®: Anthony Quinn (actor de reparto)


    Nominaciones premios Oscar®: Marlon Brando (actor protagonista), John Steinbeck (guión), Lyle R. Wheeler, Leland Fuller, Thomas Little y Claude E. Carpenter (dirección artística), Alex North (banda sonora)


    Estados Unidos 113 min. B/N


     

  


  
    Segunda colaboración entre el actor Marlon Brando y el director Elia Kazan, uno de los tándems más extraordinarios de la historia del cine –recordemos que ya habían colaborado un año antes en Un tranvía llamado deseo y repitieron dos años después en La ley del silencio–, en esta película biográfica sui géneris del revolucionario mexicano Emiliano Zapata, que aborda todo el proceso de la revuelta campesina desde su génesis hasta su llegada al poder tras derrocar el gobierno dictatorial del presidente Porfirio Díaz. La película no pretende ser tanto un retrato fiel de un episodio concreto de la historia mexicana como una interesante y poderosa reflexión sobre el poder, la corrupción, la idealización de los líderes revolucionarios y la fuerza de las ideas y las movilizaciones sociales en momentos de convulsión política. En ese sentido, Kazan y John Steinbeck, autor del guión, asumieron el riesgo de incorporar personajes ficticios y tomarse algunas licencias en la composición de su protagonista para conseguir lo que buscaban y más les interesaba.


    En este tránsito violento, dramático y apasionado por la vida y obra de Zapata, Elia Kazan aplica códigos del wéstern, del drama y del cine político en un filme muy personal desde el punto de vista narrativo y estructural y bastante atípico, desde una óptica formal, en el contexto del cine convencional y comercial de Hollywood. Y, por encima de cualquier otra consideración, demuestra por qué se le ha etiquetado siempre como uno de los más grandes directores de actores de la historia: aunque la interpretación de Marlon Brando como Zapata es un auténtico prodigio, una de las más logradas y convincentes de su carrera, no es descabellado pensar y afirmar que la de Anthony Quinn como Eufemio Zapata, hermano del líder revolucionario, es aún más memorable –con toda justicia le reportó un Oscar® al mejor actor de reparto, el único que consiguió la película de los cuatro a los que optaba en la ceremonia de entrega de 1952.
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  20th Century Fox/Album.


  
    1953

  


  
    Los caballeros las prefieren rubias 


    Gentlemen Prefer Blondes

  


  
    Dirección: Howard Hawks


    Guión: Charles Lederer, basado en el musical de Joseph Fields y Anita Loos


    Intérpretes: Jane Russell, Marilyn Monroe, Charles Coburn, Elliott Reid, Tommy Noonan, George Winslow, Marcel Dalio


    Fotografía: Harry Wild


    Música: Lionel Newman


    Estados Unidos 91 min. Color 


     

  


  
    Los caballeros las prefieren rubias, segunda y última incursión en el musical a cargo del director norteamericano Howard Hawks, tiene un planteamiento tan simple como efectivo: dos cantantes norteamericanas se suben a un crucero que viaja desde Estados Unidos hasta Francia con el objetivo claro y definido de encontrar a un millonario con el que casarse. Ellas son Lorelei –o lo que es lo mismo: Marilyn Monroe en los años decisivos para su despegue como estrella de Hollywood y en uno de sus primeros papeles con entidad– y Dorothy –o lo que es lo mismo: brillante Jane Russell en su papel de versión antagónica de su amiga y compañera–, que en su búsqueda del marido ideal demostrarán personalidades muy distintas pero complementarias en un trayecto cercano al delirio.


    Con una Marilyn Monroe dispuesta a parodiarse a sí misma con un personaje que, en el fondo, guardaba algunas similitudes con su propia vida, el director consiguió lo que buscaba: acaparar todas las miradas del público y la industria, despistados con el torrencial sex appeal de su protagonista, al tiempo que hilaba un argumento totalmente alocado, inverosímil, exagerado y disparatado, como a él le gustaban. Aunque se trata de un musical puro y duro, lo cierto es que a Howard Hawks se le da considerablemente mejor la comedia, y eso queda muy claramente expuesto en una película que tiene su punto fuerte –gestos y sensualidad de Marilyn aparte, ya se da por hecho– en las constantes situaciones de enredo, los diálogos brillantes y la caracterización de los personajes, y no tanto en sus correctos pero en ningún caso memorables números musicales, más impactantes por los movimientos de la Monroe que por la coreografía cinematográfica de los mismos.


    Los caballeros las prefieren rubias no recibió una sola nominación para los premios Oscar®, ni tan siquiera en el apartado de banda sonora, pero a la postre ha acabado dejando más huella en el recuerdo del espectador y en las crónicas históricas que muchas otras películas multipremiadas por la Academia.
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  20th Century Fox/Album.


  
    1953

  


  
    Niágara 


    Niagara

  


  
    Dirección: Henry Hathaway


    Guión: Charles Brackett, Walter Reisch y Richard Breen


    Intérpretes: Marilyn Monroe, Joseph Cotten, Jean Peters, Don Wilson, Max Showalter, Denis O’Dea, Lurene Tuttle, Richard Allan


    Fotografía: Joseph MacDonald


    Música: Sol Kaplan


    Estados Unidos 89 min. Color


     

  


  
    Es totalmente comprensible que la presencia de Marilyn Monroe en el que era su primer papel protagonista puro y duro y el primero con una cierta exigencia interpretativa haya dejado en un segundo plano a la propia película. La «ambición rubia» ya llevaba unos años ganándose el seguimiento y la atención masiva de los medios y de la industria, de ahí que en esta primera gran oportunidad que se le brindaba desde Hollywood la recordemos más a ella que al filme en el que participa. Y es una lástima porque Niágara es un thriller de perfil clásico y resultados notables sobre la arquetípica figura de la femme fatale, encarnada aquí por una Marilyn que lleva la voz cantante de toda la película en su intento por deshacerse de su marido en la ficción, interpretado por Joseph Cotten.


    Dirigida con buen pulso y considerable entusiasmo por Henry Hathaway, otro director todoterreno del universo hollywoodiense de la época capaz de tocar todos los géneros y siempre con resultados meritorios, Niágara tiene como particularidad dos recursos cinematográficos que la diferencian de los ejercicios de estilo noir de la época: primero, que está rodada en Technicolor, un baño de colorismo muy alejado del austero blanco y negro de los thrillers al uso; y segundo, el escenario en el que tiene lugar la acción, las cataratas del Niágara, que consigue transmitirle un aire muy diferente al conjunto y que se aleja, de forma deliberada, del ambiente más cerrado, oscuro y claustrofóbico al que nos tenía acostumbrados el género en esos años.
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  20th Century Fox/Album.


  
    1954

  


  
    Creemos en el amor 


    Three Coins in the Fountain

  


  
    Dirección: Jean Negulesco


    Guión: John Patrick


    Intérpretes: Clifton Webb, Dorothy McGuire, Jean Peters, Louis Jourdan, Maggie McNamara, Rossano Brazzi, Howard St. John


    Fotografía: Milton Krasner


    Música: Victor Young


    Premios Oscar®: Milton Krasner (fotografía), Jule Styne y Sammy Cahn (canción original)


    Nominación premio Oscar®: Sol C. Siegel (película)


    Estados Unidos 102 min. Color 


     

  


  
    Creemos en el amor es, entre otras cosas, la primera película que la Fox rodaba en formato Cinemascope fuera de Estados Unidos, donde se había implantado un año antes, y uno de los ejemplos más ilustrativos del que ha acabado siendo un subgénero en sí mismo: la comedia romántica turística, ese prototipo de comedia romántica convencional ambientada en alguna ciudad fuera de Estados Unidos, habitualmente en Europa. Y es que además de proponer una historia muy sencilla y clásica sobre tres mujeres norteamericanas residentes en Roma y sus intentos de encontrar a los respectivos hombres de su vida, la cinta es, a su vez, una imponente carta de presentación de la capital italiana, de la que se recorren los lugares más emblemáticos y reconocibles, expuestos casi a modo de postal para solaz de sus instituciones públicas y sus ansias de promoción. En definitiva, algo muy parecido a la que muchos años después pondría en práctica Vicky Cristina Barcelona de Woody Allen.


    Aunque no se trata de la mejor película en la filmografía del director rumano Jean Negulesco, sí es recordada como uno de sus mayores éxitos y uno de los títulos más populares de inicios de los 50. De hecho, y en vistas a repetir la buena acogida dispensada por el público, el propio Negulesco dirigió un remake no declarado de la misma en el que se cambiaban las calles de Roma por el Madrid de los años 60.
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  20th Century Fox/Album.


  
    1954

  


  
    Luces de candilejas 


    There’s No Business Like Show Business

  


  
    Dirección: Walter Lang


    Guión: Phoebe Ephron y Henry Ephron, basado en el argumento de Lamar Trotti


    Intérpretes: Ethel Merman, Marilyn Monroe, Dan Dailey, Lee Patrick, Mitzi Gaynor, Donald O’Connor, Hugh O’Brian


    Fotografía: Leon Shamroy


    Música: Irving Berlin


    Nominaciones premios Oscar®: Lamar Trotti (argumento), Charles Le Maire, Travilla, Miles White (vestuario), Lionel Newman y Alfred Newman (banda sonora)


    Estados Unidos 117 min. Color
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    La década de los 50 significó uno de los periodos más fértiles y exitosos para el musical. La llegada del Technicolor y del Cinemascope, dos formatos que revolucionarían la industria del cine y que los grandes estudios rápidamente quisieron incorporar a todas sus producciones, lo convirtieron en uno de los géneros más favorecidos y beneficiados, ya que ambas posibilidades expresivas realzaban mucho sus virtudes y le daban más empaque en la pantalla grande. Uno de los más claros ejemplos de esta bonanza lo tenemos en Luces de candilejas, uno de los títulos más célebres del director Walter Lang, que más adelante entregaría otros musicales de renombre y se ganaría una merecida reputación como especialista en la materia.


    Esta es una película vitalista, luminosa y de clara vocación lúdica en la que, obviamente, el principal elemento de interés es la presencia de Marilyn Monroe. Es cierto que el papel de la actriz es secundario y tiene menos protagonismo del que en realidad ha querido hacernos creer la historia, empeñada en mitificarla hasta la saciedad, pero también es indudable que los pocos momentos en que aparece le dan a la cinta una dimensión mucho más relevante y memorable de la que tendría sin ella. Al margen de Marilyn, mención especial para Lionel y Alfred Newman, artífices de la esplendorosa y maravillosa banda sonora, que les valió una nominación para los premios Oscar®.
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  20th Century Fox/Album.
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  20th Century Fox/Album.


  
    1955

  


  
    La tentación vive arriba 


    The Seven Year Itch

  


  
    Dirección: Billy Wilder


    Guión: Billy Wilder y George Axelrod, basado en la obra de George Axelrod


    Intérpretes: Marilyn Monroe, Tom Ewell, Evelyn Keyes, Sonny Tufts, Robert Strauss, Oscar Homolka, Victor Moore


    Fotografía: Milton Krasner


    Música: Alfred Newman


    Estados Unidos 105 min. Color


     

  


  
    Uno de los títulos más emblemáticos –aunque no figura entre los mejores, todo sea dicho– de la trayectoria del director Billy Wilder, en buena parte gracias a la presencia de Marilyn Monroe y a algunas escenas memorables que ya son historia y leyenda viva de la historia del cine. La más recordada, seguramente porque muchos la tendrán presente sin tan siquiera haber visionado la cinta, aquella en la que Marilyn deja que la corriente que sale de la boca de aire del metro agite los bajos de su falda para inquietud cardíaca y sudores fríos de Tom Ewell. Si en Niágara el personaje de Marilyn encarna a la perfección la idea del pecado, aquí le pone rostro y curvas a la tentación. La tentación en la que intenta no caer Richard Sherman, personaje interpretado por Tom Ewell, y que simboliza un perfil de norteamericano reprimido sexualmente tras muchos años de censura, que en pleno mes de agosto, y con su mujer e hijos fuera de la ciudad, reactivará su faceta más canalla cuando descubra quién es su nueva vecina en el edificio.


    El éxito de la película estriba en la despampanante sensualidad de Marilyn, que aquí se consagró mundialmente como la actriz más deseada del momento, y en la ridiculización del personaje de Sherman, deliberadamente perfilado como un pobre tipo superado por sus propias circunstancias. Wilder, que más adelante declararía sin tapujos que La tentación vive arriba no estaba entre sus películas favoritas, se hace valer de su inagotable talento para los diálogos irónicos e ingeniosos para sacar adelante una comedia romántica sin mucha más historia ni contenido que el de darle plenos poderes y plena atención a la estrella de Hollywood más deslumbrante de la década. Más que suficiente si atendemos a su impacto posterior en el imaginario de la cultura popular.
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  20th Century Fox/Sam Shaw/Album


  
    1955

  


  
    La colina del adiós 


    Love is a Many-Splendored Thing

  


  
    Dirección: Henry King


    Guión: John Patrick, basado en la novela de Han Suyin


    Intérpretes: William Holden, Jennifer Jones, Torin Thatcher, Isobel Elsom, Murray Matheson, Virginia Gregg, Richard Loo


    Fotografía: Leon Shamroy


    Música: Alfred Newman


    Premios Oscar®: Charles Le Maire (vestuario), Alfred Newman (banda sonora), Sammy Fain y Paul Francis Webster (canción original)


    Nominaciones premios Oscar®: Buddy Adler (película), Jennifer Jones (actriz protagonista), Leon Shamroy (fotografía), Carlton W. Faulkner (sonido), Lyle R. Wheeler, George W. Davis, Walter M. Scott y Jack Stubbs (dirección artística)


    Estados Unidos 102 min. Color 


     

  


  
    Película muy popular y bien recibida en su año de estreno basada en las vivencias personales de la doctora euroasiática Han Suyin. Centrada en la historia de amor que surge entre la propia Suyin y el corresponsal de guerra norteamericano Mark Elliott, destinado en Hong Kong en pleno desarrollo de la Guerra de Corea, La colina del adiós atesora todos los ingredientes fundacionales del melodrama romántico de la época dorada de Hollywood: exaltación romántica en cada escena de los dos protagonistas, extraordinario diseño de vestuario, decorados de grandes dimensiones, generosidad en las localizaciones exteriores y una banda sonora omnipresente e insistente, de la mano del siempre acertado e inspirado Alfred Newman, autor de buena parte de las partituras más reconocibles de la historia de la Fox, que aquí ganó con todo merecimiento una nueva estatuilla.


    Además de sus incontables prestaciones técnicas y artísticas, a las que cabe añadir la excelente interpretación de Jennifer Jones como Han Suyin, que le valió una muy trabajada nominación para los premios Oscar® de ese año, el filme supone un firme alegato contra el racismo, los prejuicios y la intolerancia, expresada en el rechazo con el que la familia y el entorno reciben la noticia de una relación que deberá hacer frente a la incomprensión y los contratiempos en un marco tan personal e incomparable como el Hong Kong de mediados del siglo XX.
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  20th Century Fox/Album.


  
    1955

  


  
    Papá piernas largas 


    Daddy Long Legs

  


  
    Dirección: Jean Negulesco


    Guión: Phoebe Ephron y Henry Ephron, basado en la novela de Jean Webster


    Intérpretes: Fred Astaire, Leslie Caron, Terry Moore, Thelma Ritter, Fred Clark, Larry Keating, Charlotte Austin


    Fotografía: Leon Shamroy


    Música: Alfred Newman


    Nominaciones premios Oscar®: Alfred Newman (banda sonora), Johnny Mercer (canción original), Lyle R. Wheeler, John DeCuir, Walter M. Scott y Paul S. Fox (dirección artística)


    Estados Unidos 126 min. Color 


     

  


  
    Casi cuarenta años después de su primera versión cinematográfica, Jean Negulesco dirigía la cuarta adaptación a la gran pantalla de la clásica novela de Jean Webster, en la que un millonario norteamericano se enamora perdidamente de una chica de dieciocho años que había adoptado en un viaje a Francia y a la que no conocía personalmente. Teniendo en cuenta que se trataba de una vieja historia ya abordada por Hollywood y muy conocida por el gran público, el mayor interés de esta versión se centra, evidentemente, en la presencia de Fred Astaire, uno de los grandes actores de la historia de Hollywood que aquí ya gozaba de una trayectoria contrastada y muy reconocida, en la variedad de números musicales protagonizados por él y por la actriz francesa Leslie Caron –que ya había conquistado al público y la crítica con sus apariciones en Un americano en París y en Lili– y en la banda sonora del gran Alfred Newman, que esta vez se fue a casa sin el Oscar® pese a la pertinente nominación de cada año.


    Negulesco firma aquí uno de sus filmes más exitosos y bien recibidos por el público, con un guión de Phoebe y Henry Ephron que deja en un segundo plano, y se diría que de forma deliberada, el protagonismo de la joven gala para centrarse más en el personaje de Astaire y en sus circunstancias, y con una dirección del cineasta rumano, en el obligado Cinemascope de la época, que apuesta por números musicales muy correctos y eficientes sin complicarse más allá de lo exigido por los estudios.
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  20th Century Fox/Album.


  
    1957

  


  
    Tú y yo 


    An Affair to Remember

  


  
    Dirección: Leo McCarey


    Guión: Delmer Daves y Leo McCarey


    Intérpretes: Cary Grant, Deborah Kerr, Cathleen Nesbitt, Richard Denning, Neva Patterson, Charles Watts


    Fotografía: Milton Krasner


    Música: Hugo Friedhofer


    Nominaciones premios Oscar®: Milton Krasner (fotografía), Hugo Friedhofer (música), Harry Warren, Harold Adamson y Leo McCarey (canción original), Charles Le Maire (vestuario)


    Estados Unidos 119 min. Color 


     

  


  
    Remake de la película de mismo título –cuando menos en España; en Estados Unidos el título es distinto: Love affair, la primera versión, y An affair to remember, la que nos ocupa, para diferenciarlas– que el propio director, Leo McCarey, había dirigido en 1939, Tú y yo es uno de los grandes clásicos del melodrama romántico, influencia decisiva en otros títulos clave del género y una de las películas más recordadas y conocidas de la historia del cine, que de una manera u otra la ha homenajeado o referenciado a lo largo de los años. Apenas hay variaciones o diferencias considerables entre una y otra desde el punto de vista argumental y conceptual –un hombre y una mujer se conocen a bordo de un crucero, donde entablan un breve pero intenso romance y fijan una promesa: reencontrarse seis meses después en el Empire State Building si siguen sintiendo lo mismo y con la misma fuerza que en ese momento–, pero sí desde el enfoque formal y emocional: Cary Grant y Deborah Kerr, dos de las estrellas más imponentes del momento, en su periodo de gran apogeo y proyección profesional, toman el relevo de Charles Boyer e Irene Dunne, el dueto de la primera versión; el blanco y negro da paso al luminoso y exultante color; y el tono más ligero de la primera se convierte aquí en un drama más intenso y emotivo que desemboca en un final melodramático que causaría sensación en la época y que supone el momento más recordado de la cinta.


    En 1994 Warren Beatty y Annette Bening protagonizaron un nuevo remake de la misma, en España titulado Un asunto de amor, que no aportaba nada nuevo a las dos versiones previas de McCarey. Considerablemente superior a esta, y sin tratarse de un remake, Algo para recordar, con Tom Hanks y Meg Ryan, se puede entender como una variación u homenaje explícito a la original y en esta ocasión sí se consigue sacarle máximo provecho a la historia de base para enmarcarla en otra comedia romántica de importante alcance popular.
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  20th Century Fox/Album.


  
    1958

  


  
    El albergue de la sexta felicidad 


    The Inn of the Sixth Happiness

  


  
    Dirección: Mark Robson


    Guión: Isobel Lennart, basado en la novela de Alan Burgess


    Intérpretes: Ingrid Bergman, Curd Jürgens, Robert Donat, Richard Wattis, Michael David, Athene Seyler, Ronald Squire


    Fotografía: Freddie Young


    Música: Malcom Arnold


    Nominación premio Oscar®: Mark Robson (dirección)


    Estados Unidos 158 min. Color


     

  


  
    Otro melodrama de gran alcance popular en los 50, grandilocuente adaptación al cine de la novela de Alan Burgess La pequeña mujer, que narra la vida de la misionera británica Gladys Aylward al frente de un albergue rural en China durante los años previos al conflicto bélico. La historia se centra tanto en la capacidad de sacrificio de la misionera para ayudar a los más desfavorecidos, con el clímax épico de su intervención decisiva para salvar a un grupo de cien niños en plena invasión japonesa, como en sus peripecias personales y sentimentales, centradas sobre todo en la relación sentimental que establece con un coronel euroasiático, un aspecto de la trama que no gustó a la propia heroína de esta historia.


    Dirigida con ambición y valentía por el canadiense Mark Robson, sobre el que recayó la única nominación de la Academia, El albergue de la sexta felicidad es un filme hecho para ensalzar sin ningún reparo ni cortapisa la figura de su protagonista –interpretada con absoluta excelencia por la siempre impecable Ingrid Bergman, en plena cima de su carrera en Estados Unidos–, que gracias al éxito de la película conseguiría la resonancia y reconocimiento popular que el libro no le había dado hasta entonces. A título de anécdota, señalar que esta fue la última película en la que intervino Robert Donat, que fallecería poco después del rodaje y que ni tan siquiera pudo ser testigo del estreno de la cinta.
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  20th Century Fox/Album.


  
    1961

  


  
    El buscavidas 


    The Hustler

  


  
    Dirección: Robert Rossen


    Guión: Robert Rossen y Sidney Carroll, basado en la novela de Walter Tevis


    Intérpretes: Paul Newman, Piper Laurie, George C. Scott, Jackie Gleason, Murray Hamilton, Michael Constantine, Stefan Gierasch


    Fotografía: Eugen Schüfftan


    Música: Kenyon Hopkins


    Premios Oscar®: Eugen Schüfftan (fotografía), Harry Horner y Gene Callahan (dirección artística)


    Nominaciones premios Oscar®: Robert Rossen (película), Robert Rossen (dirección), Paul Newman (actor protagonista), Piper Laurie (actriz protagonista), Jackie Gleason (actor de reparto), George C. Scott (actor de reparto), Robert Rossen y Sidney Carroll (guión adaptado)


    Estados Unidos 135 min. B/N


     

  


  
    Con toda probabilidad la película más redonda del director Robert Rossen. El buscavidas es muchas cosas al mismo tiempo: es, ante todo, una soberbia adaptación de la novela de Walter Tevis, tarea nada fácil si tenemos en cuenta la excelencia y concreción del material original; es, también, la consagración absoluta de Paul Newman como uno de los actores del momento, inicios de los 60, en la órbita de Hollywood, justo cuando ya se preparaba para convertirse en la estrella que poco después sería; y es, por encima de todo, una de las crónicas más convincentes sobre la idea y el derrumbe del sueño americano, ejemplificado en la figura de Felson, un jugador de billar obsesionado con ganar al campeón más legendario del país.


    Película sobre perdedores en un universo casi clandestino, turbio y fascinante, el de los torneos de billar, pero también el de las apuestas y el de los peores tugurios de cada ciudad, El buscavidas bucea en la concepción del éxito y la celebridad en Estados Unidos para abordar una historia que su director explica y presenta con una elegancia y sobriedad poco común en las producciones de los grandes estudios de la época. De hecho, el polaco Eugen Schüfftan se llevó el Oscar® a la mejor fotografía con absoluto merecimiento, gracias a ese memorable blanco y negro que acompañaba los vaivenes existenciales de su personaje central.
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  20th Century Fox/Album.


  
    1962

  


  
    El día más largo 


    The Longest Day

  


  
    Dirección: Ken Annakin, Andrew Marton y Bernhard Wicki


    Guión: Cornelius Ryan, James Jones, David Pursall y Jack Seddon, basado en el libro de Cornelius Ryan


    Intérpretes: John Wayne, Robert Mitchum, Henry Fonda, Robert Ryan, Richard Burton, Sean Connery, Robert Wagner


    Fotografía: Jean Bourgoin y Walter Wottitz


    Música: Maurice Jarre y Paul Anka


    Premios Oscar®: Jean Burgoin y Walter Wottitz (fotografía), Robert MacDonald y Jacques Maumont (efectos especiales)


    Nominaciones premios Oscar®: Darryl F. Zanuck (película), Ted Haworth, Léon Barsaq, Vincent Korda y Gabriel Béchir (dirección artística), Samuel E. Beetley (montaje)


    Estados Unidos 180 min. B/N


     

  


  
    Atípica en su concepción y planteamiento artístico, con un equipo técnico encabezado por tres directores y un reparto interminable poblado con algunas de las estrellas más imponentes de la industria –John Wayne, Henry Fonda, Robert Mitchum o Richard Burton, entre muchos otros de un listado que no figuraba en los créditos–, El día más largo no pretende otra cosa que llevar a la gran pantalla una minuciosa, detallada y realista reconstrucción del desembarco de Normandía, episodio histórico de presencia recurrente a lo largo y ancho de la historia del cine y la televisión, y hacerlo por todo lo alto, con un despliegue de medios al alcance de muy pocos productores.


    Y es que si bien la película cuenta con tres directores en su plantilla, lo cierto es que la aportación de estos resulta más bien anecdótica y secundaria, quizá porque al productor de la misma, el omnipresente y omnipotente Darryl F. Zanuck, le interesaba más la grandilocuencia de la propuesta y el desfile interminable de grandes caras de Hollywood que darle al filme un sello de autor reconocible. Cabe destacar, entre muchas otras cosas, la fuerte y constante carga humorística de su propuesta pese a tratarse de una cinta bélica pura y dura y la intención clara y manifiesta, con una innegable tendencia a la propaganda pro aliada, de convertirse en un ambicioso homenaje a los que participaron en uno de los capítulos armados más decisivos del siglo XX.

  


  


  


  
    [image: alb466081.tif]
  


  20th Century Fox/Album.


  
    1963

  


  
    Cleopatra 


    Cleopatra

  


  
    Dirección: Joseph L.Mankiewicz


    Guión: Joseph L. Mankiewicz, Ranald MacDougall y Sidney Buchman


    Intérpretes: Elizabeth Taylor, Richard Burton, Rex Harrison, Roddy McDowall, Cesare Danova, Pamela Brown, Hume Cronyn, George Cole


    Fotografía: Leon Shamroy


    Música: Alex North


    Premios Oscar®: Leon Shamroy (fotografía), John DeCuir, Jack Martin Smith, Hilyard Brown, Herman A. Blumenthal, Elven Webb, Maurice Pelling, Boris Juraga, Walter M. Scott, Paul S. Fox y Ray Moyer (dirección artística), Irene Sharaff, Vittorio Nino Novarese y Renié (vestuario), Emil Kosa Jr. (efectos especiales)


    Nominaciones premios Oscar®: Walter Wagner (película), Rex Harrison (actor protagonista), James Corcoran y Fred Hynes (sonido), Dorothy Spencer (montaje), Alex North (banda sonora)


    Estados Unidos 192 min. Color
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    Producción mastodóntica y muy conflictiva, Cleopatra ha acabado pasando a la historia del cine más por los aspectos acaecidos fuera de la gran pantalla que por su propuesta cinematográfica en sí, que se vio considerablemente perjudicada y lastrada por los numerosos cambios y cortes en el montaje y la pérdida progresiva de su personalidad fílmica a medida que la cinta entraba y salía de la sala de edición.


    Pero es indudable que, pese a la tibia acogida que le dispensó la crítica en su momento, el universo de Hollywood, siempre ávido de anécdotas y polémicas con las que alimentar su propia leyenda, ha acabado reservando un sitio de honor a esta película maldita. Los constantes y recurrentes problemas de salud de su protagonista, Elizabeth Taylor, que en el transcurso del rodaje sufrió una meningitis aguda y otras complicaciones; las inclemencias de la climatología británica, que forzaron el traslado de todo el equipo de Londres a Roma; las turbulencias personales que se derivaron del convulso romance que se forjó entre Taylor y Burton durante el propio rodaje; los permanentes retrasos, que incrementaron el coste final de la producción a una cifra que ni tan siquiera se consiguió rentabilizar en su primer año en taquilla; el acoso físico y también delictivo de los trabajadores italianos de Cinecittà, que se calcula llegaron a robar material por valor de varios millones de dólares; y los cambios en la confección del reparto –Peter Finch y Stephen Boyd, los dos protagonistas masculinos originales, abandonaron el rodaje y fueron sustituidos por Richard Burton y por Rex Harrison, posteriormente nominado al Oscar®–, así como del equipo técnico –Joseph L. Mankiewicz sustituyó a Robert Mamoulian a las primeras de cambio–, entre muchas otras contrariedades, casi llevaron a la quiebra técnica a la Fox, provocaron crisis nerviosas en buena parte del personal técnico y artístico e hicieron de Cleopatra uno de los filmes más célebres de todos los tiempos.
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  20th Century Fox/Album.


  
    1964

  


  
    Canción de cuna para un cadáver 


    Hush… Hush, Sweet Charlotte

  


  
    Dirección: Robert Aldrich


    Guión: Henry Farrell y Lukas Heller


    Intérpretes: Bette Davis, Olivia de Havilland, Joseph Cotten, Mary Astor, Agnes Moorehead, Cecil Kellaway, Victor Buono


    Fotografía: Joseph Biroc


    Música: Frank de Vol


    Nominaciones premios Oscar®: Agnes Moorehead (actriz de reparto), Joseph Biroc (fotografía), William Glasgow y Raphael Bretton (dirección artística), Norma Koch (vestuario), Michael Luciano (montaje), Frank de Vol y Mack David (canción original), Frank de Vol (banda sonora)


    Estados Unidos 133 min. B/N


     

  


  
    Remake no declarado, variación sui géneris o simple vuelta de tuerca de la también brillante ¿Qué fue de Baby Jane?, estrenada dos años antes, que cada cual lo defina como mejor le parezca, Canción de cuna para un cadáver cuenta con buena parte del mismo equipo que se encargó de aquella: Robert Aldrich en la dirección y Bette Davis como actriz protagonista, uno de los tándems más explosivos de la década. ¿Diferencias entre una y otra? En esta segunda versión de un mismo planteamiento se explicita más el suspense y los aspectos más macabros y truculentos de la historia que en su predecesora. Es un filme de terror psicológico a la vieja usanza, con una Bette Davis en plena madurez interpretativa bordando una vez más el papel de señora solitaria y atormentada por un episodio trágico de su pasado, concretamente el asesinato de su amante, crimen de la que es principal sospechosa a ojos de sus vecinos.


    Un ejercicio de estilo impecable que aborda con profundidad y seriedad temas habituales en el cine de Aldrich: el paso del tiempo, la vejez, la nostalgia de los años de juventud o el peso emocional de algún trauma del pasado. La excelente dirección de actores, también para tener en cuenta la soberbia aportación de Olivia de Havilland en su rol de secundaria de lujo, y el incomparable dominio del tempo narrativo y de los recursos del suspense le merecieron hasta siete nominaciones de la Academia.
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  20th Century Fox/Album.


  
    1964

  


  
    Zorba el griego 


    Zorba the Greek

  


  
    Dirección: Michael Cacoyannis


    Guión: Michael Cacoyannis


    Intérpretes: Anthony Quinn, Alan Bates, Irene Papas, Lila Kedrova, Sotiris Moustakas, Anna Kyriakou, Eleni Anousaki


    Fotografía: Walter Lassally


    Música: Mikis Theodorakis


    Premios Oscar®: Lila Kedrova (actriz protagonista), Walter Lassally (fotografía), Vassilis Photopoulos (dirección artística)


    Nominaciones premios Oscar®: Michael Cacoyannis (película), Michael Cacoyannis (dirección), Michael Cacoyannis (guión), Anthony Quinn (actor protagonista)


    Estados Unidos 136 min. Color


     

  


  
    Probablemente el personaje más célebre y reconocido en la larga y prolífica carrera interpretativa de Anthony Quinn, Alexis Zorba es el protagonista de esta película escrita y pensada para gloria y lucimiento del actor mexicano, impecable en su dibujo de este griego hedonista, primitivo, alocado, vitalista e incontrolable que dedica su vida a hacer lo que le viene en gana cuando le viene en gana sin atender ni claudicar ante los criterios y las imposiciones de la sociedad más recta y férrea. Una conducta social, esta última, representada claramente por el personaje del escritor británico Basil, interpretado por Alan Bates, compañero de fatigas de Zorba en este periplo existencial, geográfico y emocional por la isla de Creta que le servirá para descubrir otra forma de vida inspiradora y rejuvenecedora.


    Película emblemática, con todo lo que esto significa, a medio camino entre la comedia costumbrista y el drama más turbio –ahí tiene algo de culpa, también, la magnífica y premiada interpretación de Lila Kedrova–, que consiguió un considerable calado popular en parte gracias al trabajo de Anthony Quinn pero, sobre todo, gracias al inolvidable sirtaki que el músico Mikis Theodorakis compuso para el filme y que Zorba enseña a bailar a su amigo Basil en la que probablemente sea la escena más recordada de toda la película.
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  20th Century Fox/Album.


  
    1965

  


  
    El tormento y el éxtasis 


    The Agony and the Ecstasy

  


  
    Dirección: Carol Reed


    Guión: Philip Dunne, basado en la novela de Irving Stone


    Intérpretes: Charlton Heston, Rex Harrison, Diane Cilento, Harry Andrews, Adolfo Celi, Alberto Lupo


    Fotografía: Leon Shamroy


    Música: Alex North


    Nominaciones premios Oscar®: Leon Shamroy (fotografía), John DeCuir, Jack Martin Smith y Dario Simoni (dirección artística), Vittorio Nino Novarese (vestuario), James Corcoran (sonido), Alex North (banda sonora)


    Estados Unidos 139 min. Color 


     

  


  
    Dirigida con oficio y buen sentido de la épica por Carol Reed, cineasta que unos cuantos años antes había estampado su firma en la memoria colectiva del séptimo arte con la obra maestra El tercer hombre, El tormento y el éxtasis es un drama histórico con todas las de la ley: pulso interpretativo, tendencia incontrolable a la grandilocuencia y producción de grandes dimensiones para esta adaptación de la exitosa novela de Irving Stone. En ella, Charlton Heston, en el que parece un papel hecho a su medida, encarna al pintor Miguel Ángel en un momento clave de su carrera, a punto de emprender el proyecto que le marcaría para el resto de su vida y que tendría un lugar privilegiado en los libros de historia del arte: pintar la Capilla Sixtina por encargo del papa Julio II, interpretado por un magnífico Rex Harrison, siempre eficiente y se diría que incluso más brillante que Heston en su composición del personaje.


    Más allá de la recreación de un momento muy llamativo de la historia del arte, de la religión y de la sociedad europea del siglo XVI y de la caracterización de un referente de la fuerza y magnetismo de Miguel Ángel, El tormento y el éxtasis, que consiguió cinco nominaciones para los premios Oscar®, es, por encima de todo, una poderosa reflexión sobre la permanente lucha entre el artista y quien supervisa, sufraga o promueve su obra, un alegato claro y meridiano a favor de la libertad creativa y, sobre todo, una exploración de la figura del papa Julio II y sus inquietudes como mecenas de los artistas bajo su mandato eclesiástico.
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  20th Century Fox/Album.


  
    1966

  


  
    Viaje alucinante 


    Fantastic Voyage

  


  
    Dirección: Richard Fleischer


    Guión: Harry Kleiner, David Duncan


    Intérpretes: Stephen Boyd, Raquel Welch, Arthur Kennedy, Donald Pleasence, Arthur O’Connell, William Redfield


    Fotografía: Ernest Laszlo


    Música: Leonard Rosenman


    Premios Oscar®: Jack Martin Smith, Dale Hennesy, Walter M. Scott, Stuart A. Reiss (dirección artística), Art Cruickshank (efectos especiales)


    Nominaciones premios Oscar®: Ernest Laszlo (fotografía), William B. Murphy (montaje), Walter Rossi (sonido)


    Estados Unidos 100 min. Color 


     

  


  
    La premisa argumental de Viaje alucinante es precisamente eso, alucinante. Un guión totalmente psicodélico, sobre todo si lo contextualizamos en el tiempo, mediados de los 60, en el que un científico soviético especializado en la miniaturización de objetos se fuga a Estados Unidos y sufre un atentado que le deja en coma. Para salvarle la vida y, de paso, mantener a buen recaudo los secretos de su fórmula, que podría tener un papel decisivo en el conflicto bélico, un equipo de cuatro hombres y una mujer se someterán a la reducción de tamaño para introducirse en su cuerpo a bordo de una nave especial y llegar hasta su cerebro con el objetivo de deshacer la trombosis que está poniendo en peligro su vida. Evidentemente la empresa no será tan fácil como está previsto y sufrirá serias complicaciones a medida que la nave transite por las distintas partes del cuerpo humano y entre en contacto con la sangre y los órganos del paciente, que son los encargados de ejercer el papel de monstruos, alienígenas o villanos de la película.


    De tintes lisérgicos, tanto en el punto de partida como en la construcción de algunas escenas y situaciones, Viaje alucinante atesora un importante valor histórico por la utilización que hace de los efectos especiales, con toda lógica premiados con el Oscar® de esa edición, y su incursión en el ámbito de la ciencia ficción con una coartada política de fondo de considerable interés. Y es que si bien es innegable que estos efectos especiales hoy pueden parecernos muy naif y totalmente superados, como le ha sucedido a la mayor parte de producciones sci-fi de mediados del siglo XX, lo cierto es que entonces resultaron asombrosos y fascinantes para un público todavía poco acostumbrado a progresos técnicos e ingenio creativo como el que evidencia el filme. Para redondear su estela mítica y su aureola de película de culto, Viaje alucinante serviría, también, para consolidar a la voluptuosa Rachel Welch como uno de los mitos eróticos de Hollywood en los 60 y los 70.
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  20th Century Fox/Album.


  
    1966

  


  
    Cómo robar un millón y… 


    How to Steal a Million

  


  
    Dirección: William Wyler


    Guión: Harry Kurnitz


    Intérpretes: Audrey Hepburn, Peter O’Toole, Charles Boyer, Eli Wallach, Hugh Griffith, Fernand Gravey


    Fotografía: Charles Lang


    Música: John Williams


    Estados Unidos 123 min. Color 


     

  


  
    Cómo robar un millón y… merece un lugar de honor en ese pequeño subgénero cinematográfico que podríamos catalogar como el de las películas de robos, las películas de ladrones de arte o las películas de ladrones de guante blanco, como se prefiera y según convenga. Un tema recurrente y explotado en numerosas ocasiones a lo largo de la historia de Hollywood que aquí se decanta más por la comedia de enredo y los juegos de situación que por el thriller de atracos puro y duro, habitualmente poco dado a los tiempos de refresco cómicos y a las concesiones frívolas que se permiten aquí.


    En eso tienen buena parte de culpa su dupla protagonista, Peter O’Toole y una irresistible Audrey Hepburn, símbolo máximo de la elegancia y el glamour hollywoodiense, y el director de la misma, un William Wyler ya en el crepúsculo de su carrera, que lo confió todo a la buena química entre sus actores principales, a todas luces efectiva; a una visión desacomplejada y totalmente disfrutable del género, y a unas ligeras pero muy refrescantes pinceladas de comedia romántica que le dan un aire más liviano, ligero y desengrasante a la propuesta general. Y como complemento difícil de rechazar, esas bellas imágenes de París como trasfondo, algunos diálogos inspirados y el acompañamiento musical del eterno John Williams en la que sería una de sus primeras intervenciones cinematográficas como compositor.

  


  
    [image: alb564219.tif]
  


  20th Century Fox/Album.


  
    1966

  


  
    Las Águilas Azules 


    The Blue Max

  


  
    Dirección: John Guillermin


    Guión: David Pursall, Jack Seddon y Gerald Hanley


    Intérpretes: George Peppard, James Mason, Ursula Andress, Jeremy Kemp, Karl Michael Vogler, Anton Diffring


    Fotografía: Douglas Slocombe


    Música: Jerry Goldsmith


    Estados Unidos 156 min. Color 


     

  


  
    Las Águilas Azules es uno de los títulos del cine bélico más emblemáticos de los 60, centrado en la carrera militar del aviador Bruno Stachel –espléndido George Peppard, en uno de sus primeros papeles importantes tras su revelación internacional en Desayuno con diamantes–, que después de ganar con todo merecimiento el Águila Azul, la máxima condecoración a la que puede aspirar un piloto del ejército estadounidense, y convertirse en un héroe para todo el país, se pone a las órdenes del temible general Von Klugermann, que utilizará las habilidades de Stachel para beneficio propio.


    Como no podría ser de otra manera, buena parte del valor cinematográfico de la película estriba en sus portentosas escenas de aviación, rodadas con intensidad, sentido del ritmo y mucha potencia visual por John Guillermin, y su excelente puesta en escena, ejemplar en su concepción del cine bélico, pero también es un filme que más allá de las piruetas, los duelos aéreos y las secuencias en tierra, esconde un sutil pero eficiente mensaje contra el clasismo imperante en las fuerzas armadas y una exaltación de valores de la condición humana como el atrevimiento, el honor, la disciplina o el esfuerzo. Además de todo esto, Las Águilas Azules supuso una de las primeras apariciones importantes del por entonces desconocido compositor Jerry Goldsmith, a la postre una de las firmas más relevantes de todos los tiempos.
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  20th Century Fox/Album.


  
    1967

  


  
    Un hombre 


    Hombre

  


  
    Dirección: Martin Ritt


    Guión: Irving Ravetch y Harriet Frank Jr.


    Intérpretes: Paul Newman, Fredric March, Richard Boone, Cameron Mitchell, Martin Balsam, Barbara Rush


    Fotografía: James Wong Howe


    Música: David Rose


    Estados Unidos 111 min. Color 


     

  


  
    A mediados de los 60 el wéstern ya no era el género más rentable ni más productivo de Hollywood. De hecho, se puede decir que ya ni tan siquiera era un género que despertara mucho interés en los grandes estudios, más centrados en llevar a la gran pantalla otro tipo de historias. Los wésterns que se facturaban entonces abogaban más por una visión crepuscular y desencantada, quizá fruto de la época o de ese progresivo desgaste del propio género. De ahí la doble excepcionalidad de Un hombre, wéstern atípico, poderoso y profundo que más allá de sus vínculos estéticos y formales con el género se servía de sus principios para ofrecer un valiente y apasionante discurso filosófico, social e ideológico sobre el papel de los indios en la sociedad norteamericana y los problemas de convivencia y adaptación con el hombre blanco.


    El indio, o en este caso el medio indio, es un arrollador Paul Newman, en una de las grandes interpretaciones de su carrera, sumergido aquí en una lucha por encontrar su sitio en un mundo especialmente agreste y despiadado. Capaz de transmitirle al personaje el grado idóneo y preciso de laconismo, dureza y sensibilidad, Newman lidera un elenco inspiradísimo –atención también a Richard Boone o Fredric March– al servicio de Martin Ritt como director de orquesta, una vez más totalmente comprometido con su ideología liberal en esta brillante exposición de los efectos demoledores del hombre blanco en la comunidad india.
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  20th Century Fox/Album.


  
    1968

  


  
    El planeta de los simios 


    The Planet of the Apes

  


  
    Dirección: Franklin J. Schaffner


    Guión: Michael Wilson y Rod Serling, basado en la novela de Pierre Boulle


    Intérpretes: Charlton Heston, Kim Hunter, Roddy McDowall, Maurice Evans


    Fotografía: Leon Shamroy


    Música: Jerry Goldsmith


    Premio Oscar®: John Chambers (maquillaje; Premio Oscar® honorífico)


    Nominaciones premios Oscar®: Morton Haack (vestuario), Jerry Goldsmith (banda sonora)


    Estados Unidos 112 min. Color 


     

  


  
    Película referencial de la historia del cine, convertida en una notable franquicia de títulos que han sabido sacarle buen provecho a su premisa argumental en las últimas cuatro décadas, nominada a dos premios Oscar® –vestuario y banda sonora–, más otro honorífico –en reconocimiento al extraordinario trabajo de John Chambers como maquillador–, El planeta de los simios es una de esas contadas aportaciones del universo de la ciencia ficción o del fantástico que han conseguido poner de acuerdo a la crítica y al público, logro de gran complejidad a tenor del menosprecio con el que determinados sectores de la crítica han acogido siempre las producciones del género. Y es que al margen de tratarse de uno de los ejercicios cinematográficos más entretenidos, fascinantes e intensos de los 60, esta adaptación de la novela de Pierre Boulle, que relata la llegada forzosa del astronauta George Taylor a un planeta poblado por un temible y organizado ejército de simios, es un filme con hondura intelectual y filosófica, repleta de reflexiones, parábolas y disertaciones sobre la raza humana y sus contrariedades.


    Con una propuesta técnica excelente, desde la portentosa caracterización de los simios hasta los ingeniosos detalles del vestuario, pasando por la icónica banda sonora de Jerry Goldsmith, con un reparto plenamente convencido de lo que estaba haciendo –un Charlton Heston pletórico en la piel de Taylor, un Maurice Evans temible como el Dr. Zaius y un descomunal Roddy McDowall como Cornelius, el astuto y referencial líder de los homínidos–, y con un guión que contaba con la participación de Rod Serling, el creador de la eterna serie de televisión The twilight zone, El planeta de los simios supuso un auténtico shock en su fecha de estreno, no solo por el excelente contenido de la misma y por la contundencia de su discurso sociopolítico, que llevaba implícita una durísima crítica contra el hombre contemporáneo, sino también, o sobre todo, por ese alucinante e inolvidable final que dejaría una de las imágenes más bellas, provocadoras y estimulantes de la historia del cine.
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  20th Century Fox/Album.


  
    1969

  


  
    Hello, Dolly! 


    Hello, Dolly!

  


  
    Dirección: Gene Kelly


    Guión: Ernest Lehman, basado en el musical de Jerry Herman


    Intérpretes: Barbra Streisand, Walter Matthau, Michael Crawford, E. J. Peaker, Tommy Tune, Danny Lockin, Marianne McAndrew


    Fotografía: Harry Stradling


    Premios Oscar®: John DeCuir, Jack Martin Smith, Herman A. Blumenthal, Walter M. Scott, George James Hopkins y Raphael Bretton (dirección artística), Jack Solomon y Murray Spivack (sonido), Lennie Hayton y Lionel Newman (banda sonora)


    Nominaciones premios Oscar®: Ernest Lehman (película), Harry Stradling (fotografía), Irene Sharaff (vestuario), William Reynolds (montaje)


    Estados Unidos 146 min. Color 


     

  


  
    Barbra Streisand había debutado en el cine con Funny Girl, dirigida por William Wyler en 1968, pero fue Hello, Dolly!, su segunda película como actriz, estrenada un año después, la que definitivamente serviría para catapultarla y propulsarla dentro de la órbita hollywoodiense y convertirla en un referente del musical y de las comedias románticas de los 60 y los 70. Streisand ya llevaba unos años forjando a conciencia su carrera como cantante solista, pero el éxito masivo y la visibilidad total empezaría a llegarle a partir de su intervención en esta adaptación cinematográfica del popular musical de Broadway, escrito y compuesto por Jerry Herman, que en su traslado a la gran pantalla también se convertiría en un rotundo éxito de taquilla.


    Una de las particularidades de Hello, Dolly! es su vocación lúdica, su desinterés absoluto en entremezclar sátira política, crítica o elementos de choque en el entramado de actuaciones y números musicales, como era habitual en otros musicales coetáneos, que aprovechaban el tono desenfadado de la propuesta para incurrir en discursos atrevidos. En este carácter desacomplejado, toda una declaración de intenciones, es donde el filme encuentra, precisamente, las razones de su éxito y triunfo: a partir de un argumento de voluntaria sencillez, basado en un clásico juego de enredos sentimentales y de trucos habituales de la comedia romántica de la época, sin malicia ni dobles lecturas de ningún tipo, Gene Kelly, uno de los gurús del género, que ya había ganado su lugar en la posteridad gracias a Cantando bajo la lluvia, dirige con vistosidad, alegría y mucho sentido del hedonismo las escenas musicales, punto fuerte de la que sería su penúltima película como realizador después de una carrera consagrada mayoritariamente a la interpretación. Streisand está espléndida y justifica por ella sola el descubrimiento o redescubrimiento de todo un clásico del género como Hello, Dolly!, pero su visionado también debería servir para entender las claves del musical en estado puro.

  


  
    [image: alb317353-1.tif]
  


  20th Century Fox/Chenault Production/Album


  
    1969

  


  
    Dos hombres y un destino 


    Butch Cassidy and the Sundance Kid

  


  
    Dirección: George Roy Hill


    Guión: William Goldman


    Intérpretes: Paul Newman, Robert Redford, Katharine Ross, Strother Martin, Henry Jones, Jeff Corey, George Furth


    Fotografía: Conrad Hall


    Música: Burt Bacharach


    Premios Oscar®: William Goldman (guión original), Conrad L. Hall (fotografía), Burt Bacharach y Hal David (canción original), Burt Bacharach (banda sonora)


    Nominaciones premios Oscar®: John Foreman (película), George Roy Hill (dirección), Bill Edmondson y David Dockendorf (sonido)


    Estados Unidos 112 min. Color 
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    Aunque el western había vivido otras décadas de mayor esplendor y bonanza creativa, los años 60 se despidieron por todo lo alto con el que es uno de los mejores títulos del género de toda la historia del cine. Dos hombres y un destino, el relato existencial y la crónica de una huida de los forajidos Butch Cassidy y Sundance Kid y su leyenda como los más hábiles atracadores y pistoleros del Far West, atesora un sinfín de méritos y virtudes. En primer lugar, su dueto protagonista, Paul Newman y Robert Redford, probablemente en el mejor momento de toda su carrera, y el cambio de rol que el director proponía a dos rostros poco habituados a interpretar bandidos al margen de la ley. El mérito está en la tremenda complicidad, entendimiento y sinergia que se establece entre ambos a lo largo y ancho del filme, como si todo lo que hubiera detrás de su aportación fuera absolutamente secundario o irrelevante –sin serlo, como veremos a continuación.


    En segundo término, la coctelera temática y estilística de la historia, capaz de combinar con mucho empuje y acierto elementos del cine de aventuras, de la comedia ingeniosa y del drama en un mismo discurso, sólido como una roca y tremendamente efectivo desde el punto de vista del entretenimiento. Esta mezcla funciona, y de qué manera: a ratos divertida, a ratos trepidante, casi siempre emocionante, tensa y vibrante, la película no se toma un solo respiro. Tercero, y capítulo aparte: la banda sonora de Burt Bacharach. El músico norteamericano ya era, por entonces, una de las figuras más importantes de la escena pop internacional, pero con su contribución para la película logró uno de sus mayores éxitos, «Raindrops Keep Falling Into My Head», junto al compositor Hal David, que significó un más que merecido Oscar® a la mejor canción original. También se llevaría el de mejor banda sonora.


    Y cuarto: ese tono crepuscular, entre emotivo y melancólico, que recubre buena parte de la cinta. El fin de una década, también de una etapa y de una manera de entender el cine, que se preparaba para un considerable relevo generacional en la industria, se refleja también en este wéstern. Ganadora de cuatro estatuillas y, lo que quizá es más importante, de una aureola de filme de culto impermeable al paso del tiempo, Dos hombres y un destino es una de las obras maestras indiscutibles del cine norteamericano y un ejemplo perfecto para explicarle a un neófito en esto del cine en qué consiste la grandeza del Hollywood de los 60.
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  20th Century Fox/Album.


  
    1970

  


  
    MASH 


    MASH

  


  
    Dirección: Robert Altman


    Guión: Ring Lardner Jr., basado en la novela de Richard Hooker


    Intérpretes: Donald Sutherland, Elliott Gould, Tom Skerritt, Sally Kellerman, Robert Duvall, Roger Bowen, David Arkin


    Fotografía: Harold Stine


    Música: Johnny Mandel


    Premio Oscar®: Ring Lardner Jr. (guión adaptado)


    Nominaciones premios Oscar®: Ingo Preminger (película), Robert Altman (dirección), Sally Kellerman (actriz de reparto), Danford B. Greene (montaje)


    Estados Unidos 116 min. Color 


     

  


  
    Primer gran éxito de taquilla en la larga y prolífica carrera del director Robert Altman, MASH es una meritoria y muy popular versión libre de la novela homónima de Richard Hooker, sobre todo por cómo es capaz de insertar un discurso de contundente y sorprendente humor negro en el contexto de un conflicto bélico, la Guerra de Corea, y en el nada agradable marco de un hospital militar, donde dos cirujanos intentan olvidarse de los horrores de la guerra con juegos, bromas y todo tipo de trastadas junto al resto de médicos y enfermeras con los que comparten techo. La potente química del reparto, que ayudó a descubrir internacionalmente a actores como Donald Sutherland o Elliott Gould, el primero procedente de la pequeña pantalla y el segundo casi un debutante; el excelente guión de Ring Lardner Jr., premiado con un Oscar®; y la aparición ya explícita y notoria de algunos de los rasgos cinematográficos más característicos de Altman –el sentido de película coral, las ideas cruzadas entre sí, la desdramatización de casi todo…– arman de razones a la película y la propulsan más allá del notable.


    MASH funcionó tan bien en taquilla que en 1972 se estrenó una serie de televisión inspirada en la película, que también gozó de enorme popularidad en todo el mundo y que se prolongó ni más ni menos que once temporadas, convirtiéndose así en una de las series más longevas de todos los tiempos.
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  20th Century Fox/Aspen/Album;


  
    1970

  


  
    Patton 


    Patton

  


  
    Dirección: Franklin J. Schaffner


    Guión: Francis Ford Coppola y Edmund H. North


    Intérpretes: George C. Scott, Karl Malden, Stephen Young, Frank Latimore, Carey Loftin, Morgan Paull, Albert Dumortier


    Fotografía: Fred J. Koenekamp


    Música: Jerry Goldsmith


    Premios Oscar®: Frank McCarthy (película), Franklin J. Schaffner (dirección), George C. Scott (actor protagonista), Francis Ford Coppola y Edmund H. North (guión), Urie McCleary, Gil Parrondo, Antonio Mateos y Pierre-Louis Thévenet (dirección artística), Douglas O. Williams y Don J. Bassman (sonido), Hugh S. Fowler (montaje)


    Nominaciones premios Oscar®: Fred J. Koenekamp (fotografía), Alex Weldon (efectos especiales), Jerry Goldsmith (banda sonora)


    Estados Unidos 169 min. Color 


     

  


  
    Multipremiada y muy exitosa biografía del general George S. Patton, con guión de Edmund H. North y un prometedor Francis Ford Coppola, que dos años después rodaría El Padrino, y dirección del siempre intenso Franklin J. Schaffner, Patton supone una de las películas bélicas más icónicas de los 70, tanto por el contenido de la misma, muy polémico por la división de opiniones e interpretaciones que ha suscitado a lo largo de la historia –tildado de antibelicista por un sector de la crítica y de propagandístico por el otro–, como por sus prestaciones cinematográficas, de valiosos resultados técnicos y artísticos, que le valieron el nada desdeñable botín de siete premios Oscar®.


    George C. Scott asume toda la responsabilidad interpretativa y casi se diría que artística de la película dándole vida, personalidad propia, acento megalómano y máxima credibilidad al general Patton, cuya recreación fílmica acabaría relegando a un segundo plano al personaje real en el que estaba basada la historia, ya de por sí idealizado, y relativiza los defectos de la película –que los tiene, como el excesivo metraje, a todas luces exagerado, o el abuso de algunos recursos visuales– con una soberbia demostración de talento y poderío interpretativo que le valió el Oscar®. Un premio que, por cierto, el actor se negó a recoger y aceptar porque, según declaró, no estaba dispuesto a competir con otros compañeros de profesión.


    En definitiva, y más allá del debate planteado sobre sus intenciones de reivindicación patriótica o sus intenciones de convertirse en una parodia antibélica, según el prisma con el que se quiera analizar el filme, lo cierto es que Patton es una exaltación intensa y apabullante de la figura del general y, sobre todo, de su ética y disciplina militar en tiempos de guerra, el aspecto que más le interesa subrayar y poner en primer plano a un Franklin J. Schaffner especialmente inspirado en el seguimiento de las andanzas triunfales del general contra el ejército alemán por el norte de África.
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  20th Century Fox/Album.


  
    1970

  


  
    Tora! Tora! Tora! 


    Tora! Tora! Tora!

  


  
    Dirección: Richard Fleischer, Toshi Masuda y Kinji Fukasaku


    Guión: Larry Forrester, Hideo Oguni y Ryuzo Kikushima


    Intérpretes: Martin Balsam, Soh Yamamura, Jason Robards, Joseph Cotten, Tatsuya Mihashi, Takahiro Tamura, James Whitmore


    Fotografía: Charles F. Wheeler, Shinsaku Himeda, Osamu Furuya y Masamichi Satoh


    Música: Jerry Goldsmith


    Premio Oscar®: A.D. Flowers y L.B. Abbott (efectos especiales)


    Nominaciones premios Oscar®: Charles F. Wheeler, Shinsaku Himeda, Osamu Furuya y Masamichi Satoh (fotografía), Jack Martin Smith, Yoshiro Muraki, Richard Day, Taizo Kawashima, Walter M. Scott, Norman Rockett, Carl Biddiscombe (dirección artística), Murray Spivack y Herman Lewis (sonido), James E. Newcom, Pembroke J. Herring y Shinya Inoue (montaje)


    Japón-Estados Unidos 143 min. Color 


     

  


  
    Interesante y ambiciosa idea la que propone Tora! Tora! Tora!: abordar y recrear el ataque a Pearl Harbor desde el punto de vista de los dos bandos que estuvieron implicados en el bombardeo. Visión japonesa y visión norteamericana, muy diferentes entre sí, ambas igualmente interesantes en el desarrollo de la historia, para una película de gran despliegue técnico que contó con tres directores en su equipo: Richard Fleischer, por parte estadounidense, y Toshi Masuda y Kinji Fukasaku, por parte japonesa, en sustitución de Akira Kurosawa, que llegó a empezar el rodaje pero lo abandonó por desavenencias con los productores. Nunca sabremos cómo hubiera cambiado el devenir del filme en manos del cineasta japonés, pero en todo caso el resultado conseguido con esta tripleta de realizadores satisfizo las expectativas de los estudios y también de buena parte de la crítica.


    En una época en que Hollywood seguía produciendo decenas de películas sobre la Segunda Guerra Mundial, Tora! Tora! Tora! apostaba por reflejar una visión objetiva y ecuánime de los hechos, casi más cerca del documental que de los blockbusters bélicos, sobre todo en la primera parte del recorrido, en la que Fleischer nos explica con precisión de cirujano los detalles del conflicto entre Estados Unidos y Japón, la planificación militar de ambos países y la serie de circunstancias que desencadenaron la ofensiva.
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  20th Century Fox/Album.


  
    1971

  


  
    The French Connection, contra el imperio de la droga 


    The French Connection

  


  
    Dirección: William Friedkin


    Guión: Ernest Tidyman, basado en el libro de Robin Moore


    Intérpretes: Gene Hackman, Fernando Rey, Roy Scheider, Tony Lo Bianco, Bill Hickman, Marcel Bozzuffi, Ann Rebbot


    Fotografía: Owen Roizman


    Música: Don Ellis


    Premios Oscar®: Philip D’Antoni (película), William Friedkin (dirección), Gene Hackman (actor protagonista), Ernest Tidyman (guión adaptado), Gerald B. Greenberg (montaje)


    Nominaciones premios Oscar®: Roy Scheider (actor de reparto), Owen Roizman (fotografía), Theodore Soderberg y Christopher Newman (sonido)


    Estados Unidos 104 min. Color 


     

  


  
    El filme es una adaptación cinematográfica del libro del escritor Robin Moore, una exhaustiva y trepidante crónica periodística de la investigación que llevan a cabo dos agentes de la policía neoyorquina para interceptar y desenmascarar a una red de tráfico de drogas, supuso muchas cosas al mismo tiempo.


    Entre otras cosas, la consolidación artística del director William Friedkin, premiado con un Oscar® dos años antes de estrenar su película más conocida, El exorcista, y convertido en uno de los iconos de la regeneración creativa que se estaba desarrollando en el cine estadounidense; el reconocimiento sincero y unánime de la Academia a Gene Hackman, también recompensado con una estatuilla por su visceral caracterización del policía Jimmy «Popeye» Doyle, un actor curtido en el por entonces menospreciado universo de la televisión y que hasta entonces solo había tenido oportunidades en la gran pantalla como secundario; la también magnífica interpretación del actor español Fernando Rey como capo de la mafia marsellesa, inmejorable antagonista del personaje encarnado por Hackman; la popularización de un perfil de thriller más crudo, violento y urbano de lo que era habitual por entonces, y del que tomarían muy buena nota otros referentes posteriores; y, por supuesto, el perfeccionamiento total de las escenas de persecución, un pequeño subgénero en sí mismo que de la mano de Friedkin alcanzaría nuevas cotas de tensión, intensidad y brillantez cinematográfica gracias a su mirada sin complejos y a un vibrante montaje.


    El filme se convirtió en un notable éxito de crítica y público, hecho que propició la aparición de una segunda entrega con los mismos protagonistas, Hackman y Rey, y con la dirección de John Frankenheimer, y de una película para televisión, gráficamente llamada Popeye Doyle, estrenada en 1986. En ambos casos, los discutibles resultados artísticos obtenidos y la superioridad aplastante del recuerdo de la primera parte han acabado condenándolas al olvido.
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  20th Century Fox/Album.


  
    1974

  


  
    El jovencito Frankenstein 


    Young Frankenstein

  


  
    Dirección: Mel Brooks


    Guión: Gene Wilder y Mel Brooks


    Intérpretes: Gene Wilder, Peter Boyle, Madeline Kahn, Marty Feldman, Cloris Leachman, Teri Garr, Kenneth Mars


    Fotografía: Gerald Hirschfeld


    Música: John Morris


    Nominaciones premios Oscar®: Gene Wilder y Mel Brooks (guión adaptado), Richard Portman y Gene S. Cantamessa (sonido)


    Estados Unidos 105 min. B/N 


     

  


  
    Mel Brooks ya llevaba unos años aportando su granito de arena en el mapa de la comedia norteamericana, pero fue en 1974, con el estreno y el éxito arrollador de El jovencito Frankenstein que el actor, director, guionista y productor por fin obtuvo el reconocimiento internacional que se le había resistido hasta la fecha. Fue un paso adelante en su trayectoria, por entonces algo irregular y poco brillante, al que contribuyó decisivamente, qué duda cabe, la presencia del actor Gene Wilder en las labores de guionista, y un punto de partida irresistible: la parodia sincera, desternillante y muy bien lograda del cine de terror clásico de la Hammer, con especial énfasis en las películas de James Whale.


    La verdad es que en el filme todas las piezas del engranaje funcionan bien. El reparto, inspiradísimo, con Gene Wilder y, sobre todo, el gran Marty Feldman en su inolvidable papel de Igor, aporta el punto idóneo de comicidad; el guión, tan capaz de reírse de los clichés más simples del género como de rendirle un tributo sincero y cálido, es brillante en buena parte de los gags; el planteamiento, novedoso e inesperado en su época de estreno, y que posteriormente se convertiría en influencia directa de una buena parte de títulos de la nueva comedia paródica; y la presencia de algunas escenas memorables, hoy ya parte indisociable de nuestra memoria cinematográfica, que le han dado ese plus de perdurabilidad a la película a lo largo de las décadas posteriores.
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  20th Century Fox/Album.


  
    1975

  


  
    The Rocky Horror Picture Show 


    The Rocky Horror Picture Show

  


  
    Dirección: Jim Sharman


    Guión: Richard O’Brien y Jim Sharman


    Intérpretes: Tim Curry, Susan Sarandon, Barry Bostwick, Richard O’Brien, Patricia Quinn, Nell Campbell, Jonathan Adams


    Fotografía: Peter Suschitzky


    Música: Richard O’Brien


    Gran Bretaña 100 min. Color


     

  


  
    The Rocky Horror Picture Show es uno de los casos más atípicos y fascinantes de la historia del cine. Y es que se trata de una más que discutible adaptación cinematográfica del célebre y multitudinario musical de mismo título escrito por Richard O’Brien que en muy poco tiempo acabó convertido en uno de los fenómenos de culto más histéricos de todos los tiempos. Un culto que durante décadas ha encendido pasiones y defensas encarnizadas por parte de los seguidores del filme y que todavía hoy se manifiesta públicamente con los habituales pases de la película, generalmente para amenizar la noche de Halloween, a modo de fiesta y catarsis colectiva en que los espectadores participan de forma activa durante la proyección. Los fans se disfrazan de algún personaje de la película, acuden en grupo y cantan, corean y celebran cada número como si se fuera a acabar el mundo. Es este entusiasmo el que ha mantenido viva la llama durante cuarenta años y el que la seguirá manteniendo por los siglos de los siglos.


    Lo más llamativo es que no estamos hablando de una gran película, ni mucho menos. Es una graciosa y curiosa parodia del cine de ciencia ficción, también un homenaje sincero y entregado, en la que una pareja sufre una avería en su coche que les obliga a parar y pernoctar en una mansión de Transilvania. El resto es conocido por todos: desfile de personajes curiosos, coreografías graciosas y una dirección totalmente entregada a la causa.

  


  
    [image: alb297742.tif]
  


  20th Century Fox/Album.


  
    1977

  


  
    Julia 


    Julia

  


  
    Dirección: Fred Zinnemann


    Guión: Alvin Sargent, basado en el relato de Lillian Hellman


    Intérpretes: Jane Fonda, Vanessa Redgrave, Jason Robards, Maximilian Schell, Hal Holbrook, Rosemary Murphy, Meryl Streep


    Fotografía: Douglas Slocombe


    Música: Georges Delerue


    Premios Oscar®: Jason Robards (actor de reparto), Vanessa Redgrave (actriz de reparto), Alvin Sargent (guión adaptado)


    Nominaciones premios Oscar®: Richard Roth (película), Fred Zinnemann (dirección), Jane Fonda (actriz protagonista), Maximilian Schell (actor de reparto), Douglas Slocombe (fotografía), Anthea Sylbert (vestuario), Walter Murch y Marcel Durham (montaje), Georges Delerue (banda sonora)


    Estados Unidos 118 min. Color 


     

  


  
    En el crepúsculo de su carrera como cineasta, esta es la penúltima película de su currículo, el director Fred Zinnemann, uno de los iconos de la época dorada de Hollywood, llevaría a la gran pantalla un pequeño relato incluido en la autobiografía de la escritora Lillian Hellman. La historia, que se centra en la estrecha y emotiva relación de amistad entre dos amigas de la infancia, Lillian y Julia, y su evolución a lo largo de los años, con la distancia como gran factor de choque en su vínculo afectivo, cuenta, además, con el florecimiento y estallido del nazismo como telón de fondo, un factor que le añade dramatismo y excepcionalidad al desarrollo de los hechos.


    Fiel a su manera de dirigir, Zinnemann aborda este relato con su habitual frialdad emocional, una de las señas de identidad de su discurso, pero eso no impide que, pese al conocido distanciamiento prudencial que imponía siempre el director en sus producciones, Julia se convierta en un melodrama de alta intensidad y emoción perdurable, en buena parte gracias a la labor interpretativa de dos auténticas diosas de la actuación: Vanessa Redgrave, en el papel de Julia, y galardonada con un Oscar®, y Jane Fonda, en el de Lillian, sin premio pero con nominación. Película de actrices, en el sentido más puro y positivo de la etiqueta, para deleite del espectador más nostálgico.
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  20th Century Fox/Album.


  
    1979

  


  
    All That Jazz (Empieza el espectáculo) 


    All That Jazz

  


  
    Dirección: Bob Fosse


    Guión: Robert Alan Aurthur y Bob Fosse


    Intérpretes: Roy Scheider, Jessica Lange, Ann Reinking, Leland Palmer, Cliff Gorman, Ben Vereen, Michael Tolan


    Fotografía: Giuseppe Rotunno


    Música: Ralph Burns


    Premios Oscar®: Philip Rosenberg, Tony Walton, Edward Stewart y Gary J. Brink (dirección artística), Albert Wolsky (vestuario), Alan Heim (montaje), Ralph Burns (banda sonora)


    Nominaciones premios Oscar®: Robert Alan Aurthur (película), Bob Fosse (dirección), Roy Scheider (actor protagonista), Robert Alan Aurthur y Bob Fosse (guión), Giuseppe Rotunno (fotografía)


    Estados Unidos 123 min. Color 


     

  


  
    Esta es una de esas películas en las que el ataque de egocentrismo de su director, y también coguionista, queda plenamente justificado por los resultados artísticos obtenidos. Concebido como un álter ego cinematográfico del cineasta y coreógrafo Bob Fosse, director de la inolvidable y referencial Cabaret, Joe Gideon, interpretado con extrema sensibilidad y visceralidad por un Roy Scheider que se quedó a las puertas del Oscar® –se lo arrebató el también enorme Dustin Hoffman de Kramer contra Kramer–, es un genio obsesionado con la muerte, mujeriego, alcohólico, fumador empedernido y altivo. Al igual que Fosse, Gideon es un tipo enganchado a su trabajo, que en ambos casos tiene mucho que ver con el arte, el espectáculo, la creación y el proceso de desgaste existencial y vital que conlleva.


    Espectacular puesta en escena, memorables números musicales, soberbias interpretaciones de todo el elenco, banda sonora de altos vuelos y una dirección apasionada y entregada hasta sus últimas consecuencias, entre otros factores, convierten Empieza el espectáculo en uno de los musicales más brillantes y excitantes de todos los tiempos, pero también en una seria y desesperanzada reflexión sobre la muerte y un espejo traicionero en el que se reflejan y se ponen en evidencia las grandes miserias, contradicciones y penurias del muchas veces desagradecido mundo del artisteo y la farándula.
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  COL/TCF/Album


  
    1979

  


  
    Alien, el octavo pasajero 


    Alien

  


  
    Dirección: Ridley Scott


    Guión: Dan O’Bannon


    Intérpretes: Sigourney Weaver, Tom Skerritt, Yaphet Kotto, Harry Dean Stanton


    Fotografía: Derek Vanlint y Dennis Ayling


    Música: Jerry Goldsmith


    Premios Oscar®: H. R. Giger, Carlo Rambaldi, Brian Johnson, Nick Allder y Dennis Ayling (efectos especiales)


    Nominaciones premios Oscar®: Michael Seymour, Leslie Dilley, Roger Christian e Ian Whittaker (dirección artística)


    Estados Unidos 116 min. Color 
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    Tomando como inspiración y modelo de base una pequeña película de los años 50, It! The Terror From Beyond Space, filme cuyo punto de partida argumental es prácticamente idéntico, el director Ridley Scott consiguió estampar su firma en uno de los títulos clave de la historia del cine fantástico y del cine de terror. Y es que en esta dualidad se encuentra una de las grandezas de Alien, el octavo pasajero, obra magna de los años 70: tiene un planteamiento totalmente identificado con la ciencia ficción –una nave de carga interrumpe su regreso a la Tierra para inspeccionar un planeta del que se han recibido extrañas señales de vida–, pero su tensión, tenebrosidad, sentido de la angustia y dominio del miedo entroncan directamente con el cine de terror en estado puro, y así es como fue recibida en su momento.


    Con un sinfín de referencias en mente –el universo gótico de Lovecraft, la claustrofobia de Conrad, el cómic europeo…–, Alien, el octavo pasajero deslumbró, sedujo y acongojó a los espectadores por numerosas razones: la brillante utilización de los pasillos de la nave, convertida en una ratonera de la que es prácticamente imposible escapar y en la que van cayendo, uno a uno, como si se tratara de una versión sci-fi de Diez negritos, los miembros de la tripulación; la perfección plástica de los efectos especiales, lógicamente premiados con un Oscar®; el elegante y sofisticado diseño del monstruo protagonista de esta exitosa saga, creación magistral del suizo H. R. Giger; el propio rol del Alien, que pese a dar nombre a la película y convertirse en el eje neurálgico de la historia aparece en muy contadas ocasiones y casi siempre de forma poco visible y explícita, una de las claves de la tensión que subyace en todo el metraje; la dirección artística, que combina con acierto texturas orgánicas con elementos metálicos e incorpora trajes espaciales diseñados por el dibujante Moebius; y, por supuesto, su actriz protagonista, pletórica Sigourney Weaver en su creación del que acabaría siendo uno de los personajes más icónicos de la ciencia ficción, la teniente Ripley, curioso y valiente caso de heroína en un género de clara dominancia masculina.
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  20th Century Fox/Album.
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  20th Century Fox/Album.


  
    1980

  


  
    Kagemusha - La sombra del guerrero 


    Kagemusha

  


  
    Dirección: Akira Kurosawa


    Guión: Akira Kurosawa y Masato Ide


    Intérpretes: Tatsuya Nakadai, Tsutomu Yamazaki, Kenichi Hagiwara, Kota Yui, Masayuki Yui, Kaori Momoi


    Fotografía: Takao Saito y Masaharu Ueda


    Música: Shinichiro Ikebe


    Nominaciones premios Oscar®: Akira Kurosawa (película de habla no inglesa), Yoshiro Muraki (vestuario)


    Japón 180 min. Color 


     

  


  
    Uno de los títulos más prestigiosos y reconocidos del maestro Kurosawa, ya en la recta final de su trayectoria cinematográfica y también existencial, justo cuando su cine empezaba a disfrutar de mayor repercusión internacional, que estallaría en pleno efecto con Ran. De hecho, Kagemusha-La sombra del guerrero, que contó con la participación de Francis Ford Coppola como productor ejecutivo, ganó la Palma de Oro en el Festival de Cannes y recibió dos nominaciones a los premios Oscar®, una, más previsible, en la categoría de mejor película de habla no inglesa, y otra en la categoría de mejor vestuario.


    Y es que el diseño de vestuario, recreación extraordinariamente fiel y bella de la época feudal japonesa, en su periodo de transición hacia la Edad Moderna, que conllevaría, también, la progresiva desaparición de los samuráis, es uno de los puntos de choque de una cinta que, por otra parte, supone uno de los análisis más profundos y personales que el cineasta nipón efectuó sobre el poder, la nobleza, el honor y el engaño. Un engaño personificado en la figura de Kagemusha, un ladrón que es utilizado como doble para sustituir a Shingen, uno de los tres grandes señores de la guerra, cuyo fallecimiento quiere ser ocultado a la población y a los señores rivales.


    A partir de este engaño, Kurosawa establece un claro paralelismo entre el ladrón y el señor feudal, elucubrando un proceso de identificación entre ambos que guarda un rotundo discurso de espíritu crítico contra las clases dominantes y el ansia de poder. De tono más introspectivo y despliegue menos épico de lo que en Kurosawa era habitual, con una utilización ejemplar del color, que expandiría y desarrollaría en toda su plenitud en Ran, Kagemusha-La sombra del guerrero es una invocación nostálgica, y conmovedora de unos valores morales en claras vías de extinción, santo y seña de ese periodo histórico de Japón que fascinó eternamente al director asiático y que se convertiría en tema recurrente a lo largo de su filmografía.
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  Toho/Album


  
    1981

  


  
    Carros de fuego 


    Chariots of Fire

  


  
    Dirección: Hugh Hudson


    Guión: Colin Welland


    Intérpretes: Ben Cross, Ian Charleson, Alice Krige, Nigel Havers, Nicholas Farrell, Ian Holm, Lindsay Anderson, Daniel Gerroll, John Gielgud


    Fotografía: David Watkin


    Música: Vangelis


    Premios Oscar®: David Puttnam (película), Colin Welland (guión), Milena Canonero (vestuario), Vangelis (banda sonora)


    Nominaciones premios Oscar®: Hugh Hudson (dirección), Ian Holm (actor de reparto), Terry Rawlings (montaje)


    Gran Bretaña 123 min. Color


     

  


  
    Carros de fuego es, desde un punto de vista simplemente argumental, la historia de amistad y rivalidad de dos atletas británicos –uno judío, Harold Abrahams; el otro cristiano devoto, Eric Liddell– que se entrenan y se preparan para competir en los Juegos Olímpicos de 1924, poco después de la finalización de la Primera Guerra Mundial. Pero obviamente, Carros de fuego, película inglesa dirigida con elegancia y sentido estético por Hugh Hudson que se llevó el Oscar® a la mejor película, al mejor guión original y a la mejor banda sonora, es mucho más que ese punto de partida: es, ante todo, una exaltación de los valores del deporte, del juego limpio, del honor, del sacrificio, de la disciplina y del sentimiento de equipo y el retrato fiel pero embellecido de la búsqueda de la gloria deportiva y nacional de sus protagonistas. El contexto, la posguerra, es de gran relevancia porque Inglaterra contempló esos Juegos Olímpicos como una ocasión inmejorable para levantar su estado anímico y, de paso, recuperar parte del orgullo perdido durante tantos años de conflicto bélico y pérdidas humanas.


    El filme, inspirado en hechos reales, contó con la colaboración de personalidades del cine británico como Lindsay Anderson, John Gielgud o Ian Holm, entre muchos otros, y con la imprescindible ayuda del compositor Vangelis, autor de una pieza indisociable ya de la leyenda del cine, que acompañaba con perfecta armonía y gracilidad el momento más memorable y recordado de la cinta: un grupo de atletas vestidos de riguroso blanco corriendo descalzos por la playa al son de la partitura electrónica del músico griego. Escena mil veces homenajeada, parodiada y reciclada en las últimas tres décadas que sirve, también, para definir una de las particularidades del filme: la fascinación de la cámara por el físico en movimiento, sometido a un esfuerzo, por la perfecta constitución estética de los deportistas, y mitificación del atletismo, que en ciertos aspectos y momentos del relato se sitúa más cerca de la fe y devoción religiosa que del hecho puramente deportivo.
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  20th Centrury Fox/Allied Stars/Enigma/Album


  
    1982

  


  
    Conan, el bárbaro 


    Conan the Barbarian

  


  
    Dirección: John Milius


    Guión: John Milius y Oliver Stone


    Intérpretes: Arnold Schwarzenegger, James Earl Jones, Sandahl Bergman, Max von Sydow, Cassandra Gaviola


    Fotografía: Duke Callaghan y John Cabrera


    Música: Basil Poledouris


    Estados Unidos 129 min. Color


     

  


  
    Espléndida y magnética traslación cinematográfica de las aventuras y desventuras del personaje Conan, héroe bárbaro creado por el escritor Robert E. Howard en los años 30 que el director John Milius, con la inestimable ayuda de Oliver Stone en las labores de coguionista, convertiría en una magnética máquina de matar con coartada moral: la venganza contra todos aquellos que asesinaron a su familia y lo entregaron a unos comerciantes de esclavos. Aunque el personaje ya gozaba de una considerable popularidad desde la publicación de los relatos cortos en que había hecho acto de presencia, fue gracias a un por entonces desconocido y musculoso actor austríaco llamado Arnold Schwarzenegger que Conan pasaría a convertirse en uno de los mitos de la historia del cine fantástico y en un héroe todavía hoy recordado e invocado por los adoradores del género.


    Trepidante, de admirable variedad y frescura formal, mezcla apasionante de cine de aventuras, mitología, destellos de comedia y apuntes de drama histórico, con una espléndida dirección artística respaldando toda la propuesta, Conan, el bárbaro devino un sonado éxito de taquilla que ayudó a Schwarzenegger a convertirse en una intocable estrella del cine de acción de los 80 y parte de los 90. Un éxito que, por cierto, no conseguirían igualar o superar Conan, el destructor, magnífica segunda entrega de la saga, y Conan, el bárbaro, endeble remake de la original protagonizado por Jason Momoa en 2011.
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  De Laurentis Entertainments Group/Album


  
    1985

  


  
    Lady Halcón 


    Ladyhawke

  


  
    Dirección: Richard Donner


    Guión: Edward Khmara, Michael Thomas y Tom Mankiewicz


    Intérpretes: Matthew Broderick, Rutger Hauer, Michelle Pfeiffer, Leo McKern, Alfred Molina, John Wood, Ken Hutchison


    Fotografía: Vittorio Storaro


    Música: Andrew Powell


    Nominaciones premios Oscar®: Les Fresholtz, Rick Alexander, Vern Poore y Bud Alper (sonido), Robert G. Henderson y Alan Robert Murray (edición de sonido)


    Estados Unidos 124 min. Color


     

  


  
    Curioso y sorprendente caso el de Lady Halcón, que tuvo considerablemente más éxito y repercusión en Europa que en Estados Unidos y que ha ido ganando estatus de película de culto a medida que han pasado los años. Mezcla agradable y muy liviana de medievalismo, aventuras épicas, fábulas románticas, comedia pseudoadolescente y entretenimiento made in Hollywood, todo bien unido y orquestado por el siempre eficaz Richard Donner, uno de los directores que mejores ratos nos hizo pasar entre finales de los 70 y finales de los 80 –a él corresponden títulos clave como La profecía, Los Goonies, Arma letal o Superman, entre otros–, la película ayudó a forjar el mito de Michelle Pfeiffer, cuya deslumbrante belleza y espléndida interpretación dieron el último empujón necesario para consolidarla como una de las grandes estrellas del firmamento de la época.


    El gran mérito de Lady Halcón, al margen de sus prestaciones técnicas –excelente fotografía del maestro Vittorio Storaro, banda sonora de Andrew Powell, personajes emblemáticos, localizaciones mágicas–, es que sabe integrar una trama simple, muy propia de cualquier melodrama televisivo –el hechizo por el cual Isabel se convierte en un halcón de día y Navarre en un lobo de noche, lo que convertirá su historia de amor en un romance imposible–, en un fascinante cuento de hadas que todavía hoy enamora y encandila al público adolescente que decide acercarse a ella.
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  20th Century Fox/Album.


  
    1986

  


  
    La mosca 


    The Fly

  


  
    Dirección: David Cronenberg


    Guión: Walon Green, Charles Edward Pogue y David Cronenberg


    Intérpretes: Jeff Goldblum, Geena Davis, John Getz, Joy Boushel, George Chuvalo, Leslie Carlson, David Cronenberg


    Fotografía: Mark Irwin


    Música: Howard Shore


    Premios Oscar®: Chris Walas y Stephan Dupuis (maquillaje)


    Estados Unidos 100 min. Color


     

  


  
    La historia de La mosca, brillante película de serie B de 1958 dirigida por Kurt Neumann y protagonizada por Vincent Price, contenía muchos elementos e ingredientes destinados a despertar el interés del cineasta canadiense David Cronenberg, uno de los grandes visionarios del género fantástico de las últimas cuatro décadas: los progresos científicos y la peligrosidad de estos si no son aplicados correctamente, el proceso irrevocable de autodestrucción de un hombre, la metamorfosis del cuerpo humano hacia una imparable degradación física y emocional y, por supuesto, una tormentosa y desesperanzadora historia de amor como hilo argumental. Un cóctel temático y sensorial que ha estado presente de forma constante en la trayectoria artística del director, y que aquí sirvió para descubrirle internacionalmente a una audiencia no necesariamente familiarizada con su cine y con el género fantástico en el que estaba inscrito.


    Cronenberg consigue llevar a su terreno cinematográfico el material base de la película de Neumann y convierte La mosca en un perturbador, desagradable y muy emotivo relato del descenso a los infiernos de un científico, brillantemente interpretado por Jeff Goldblum, que mantendrá una extenuante lucha por imponer su código genético al del insecto que amenaza su existencia y que ha echado al traste su a priori importante descubrimiento científico, un aparato capaz de desintegrar la materia y hacerla aparecer en otro sitio. Ayudado por la impactante banda sonora de Howard Shore, habitual colaborador del director y pieza fundamental en su discurso, por un abrumador juego de efectos especiales, que le transmiten a la cinta el grado necesario de viscosidad, asquerosidad y decadencia para impactar y espeluznar al espectador, y por un enorme equipo de maquillaje, que se llevó el Oscar® con mucha claridad y merecimiento, Cronenberg sale muy airoso de esta empresa tan compleja en una producción que, si bien hasta entonces suponía la más accesible de su carrera, no lo ponía nada fácil al espectador.
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  20th Century Fox/Album.


  
    1987

  


  
    Depredador 


    Predator

  


  
    Dirección: John McTiernan


    Guión: Jim Thomas y John Thomas


    Intérpretes: Arnold Schwarzenegger, Carl Weathers, Elpidia Carrillo, Bill Duke, Jesse Ventura, Sonny Landham


    Fotografía: Donald McAlpine


    Música: Alan Silvestri


    Nominaciones premios Oscar®: Joel Hynek, Robert M. Greenberg, Richard Greenberg y Stan Winston (efectos especiales)


    Estados Unidos 107 min. Color


     

  


  
    Icono de la época dorada del cine de acción, que cuenta con Arnold Schwarzenegger en el momento más álgido de popularidad y resonancia mediática de su carrera y que se basa, de entrada, en una propuesta temática muy efectiva: la hábil y conseguida mezcla entre el cine de ciencia ficción, personificado en la figura del Predator, un alienígena que amenaza la integridad de los habitantes de la Tierra, y los actioners ochenteros, personificados en la explotación sin cortapisas de la violencia paramilitar en el entorno de una jungla que bien podría hacernos pensar en escenarios de batalla de algún conflicto armado de infausto recuerdo.


    Infalible cruce de caminos entre Alien, el octavo pasajero y Acorralado, por citar dos ejemplos a modo de resumen de una coctelera en la que cabrían numerosas referencias, Depredador es, además de una de las películas más taquilleras de 1987 y una de las producciones más rentables de la década –que generaría una segunda parte, la inferior Depredador 2, en esta ocasión ambientada en la gran ciudad; y un triplete de títulos franquicia, a cual más desechable: AVP: Alien Vs. Predator, de 2004; AVP: Alien Vs. Predator 2, de 2007; y Predators, de 2010, protagonizada por Adrien Brody–, la consagración hollywoodiense de un Schwarzenegger que en poco menos de tres años encadenó, para gloria de su cuenta corriente y orgullo del cine de acción más testosterónico de los 80, una tripleta fulminante formada por Terminator, Comando y Ejecutor.
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  20th Century Fox/Album.


  
    1987

  


  
    Arizona baby 


    Raising Arizona

  


  
    Dirección: Joel Coen


    Guión: Ethan Coen y Joel Coen


    Intérpretes: Nicolas Cage, Holly Hunter, Trey Wilson, John Goodman, William Forsythe, Frances McDormand, Sam McMurray


    Fotografía: Barry Sonnenfeld


    Música: Carter Burwell


    Estados Unidos 93 min. Color 


     

  


  
    Para escapar de la tentación de repetir el éxito de su thriller negro Sangre fácil y huir del encasillamiento al que se estaban encaminando irrevocablemente, los hermanos Joel y Ethan Coen se sacaron de la manga Arizona baby, una comedia surrealista, pasada de vueltas, totalmente desenfrenada, que tomaba como principal fuente de inspiración el ritmo endiablado, los deslices delirantes, el humor atropellado y las piruetas visuales de los dibujos animados de la factoría Warner Bros, todo un género en sí mismo, y que pretendía demostrar, con notable éxito de taquilla y cálido recibimiento de buena parte de la crítica, que el tándem de cineastas estaba más que capacitado para poner en práctica sus inquietudes y ambiciones cómicas.


    Con un Nicolas Cage pletórico que parecía haber nacido expresamente para interpretar el papel de H.I. McDunnough, un perdedor con gracia, y una Holly Hunter también muy inspirada como complemento y contrapunto a su compañero de reparto y protagonismo en la cinta, envueltos en una vorágine de situaciones disparatadas tras secuestrar a un bebé de una familia de quintillizos, los Coen echan mano de un discurso formal totalmente rompedor, iconoclasta y deslumbrante, con constantes movimientos de cámara y quiebros al convencionalismo cinematográfico, para darle máxima personalidad a esta road movie alocada y extremada que sentaría las bases de la vertiente menos seria y trascendente de sus autores.
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  20th Century Fox/Album.


  
    1987

  


  
    Wall Street 


    Wall Street

  


  
    Dirección: Oliver Stone


    Guión: Stanley Weiser y Oliver Stone


    Intérpretes: Michael Douglas, Charlie Sheen, Martin Sheen, Terence Stamp, Sean Young, James Spader, Daryl Hannah


    Fotografía: Robert Richardson


    Música: Stewart Copeland


    Premio Oscar®: Michael Douglas (actor protagonista)


    Estados Unidos 120 min. Color


     

  


  
    En plena efervescencia popular y mediática de la figura del bróker, o lo que es lo mismo, de esos agentes de bolsa y asesores de inversión que llevaban la voz cantante en el Nueva York de mediados de los 80, con sus teléfonos móviles de grandes dimensiones, sus trajes Armani, sus gafas de sol y unos cuantos kilos de gomina en el pelo, Oliver Stone quiso dejar constancia de su existencia y sus particularidades en esta intensa y magnética película sobre los grandes tiburones y delfines de las finanzas. El tiburón, claro está, lo encarna un descomunal Michael Douglas, que da vida a Gordon Gekko, un inversor sin escrúpulos ni sentimientos, nacido por y para la bolsa, e inspirado en una suma de personajes reales como Dennis Levine, Michael Ovitz o Asher Edelman, que le llevó a ganar su único Oscar® como actor hasta la fecha. El delfín es Charlie Sheen, en proceso de aprendizaje y en tránsito irremediable hacia el lado oscuro de la mano de su mentor Gekko.


    Planteada como un homenaje al padre de Oliver Stone, que ejerció de bróker en los años de la Gran Depresión norteamericana, Wall Street no es solo el retrato de una época muy determinada de la historia estadounidense, sino también un memorable thriller sobre la ambición desmesurada, la codicia, los excesos, la falta de dilemas morales y éticos de los que manejan puestos de poder e influencia y la mitificación de los brókers. Rodada con el nervio habitual que el director imprime a sus producciones e impulsada por un reparto en estado de gracia, la película no solo tuvo un notable éxito popular sino también un fuerte impacto más allá de la taquilla, de perfil más sociológico: muchos de los nuevos brókers que aparecieron a mediados de los 90 reconocían abiertamente la influencia decisiva del filme en el momento de tomar la determinación de trabajar en Wall Street. En 2010, Oliver Stone, Michael Douglas y Charlie Sheen volvieron a encontrarse para rodar Wall Street: El dinero nunca duerme, una segunda parte más que aceptable.
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  20th Century Fox/Album.


  
    1988

  


  
    Jungla de cristal 


    Die Hard

  


  
    Dirección: John McTiernan


    Guión: Jeb Stuart y Steven E. de Souza


    Intérpretes: Bruce Willis, Alan Rickman, Bonnie Bedelia, Paul Gleason, Reginald VelJohnson, Alexander Godunov


    Fotografía: Jan de Bont


    Música: Michael Kamen


    Nominaciones premios Oscar®: Don J. Bassman, Kevin F. Cleary, Richard Overton y Al Overton Jr. (sonido), Frank J. Urioste y John F. Link (montaje), Stephen Hunter Flick y Richard Shorr (edición de sonido), Richard Edlund, Al Di Sarro, Brent Boates y Thaine Morris (efectos especiales)


    Estados Unidos 131 min. Color
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    Es cierto que Bruce Willis ya era sobradamente conocido por el público antes de rodar Jungla de cristal: la serie Luz de luna, en la que interpretaba a un investigador privado que no acababa de consumar la tensa relación afectiva que mantenía con su compañera Cybill Shepherd, le había convertido en un rostro considerablemente popular en el ámbito televisivo. Pero también es cierto que el personaje de John McClane, un engreído, indomable y divertido policía de Nueva York que viaja a Los Ángeles para visitar a su exmujer en plena Navidad, le convirtió en una estrella de Hollywood de la noche a la mañana.


    McClane, uno de los héroes más aclamados e idolatrados de los 90, inauguraba esta saga de películas –hasta el momento ya se han estrenado cinco; quién sabe si llegará una sexta– con el encanto especial de los perdedores destinados a ser héroes por un día. Un tipo maleducado, tosco, burdo y poco sociable que tiene la mala suerte de estar en el sitio equivocado en el momento equivocado, una idea recurrente que se iría repitiendo en las entregas posteriores: aquí aterriza en pleno secuestro de todo un rascacielos a cargo de un grupo de terroristas de élite, a los que, obviamente, deberá ir eliminando uno por uno. Jungla de cristal es uno de los filmes de acción más trepidantes, adrenalínicos y divertidos de todos los tiempos, pero también uno de los más ingeniosos: no solo le da nuevos aires a un perfil muy clásico del género –el tipo solitario que puede contra un ejército entero– y le inyecta grandes dosis de humor inspirado, sino que, a diferencia de la mayoría de actioners, localizados en grandes espacios y basados en la movilidad de los personajes, aquí encierra a sus personajes en un lugar concreto y los pone a jugar al gato y el ratón hasta el desenlace final. Todo ello, claro está, servido con sumo oficio por un John McTiernan –que venía de dirigir la también brillante Depredador– que no escatimó en disparos, cristales rotos, explosiones y persecuciones para darle a la película la espectacularidad y grandeza que necesitaba.
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  20th Century Fox/Album.


  
    1988

  


  
    Big 


    Big

  


  
    Dirección: Penny Marshall


    Guión: Gary Ross y Anne Spielberg


    Intérpretes: Tom Hanks, Elizabeth Perkins, Robert Loggia, John Heard, Jared Rushton, Jon Lovitz, Josh Clark


    Fotografía: Barry Sonnenfeld


    Música: Howard Shore


    Nominaciones premios Oscar®: Tom Hanks (actor protagonista), Gary Ross y Anne Spielberg (guión)


    Estados Unidos 102 min. Color


     

  


  
    Primera nominación al Oscar® en la larga y exitosa carrera de Tom Hanks y, con toda probabilidad, la interpretación más brillante, creíble y memorable de cuantas ha hecho en toda esta singladura por Hollywood. Y es que Hanks asumió el difícil reto que planteaba Big en su también nominado guión: meterse en la piel de un chaval preadolescente y actuar como tal con el cuerpo de un tipo ya adulto, conseguir que un punto de partida tan rocambolesco y a priori inconcebible pareciera totalmente creíble y estimable para el espectador gracias a su expresión, sus gestos y su forma de moverse. Lo consiguió con creces en una memorable caracterización de ese adorable y encantador Josh que, tras pedirle a una máquina concededeseos de un parque de atracciones el deseo de ser mayor para poder hacer lo que le venga en gana, de la noche a la mañana ve cómo ha crecido unos cuantos centímetros, cómo ya no es reconocido por su familia, cómo acaba convertido en uno de los directores creativos de una empresa de juguetes e incluso cómo se enamora de una de sus compañeras de trabajo.


    Bella, icónica e inolvidable reflexión sobre la infancia y el paso del tiempo –el relato de niños que quieren ser mayores y mayores que quieren volver a ser niños, la exposición de los pros y contras de las distintas etapas en la vida de una persona, la necesidad de vivir acorde a cada uno de los periodos importantes de nuestra existencia–, Big mezcla comedia, fábula y drama, sobre todo en la recta final de la cinta, en una propuesta en la que todo funciona extraordinariamente bien: la relación entre los personajes, la orquestación de escenas que forman parte de la historia del cine –Josh y su amigo Rusthon tocando el piano gigante en una famosa juguetería neoyorquina–, la verosimilitud de los conflictos generacionales planteados –la diferente manera de entender el amor, el dinero o el sexo de Josh y Susan– y las inspiradas notas de humor que vertebran toda la película hacen de Big uno de los títulos más emblemáticos e identificables de los 80.
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  20th Century Fox/Album.


  
    1989

  


  
    The Abyss 


    The Abyss

  


  
    Dirección: James Cameron


    Guión: James Cameron


    Intérpretes: Ed Harris, Mary Elizabeth Mastrantonio, Todd Graff, Michael Biehn, Leo Burmester


    Fotografía: Mikael Salomon


    Música: Alan Silvestri


    Premios Oscar®: Hoyt Yeatman, Dennis Muren, John Bruno y Dennis Skotak (efectos especiales)


    Nominaciones premios Oscar®: Mikael Salomon (fotografía), Leslie Dilley y Anne Kuljian (dirección artística), Don J. Bassman, Kevin F. Cleary, Richard Overton y Lee Orloff (sonido)


    Estados Unidos 146 min. Color 


     

  


  
    Impulsada por el sello James Cameron, que ya se había convertido en un rey Midas de la industria con películas de importante calado popular como Terminator o Aliens, Abyss rebuscaba en las profundidades del océano su singularidad y el factor diferencial, pese a tratarse de otra historia más de ciencia ficción en que un elemento no humano amenaza a un grupo de gente en un espacio cerrado. Si a inicios de los 80 esta premisa se había aplicado a naves espaciales o estaciones de investigación, ahora le tocaba el turno al gran azul, que por su condición de emplazamiento oscuro, subterráneo, claustrofóbico y opresivo le venía como anillo al dedo al cineasta para la película.


    Con todos los méritos, pues se trata de uno de los principales alicientes del filme, el equipo de efectos especiales conquistó el Oscar® y ayudó a James Cameron a establecerse en la industria como un infalible sinónimo de taquilla y éxito internacional. También como un sinónimo inequívoco de dispendio y producciones millonarias: en el caso de Abyss hablamos de una película que en su año de estreno podía presumir de ser la más cara y costosa de todos los tiempos, un leit motiv que ha acabado convirtiéndose casi en un reclamo publicitario y que el propio Cameron iría superando de manera notoria en Titanic o Avatar.
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  20th Century Fox/Album.


  
    1990

  


  
    Eduardo Manostijeras 


    Edward Scissorhands

  


  
    Dirección: Tim Burton


    Guión: Caroline Thompson


    Intérpretes: Johnny Depp, Winona Ryder, Dianne Wiest, Alan Arkin, Kathy Baker, Caroline Aaron, Anthony Michael Hall, Vincent Price


    Fotografía: Stefan Czapsky


    Música: Danny Elfman


    Nominaciones premios Oscar®: Ve Neill y Stan Winston (maquillaje)


    Estados Unidos 105 min. Color 


     

  


  
    Eduardo es la creación de un extraño inventor, interpretado por el actor de culto Vincent Price, en un cameo que tenía mucho de homenaje y reivindicación de su carrera, una creación que tiene apariencia humana pero con una particularidad que le diferencia de todos los demás: tiene tijeras en lugar de manos, lo que le obliga, por motivos obvios, a llevar una vida solitaria y alejada del mundanal ruido para evitar sentirse diferente y desplazado. Así se plantea la historia de Eduardo Manostijeras, probablemente la película más redonda e icónica del director Tim Burton y la que mejor sirve para exponer el singular universo estético, creativo y emocional de su discurso.


    Curiosamente, el cineasta había logrado un año antes su primer gran éxito con Batman, magnífica adaptación a la gran pantalla del personaje de cómic, una gran producción que invitaba a pensar que Burton seguiría por ese camino en su siguiente película. Pero nada más lejos de la realidad. Eduardo Manostijeras es un filme pequeño, alejado de la pirotecnia, los efectos visuales impactantes y las líneas maestras del cine comercial hollywoodiense, totalmente a contracorriente en la época en que se estrenó. En realidad, es esta una fábula gótica y romántica, de emoción introspectiva pero gran hondura, en la que Burton se lo pasa en grande mezclando influencias tan dispares como el expresionismo alemán, el universo más perverso de Walt Disney, los cuentos de hadas, la literatura infantil y el cine de monstruos, y todo ello diseñado y orquestado con una naturalidad sobrecogedora.


    Con un memorable Johnny Depp al frente del reparto, capaz de darle a su personaje todos los matices de indefensión, timidez, miedo y ternura que requería, Tim Burton sorprendió incluso a sus detractores con una obra maestra del cine contemporáneo, la confirmación de que en una misma propuesta cinematográfica se podía integrar con sensibilidad y sutileza un inagotable listado de referentes de la cultura popular sin rendirse a las habituales trampas del cine mainstream.
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  20th Century Fox/Album.


  
    1990

  


  
    Solo en casa 


    Home Alone

  


  
    Dirección: Chris Columbus


    Guión: John Hughes


    Intérpretes: Macaulay Culkin, Joe Pesci, Daniel Stern, John Heard, Roberts Blossom, Catherine O’Hara


    Fotografía: Julio Macat


    Música: John Williams


    Nominaciones premios Oscar®: John Williams y Leslie Bricusse (canción original), John Williams (banda sonora)


    Estados Unidos 100 min. Color


     

  


  
    Kevin es un niño de ocho años que de la noche a la mañana se encuentra con la situación soñada por un chaval de su edad: quedarse solo en casa en Navidad, sin familiares que le digan lo que puede y no puede hacer, lo que puede y no puede comer y con lo que puede o no puede jugar. Con este sencillo punto de partida argumental, que apela al deseo de rebeldía y libertad más primario de todo niño, Solo en casa se convirtió en uno de los bombazos de los 90, un éxito de taquilla descomunal que, a su vez, sirvió para convertir a su actor protagonista, Macaulay Culkin, en una estrella precoz –con todos los problemas de índole personal y familiar que se desencadenarían a partir de su revelación como actor de oro– del Hollywood infantil.


    Independientemente de que Culkin no consiguiera reconducir con criterio su trayectoria tras su salto a la fama, lo cierto es que en Solo en casa ofrece una interpretación memorable que transmite en todo momento lo que necesita el personaje y las situaciones del relato, que se complica sobremanera cuando aparecen en escena dos ladrones de poca monta –magnífica pareja cómica formada por Joe Pesci y Daniel Stern– que deberán hacer frente a las ingeniosas trampas que Kevin les tiende para evitar que roben en casa. Debido al desbordante éxito de taquilla el filme conoció una secuela, Solo en casa 2: Perdido en Nueva York, que mantenía la esencia y los personajes centrales de la primera en un nuevo escenario: el Nueva York luminoso y siempre hipnótico de la época navideña.
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  20th Century Fox/Album.


  
    1991

  


  
    J.F.K.: Caso abierto 


    J.F.K.

  


  
    Dirección: Oliver Stone


    Guión: Zachary Sklar y Oliver Stone


    Intérpretes: Kevin Costner, Sissy Spacek, Joe Pesci, Tommy Lee Jones, Gary Oldman, Jack Lemmon


    Fotografía: Robert Richardson


    Música: John Williams


    Premios Oscar®: Robert Richardson (fotografía), Joe Hutshing y Pietro Scalia (montaje)


    Nominaciones premios Oscar®: A. Kitman Ho y Oliver Stone (película) Oliver Stone (dirección), Tommy Lee Jones (actor de reparto), Oliver Stone y Zachary Sklar (guión adaptado), Michael Minkler, Gregg Landaker y Tod A. Maitland (sonido), John Williams (banda sonora)


    Estados Unidos 190 min. Color
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    Fascinado y obsesionado a partes iguales con los capítulos más importantes de la historia reciente de Estados Unidos, el productor, guionista y director Oliver Stone, que venía de estrenar la controvertida y nada acomodaticia Nacido el 4 de Julio, amarga y crítica reflexión sobre la Guerra de Vietnam y sus efectos devastadores en la sociedad militar y civil norteamericana, rizó el rizo de sus filias, intereses y pulsiones con esta monumental película sobre el asesinato de John Fitzgerald Kennedy. Sobre todo porque en sus tres horas de denso, apabullante y revelador metraje Stone lleva a cabo una laboriosa investigación por cuenta propia de los hechos acontecidos ese 22 de noviembre de 1963 en Dallas en la que intenta explicar cuáles fueron los hechos y circunstancias que motivaron el fatal desenlace.


    J.F.K: Caso abierto es una película en la que Stone no pretende dar respuestas concluyentes ni definitivas sobre el caso, porque a fin de cuentas no las tiene, sino poner al descubierto, denunciar y, en cierto modo, manifestar su creencia de que la verdad oficial del trágico atentado se ajustaba poco o nada a lo que había pasado realmente. Aunque técnicamente la película es un auténtico prodigio –montaje trepidante y fotografía muy cuidada, ambas categorías merecidamente premiadas en los Oscar®; intromisión ajustada del material de archivo; dirección intensa y apasionada, unas veces nerviosa, otras reflexiva; un reparto en estado de gracia y extramotivado–, es en su planteamiento y desarrollo donde J.F.K.: Caso abierto se convierte en el monumento cinematográfico que es: además de formular y dejar preguntas en el aire y de mostrarse sorprendentemente atrevida con sus conclusiones, Stone articula con esos interrogantes y suposiciones un thriller político de desbordante intensidad, convirtiendo a su protagonista, brillante Kevin Costner como el fiscal Jim Garrison, en la mirada desconfiada y obsesiva que vertebra todas las dudas y reticencias del espectador y, por supuesto, del propio director.
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  Warner Brothers/ Album
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  20th Century Fox/Album.


  
    1991

  


  
    Hot Shots! (¡La madre de todos los desmadres!) 


    Hot Shots!

  


  
    Dirección: Jim Abrahams


    Guión: Jim Abrahams y Pat Proft


    Intérpretes: Charlie Sheen, Cary Elwes, Valeria Golino, Lloyd Bridges, Kevin Dunn, Jon Cryer, Kristy Swanson


    Fotografía: Bill Butler


    Música: Sylvester Levay


    Estados Unidos 84 min. Color


     

  


  
    Una de las películas fundamentales para entender un subgénero con mucho recorrido y presencia en el entorno de la comedia desde finales de los 70: la parodia extremada y descacharrante de otros filmes, habitualmente de gran calado popular, como leitmotiv para encadenar sucesivos gags, a cual más disparatado, a partir de un argumento de consciente simpleza. El perfeccionamiento de lo que empezó en Aterriza como puedas o Agárralo como puedas, pero con el añadido de las referencias cinematográficas para generar más empatía en el espectador.


    Hot Shots! ¡La madre de todos los desmadres! es una parodia desternillante de Top Gun, uno de los filmes más exitosos de los 80, aunque en su abultada y muy variada selección de gags también se ridiculizan títulos como Bailando con lobos o Nueve semanas y media, entre otros, y personajes como Sadam Hussein, con el contexto a su favor de la Guerra de Irak. Entre el humor escatológico y la parodia inteligente se mueve esta película que sirvió para destapar y enseñarle al público la notable vis cómica de Charlie Sheen, muchos años antes de convertirse en el protagonista de la serie Dos hombres y medio y en el controvertido personaje público que es hoy en día. Y, por supuesto, ejerció una influencia decisiva en sagas de considerable pegada comercial como Scary movie.
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  20th Century Fox/Album.


  
    1994

  


  
    Speed: Máxima potencia 


    Speed

  


  
    Dirección: Jan de Bont


    Guión: Graham Yost


    Intérpretes: Keanu Reeves, Sandra Bullock, Dennis Hopper, Joe Morton, Jeff Daniels, Alan Ruck


    Fotografía: Andrzej Bartkowiak


    Música: Mark Mancina


    Premios Oscar®: Gregg Landaker, Steve Maslow, Bob Beemer y David Macmillan (sonido), Stephen Hunter Flick (edición de sonido)


    Nominaciones premios Oscar®: John Wright (montaje)


    Estados Unidos 116 min. Color 


     

  


  
    Un autobús. Una bomba. Un policía. Una pasajera convertida en conductora. Speed apenas necesitó cuatro piezas de guión para convertirse en uno de los filmes de acción más trepidantes, originales y electrizantes de los 90, lógicamente acompañado de todo lo que se le presume a un blockbuster de estas características: ritmo endiablado, efectos especiales impactantes –aunque bastante lejos de los exhibicionismos y los ejercicios de pirotecnia gratuita de otras producciones coetáneas–, actores en los inicios de su trayectoria interpretativa –para Keanu Reeves y Sandra Bullock supuso su salto a la fama y la llegada de los contratos multimillonarios– y, por supuesto, el talento de un director suficientemente pragmático como para convertir uno de los argumentos más inverosímiles, absurdos y delirantes del género en un auténtico bombazo comercial cargado de virtudes.


    Entre otros méritos, el de conseguir ubicar un filme de acción en un espacio cerrado y móvil a lo largo de las dos horas de metraje; el de someter a un autobús –¡un autobús!– a una vorágine de situaciones, idas y venidas y conflictos con mucho nervio cinematográfico; y, por supuesto, el de mantener la tensión y acaparar la atención del espectador durante todo el relato sin bajar el ritmo. Su notorio éxito e impacto popular impulsó una secuela, con la presencia del mismo director y de la propia Bullock –Reeves ya no quiso tomar parte–, que en cierto modo desvirtuaba los hallazgos de la primera entrega con una propuesta demasiado previsible y mecanizada y, en cualquier caso, infinitamente menos entretenida.
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  20th Century Fox/ Richard Foreman/Album


  
    1995

  


  
    Braveheart 


    Braveheart

  


  
    Dirección: Mel Gibson


    Guión: Randall Wallace


    Intérpretes: Mel Gibson, Sophie Marceau, Catherine McCormack, Patrick McGoohan, Brian Cox, Stephen Billington


    Fotografía: John Toll


    Música: James Horner


    Premios Oscar®: Mel Gibson, Alan Ladd Jr. y Bruce Davey (película), Mel Gibson (dirección), John Toll (fotografía), Lon Bender y Per Hallberg (edición de sonido), Peter Frampton, Paul Pattison y Lois Burwell (maquillaje)


    Nominaciones premios Oscar®: Randall Wallace (guión), Charles Knode (vestuario), Andy Nelson, Scott Millan, Anna Behlmer y Brian Simmons (sonido), Steven Rosenblum (montaje), James Horner (banda sonora)


    Estados Unidos 177 min. Color 
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    Más allá de que ganara cinco premios Oscar®, de un total de diez nominaciones, casi nada, Braveheart, la segunda película como director y actor protagonista de Mel Gibson, consiguió revitalizar y volver a poner de moda el cine histórico, un género más propio de la época dorada de Hollywood que de mediados de los 90. Lo hizo con un despliegue de medios que también recordaba a aquellas grandes reconstrucciones de personajes y periodos históricos relevantes que se habían llevado a cabo entre los años 40 y los 60, con miles de extras a las órdenes de grandes directores, monumentales escenas de batalla, localizaciones impresionantes y todo tipo de hazañas y logros de producción, pero sobre todo con un sentido de la épica, del entretenimiento y de la aventura que le añadió un plus de encanto y accesibilidad para el gran público.


    Braveheart es una biografía que no disimula en ningún momento su objetivo: enaltecer hasta grado supremo la figura de William Wallace, un héroe escocés del siglo XIII que luchó contra el rey de Inglaterra, Eduardo I, y consiguió movilizar a toda la población a favor de su causa, provocando una de las revueltas populares más sangrientas y dramáticas de todos los tiempos. Para que las casi tres horas de recorrido del filme se convirtieran en material cinematográfico de fácil y accesible consumo para el espectador medio, Gibson no dudó en combinar secuencias bélicas de gran contundencia con una línea argumental romántica, ideal para tomarse un respiro entre tanta epopeya revolucionaria y, de paso, captar la atención de un público más amplio que quería algo más que miles de extras matándose unos a otros.


    Pese a todos los aspectos que ponían en peligro su proyección comercial –larga duración, temática muy específica, género poco llamativo–, Braveheart se convirtió en una de las películas más taquilleras de 1995 y en el primer gran acierto como productor de un Mel Gibson que más adelante volvería a agitar los cimientos de la industria con la aún más polémica La pasión de Cristo.
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  20th Century Fox/Andrew Cooper/Album
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  20th Century Fox/Album.


  
    1996

  


  
    Romeo y Julieta de William Shakespeare 


    William Shakespeare’s Romeo and Juliet

  


  
    Dirección: Baz Luhrmann


    Guión: Baz Luhrmann y Craig Pearce, basado en la obra de William Shakespeare


    Intérpretes: Leonardo DiCaprio, Claire Danes, Brian Dennehy, John Leguizamo, Paul Rudd, Paul Sorvino, Harold Perrineau


    Fotografía: Donald McAlphine


    Música: Nellee Hooper


    Nominaciones premios Oscar®: Catherine Martin y Brigitte Broch (dirección artística)


    Estados Unidos 120 min. Color


     

  


  
    Segunda película, primera en territorio estadounidense, del afamado y premiado director australiano Baz Luhrmann, Romeo y Julieta es una nueva y atrevida vuelta de tuerca al mítico e inmortal texto de William Shakespeare, con Leonardo DiCaprio, ya en tránsito hacia el estrellato absoluto, haciendo las veces de Romeo, y Claire Danes, que quince años después alcanzaría fama masiva con su personaje de Carrie en la serie de televisión Homeland, asumiendo el papel de Julieta.


    Fiel al estilo colorista, rompedor, descarado y febril que caracteriza el discurso cinematográfico de Luhrmann a lo largo de toda su carrera, esta adaptación del dramaturgo inglés se puede considerar, con la perspectiva del tiempo a su favor, un claro y explícito preámbulo del terremoto visual y comercial que provocaría cinco años más tarde su siguiente película, Moulin Rouge, pero también un brillante y poderoso intento de acercar el mito eterno de estos dos enamorados a una audiencia de perfil más joven y alternativa. Para conseguirlo el cineasta empleó un estilo formal cercano al videoclip, un montaje vertiginoso, licencias de todo tipo ajenas al material original y una banda sonora repleta de grupos procedentes del mapa sonoro independiente –de Radiohead a Everclear, pasando por Garbage o The Cardigans, entre otros–, muy en consonancia con el tipo de sonidos que mandaban en el gusto del público joven de los 90.
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  20th Century Fox/Album.


  
    1996

  


  
    Independence Day 


    Independence Day

  


  
    Dirección: Roland Emmerich


    Guión: Dean Devlin y Roland Emmerich


    Intérpretes: Will Smith, Bill Pullman, Jeff Goldblum, Mary McDonnell, Robert Loggia, Randy Quaid, Judd Hirsch


    Fotografía: Karl Walter Lindenlaub


    Música: David Arnold


    Premio Oscar®: Volker Engel, Douglas Smith, Clay Pinney y Joe Viskocil (efectos especiales)


    Nominaciones premios Oscar®: Chris Carpenter, Bill W. Benton, Bob Beemer y Jeff Wexler (sonido)


    Estados Unidos 145 min. Color 


     

  


  
    A finales de los 90, con la proximidad del cambio de milenio y la proliferación de todo tipo de profecías o vaticinios apocalípticos, la industria cinematográfica se dio cuenta de que había un filón comercial por explotar en las películas de grandes catástrofes. La intención no era tanto plantear grandes dramas o tragedias de carácter realista como dar rienda suelta a la imaginación y proponer el mayor disparate posible, siempre dentro del terreno de la ciencia ficción. En este terreno, el director Roland Emmerich se ha acabado convirtiendo en uno de sus principales maestros y exponentes, un auténtico prestidigitador de las megaproducciones, los efectos especiales y visuales de alto voltaje, la exaltación patriótica, el presupuesto ilimitado y los guiones apocalípticos.


    Todo esto y más, mucho más, porque en su cine todo siempre es más, es lo que podemos encontrar en Independence Day, uno de los ejemplos más ilustrativos del género y, por supuesto, del discurso cinematográfico de Emmerich. Invasiones alienígenas, grandes monumentos y edificios simbólicos reducidos a mil pedazos, ciudades arrasadas y pánico extendido por todo el planeta son algunas de las claves que componen y alimentan el guión de la película, que al margen de contar con un reparto más que notable –curiosamente muchos procedentes del ámbito de la comedia– y una dirección eficiente, basa todo su encanto, interés y valor cinematográfico en el derroche exhibicionista de efectos visuales, trucos de ordenador y milagros de la postproducción, lógicamente premiados con un Oscar®.
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  20th Century Fox/Album.


  
    1997

  


  
    Titanic 


    Titanic

  


  
    Dirección: James Cameron


    Guión: James Cameron


    Intérpretes: Leonardo DiCaprio, Kate Winslet, Billy Zane, Kathy Bates, Gloria Stuart, Bill Paxton, Frances Fisher


    Fotografía: Russell Carpenter


    Música: James Horner


    Premios Oscar®: James Cameron y Jon Landau (película), James Cameron (dirección), Russell Carpenter (fotografía), Peter Lamont y Michael Ford (dirección artística), Deborah Lynn Scott (vestuario), Gary Rydstrom, Tom Johnson, Gary Summers y Mark Ulano (sonido), Conrad Buff IV, James Cameron, Richard A. Harris (montaje), Tom Bellfort y Christopher Boyes (edición de sonido), Robert Legato, Mark A. Lasoff, Thomas L. Fisher, Michael Kanfer (efectos visuales) James Horner y Will Jennings (canción original), James Horner (banda sonora)


    Nominaciones premios Oscar®: Kate Winslet (actriz protagonista), Gloria Stuart (actriz de reparto), Tina Earnshaw, Greg Cannom y Simon Thompson (maquillaje)


    Estados Unidos 194 min. Color
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    Durante unos cuantos años Titanic pudo alardear de dos grandes logros: por un lado, el hecho de ser la producción más cara de todos los tiempos; por el otro, el hecho de ser la más taquillera. Dos registros que el propio director de la película, el omnipotente James Cameron, pulverizó años después con Avatar, su apuesta más megalómana y ambiciosa. De todos modos, hasta la aparición de su obra magna en 3D, Titanic presumía con todo merecimiento de ambos triunfos. También de un tercero que llegaría algo después de su estreno y que acabaría por completar la gesta: los once premios Oscar® cosechados en la edición de 1997 le situaban en el Olimpo de Hollywood, ahí donde solo llegan unos pocos elegidos, ni más ni menos que ese espacio reservado para los filmes con más de diez estatuillas, que hasta el momento solo comparten Ben-hur y El señor de los anillos: El retorno del Rey.


    De Titanic ha trascendido para el recuerdo cinéfilo la imagen de Leonardo DiCaprio y Kate Winslet abrazados en la proa del famoso transatlántico, una imagen que viene a simbolizar las intenciones del director de convertir la película en un drama romántico, más cerca del culebrón sentimental que de la recreación histórica pura y dura, y muy probablemente el momento que enamoró a media humanidad. Pero al margen de sus escenas más icónicas, de Titanic también quedan para la posteridad todas las vicisitudes por las que tuvo que pasar la película antes de ser acabada: retrasos interminables, un presupuesto disparado –¡200 millones de dólares!–, caprichos y desvaríos de autor endiosado –Cameron contrató a la misma empresa que se había encargado del mobiliario del barco real para darle el máximo grado de realismo posible– o problemas con el equipo –bien por la intoxicación alimentaria que afectó a buena parte del personal, bien por la tensa relación que mantuvieron algunos técnicos y actores con Cameron, famoso por el trato difícil, estirado y muy exigente que tenía con sus empleados.


    Pese a todos los contratiempos, y también pese al recibimiento dispar que le brindó la crítica, es indudable que la película se convirtió en uno de los más relevantes bombazos comerciales de todos los tiempos –una recaudación de más de mil millones de dólares, que se dice rápido–, cambió para siempre la manera de plantearse y sacar adelante una superproducción en el Hollywood del nuevo milenio y, por supuesto, repartió fortuna, ya de por vida, entre su pareja protagonista.
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  Paramount/20th Century Fox/Album


  
    1998

  


  
    Algo pasa con Mary 


    There’s Something About Mary

  


  
    Dirección: Peter Farrelly y Bobby Farrelly


    Guión: Ed Decter, John J. Strauss, Peter Farrelly y Bobby Farrelly


    Intérpretes: Ben Stiller, Cameron Diaz, Matt Dillon, Lee Evans, Chris Elliott, Lin Shaye, Jeffrey Tambor, Markie Post


    Fotografía: Mark Irwin


    Música: Jonathan Richman


    Estados Unidos 119 min. Color 


     

  


  
    Los hermanos Farrelly, Peter y Bobby, ya llevaban unos años estampando su sello y personalidad en la nueva fisonomía de la comedia norteamericana, de tono más gamberro y desenfadado y con una tendencia irrenunciable a la escatología y los gags extremados, como ya habían dejado claro títulos como Dos tontos muy tontos. Pero la verdad es que fue con Algo pasa con Mary donde consiguieron dar ese paso adelante que necesitaba su trayectoria para consolidarlos como los referentes de esta nueva ola. No solo por el enorme éxito de taquilla que logró el filme, el más visto de su carrera hasta entonces, sino porque en cierto modo la película condensaba en sus casi dos horas de carcajadas incesantes todos los vicios y virtudes del universo Farrelly, un microcosmos cómico atiborrado de situaciones delirantes, bromas sexuales de todo tipo y condición y personajes grotescos, a cual más perdedor y desgraciado, en el que, en cierto modo, y sin miedo alguno, se ofrecía un retrato ridiculizante y muy ácido sobre la mentalidad conservadora de la sociedad estadounidense.


    Algo pasa con Mary tiene gags absolutamente memorables que forman parte indisociable ya de la comedia contemporánea –la cremallera que se engancha, la «gomina» en el pelo de Cameron Diaz, los problemas de Ben Stiller con un perro…–, pero además de sus momentos de gloria humorística, la película supone una más que encomiable sátira sobre conceptos muy icónicos de la cultura norteamericana como el primer amor, el ideal romántico o el baile de graduación. Con la inestimable colaboración del cantautor Jonathan Richman, autor de la banda sonora que también se deja ver durante la cinta, y con un reparto tan variopinto como acertado –Stiller, Cameron Diaz y Matt Dillon forman un trío infalible–, los hermanos Farrelly se hicieron de oro y, de paso, nutrieron de ideas e inspiración a toda una generación venidera de cómicos sin pelos en la lengua.
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  20th Century Fox/Album.


  
    1998

  


  
    La delgada línea roja 


    The Thin Red Line

  


  
    Dirección: Terrence Malick


    Guión: Terrence Malick, basado en la novela de James Jones


    Intérpretes: Sean Penn, Adrien Brody, Nick Nolte, Elias Koteas, Jim Caviezel, Ben Chaplin, John Cusack, John C. Reilly


    Fotografía: John Toll


    Música: Hans Zimmer


    Nominaciones premios Oscar®: Robert Michael Geisler, John Roberdeau y Grant Hill (película), Terrence Malick (dirección), Terrence Malick (guión adaptado), John Toll (fotografía), Andy Nelson, Anna Behlmer y Paul «Salty» Brincat (sonido), Billy Weber, Leslie Jones y Saar Klein (montaje), Hans Zimmer (banda sonora)


    Estados Unidos 170 min. Color 


     

  


  
    Terrence Malick tardó la friolera de veinte años en dirigir su tercera película, esperadísimo retorno después de dejar a los espectadores y la crítica con la miel en los labios con sus dos primeras obras maestras, Malas tierras y Días del cielo, de 1973 y 1978, respectivamente. Como si se tratara del J. D. Salinger del cine, otro personaje que en la cima de su carrera decidió quitarse de en medio hasta nueva orden, el director estuvo todo este tiempo aislado del mundanal ruido, se dice que recluido en algún lugar remoto observando la naturaleza y olvidándose a conciencia de una industria, la de Hollywood, con la que nunca había sentido especial afinidad.


    Pero cuando volvió a sentarse detrás de una cámara lo hizo con una de las mejores películas de los 90, una visión muy particular y personal del cine bélico, totalmente opuesta a la norma y el cliché, en que la teología, la poesía y la contemplación comparten techo y espacio emocional con momentos de contundente conflicto armado, que incluyen algunas de las escenas más emocionantes y conmovedoras de la historia del cine. Inestimable ayuda, eso sí, del compositor Hans Zimmer, especialmente hábil cuando se trata de tocar la fibra del espectador. Rodada con pausa, casi con un espíritu zen pese a abordar un episodio cruento de la Segunda Guerra Mundial, y dotada de unas aspiraciones estéticas y filosóficas en las antípodas de lo que proponía Salvar al soldado Ryan, que se había estrenado poco antes con un considerable éxito de taquilla, La delgada línea roja cuenta con un monumental reparto –Nick Nolte, Sean Penn, Elias Koteas, Adrien Brody, entre muchos otros de una larguísima lista…–, del que incluso se permitió el lujo de relegar a mera anécdota la presencia de estrellas como George Clooney o John Travolta, que como el resto de sus compañeros habían renunciado a sus cachés y su ego para ponerse al servicio del director, uno de los últimos representantes de ese cine puro y ajeno a los convencionalismos de Hollywood que le quedan al séptimo arte.
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  20th Century Fox/Album.


  
    1999

  


  
    El club de la lucha 


    Fight Club

  


  
    Dirección: David Fincher


    Guión: Jim Uhls, basado en la novela de Chuck Palahniuk


    Intérpretes: Brad Pitt, Edward Norton, Helena Bonham Carter, Jared Leto, Meat Loaf, Zach Grenier


    Fotografía: Jeff Cronenweth


    Música: Michael Simpson y John King, The Dust Brothers


    Nominación premio Oscar®: Ren Klyce y Richard Hymns (edición de sonido)


    Estados Unidos 139 min. Color 
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    Recibida con una notoria división de opiniones entre la crítica, que parecía totalmente partida entre los que la adoraban y la consideraban uno de los ejercicios más rompedores y relevantes del final de siglo y los que la acusaban, entre otras lindezas, de ser una película misógina, efectista y forzadamente pesimista, El club de la lucha, brillante adaptación de la muy vendida y conocida novela del escritor norteamericano Chuck Palahniuk, es el filme con el que el director David Fincher acabó afianzando y consolidando su apuesta cinematográfica en el entorno de Hollywood después de los ya respetables éxitos de taquilla conseguidos con las también memorables Seven y The game.


    El relato cuenta las peripecias existenciales de un gris oficinista, impecablemente encarnado por Edward Norton, que, de la mano de un peligroso compañero de viaje, también magnífico Brad Pitt, y una amenazante Helena Bonham Carter en su punto justo de rareza, acabará formando una sociedad masculina de peleas clandestinas que le descubrirá una forma de vida radicalmente distinta a la que conocía hasta entonces. Sujeta a muchas interpretaciones y lecturas diferentes, de ahí viene, en buena parte, el componente polémico de su propuesta, y trufada de metáforas y parábolas sobre la sociedad norteamericana en el cambio de milenio, El club de la lucha es un auténtico torbellino construido a partir de ideas visuales admirables, una estructura narrativa heterodoxa, una banda sonora potente, la hipnótica estética feísta que lo impregna todo, el gusto por la sordidez y un elenco de actores absolutamente pletórico. Pero por encima de cualquier otra consideración, esta es una película extremadamente estilosa y profundamente vanguardista en el contexto del cine de finales de los 90, un puñetazo en el mentón a los convencionalismos del Hollywood comercial y una de las adaptaciones literarias más convincentes de los últimos treinta años que, por desgracia, no contó con el beneplácito de la Academia.
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  20th Century Fox/Album.


  
    2000

  


  
    Tigerland 


    Tigerland

  


  
    Dirección: Joel Schumacher


    Guión: Ross Klavan y Michael McGruther


    Intérpretes: Colin Farrell, Matthew Davis, Cole Hauser, Tom Guiry, Shea Whigham, Clifton Collins Jr.


    Fotografía: Matthew Libatique


    Música: Nathan Larson


    Estados Unidos 101 min. Color 


     

  


  
    Uno de los filmes más atípicos en la irregular trayectoria del director Joel Schumacher, que aquí apuesta por darle a la historia un enfoque cinematográfico casi documental, tanto en la propuesta estética como en el contenido de la misma. El objetivo: abordar desde una perspectiva lo más rigurosa posible las duras, extenuantes y tormentosas sesiones de entrenamiento de los soldados norteamericanos antes de partir hacia la Guerra de Vietnam. Basada en los recuerdos y las vivencias personales de los dos guionistas, Ross Klavan y Michael McGruther, Tigerland es una película sobre Vietnam que no necesita pisar la jungla ni abordar el conflicto propiamente dicho para mostrar sus efectos y su huella en la sociedad militar estadounidense.


    Al margen de sus loables intenciones como producción bélica que huye a conciencia de la muerte y del campo de batalla, aunque para ello también haga uso de algunos clichés muy reconocibles e identificables del género, Tigerland casi ha cobrado más importancia en la crónica reciente de Hollywood por tratarse de la primera película en la que Colin Farrell ejercía de protagonista que por su propio valor fílmico. Y de hecho, la confianza depositada por Schumacher en Farrell se vio ampliamente correspondida con una de las mejores y más creíbles interpretaciones de toda su carrera, poco antes de convertirse en una de las estrellas mejor pagadas de la industria.

  


  
    [image: alb2518650.tif]
  


  20th Century Fox/Album.


  
    2001

  


  
    Moulin Rouge 


    Moulin Rouge!

  


  
    Dirección: Baz Luhrmann


    Guión: Baz Luhrmann y Craig Pearce


    Intérpretes: Nicole Kidman, Ewan McGregor, John Leguizamo, Jim Broadbent, Kylie Minogue


    Fotografía: Donald McAlpine


    Música: Craig Armstrong


    Premios Oscar®: Catherine Martin y Brigitte Broch (dirección artística), Catherine Martin y Angus Strathie (vestuario)


    Nominaciones premios Oscar®: Fred Baron, Martin Brown y Baz Luhrmann (película), Nicole Kidman (actriz protagonista), Donald McAlpine (fotografía), Jill Bilcock (montaje), Maurizio Silvi y Aldo Signoretti (maquillaje), Andy Nelson, Anna Behlmer, Roger Savage y Guntis Sics (sonido)


    Australia / Estados Unidos 127 min. Color


     

  


  
    Todo aquello que ya se intuía en Romeo y Julieta, la segunda película del director australiano Baz Luhrmann, explotó de manera fastuosa, extrema y absolutamente hiperbólica en Moulin Rouge, una fantasía barroca de poderoso magnetismo cromático, números musicales apabullantes, interpretaciones totalmente sobreactuadas y arrojo cinematográfico de primer orden que desbordó al público y la prensa, una vez más completamente dividida entre sus adoradores incondicionales y sus feroces y voraces críticos. Y es que la indiferencia está totalmente prohibida después de visionar este filme épico y enfermizamente romántico que provocaría un auténtico terremoto en la industria en 2001.


    Ya en su planteamiento Moulin Rouge se nos presenta como una rara avis con ambición y poca vergüenza: su guión es una deslenguada mezcla de elementos de La Traviata, La Bohème o la novela La dama de las camelias, de Alejandro Dumas, entre otras referencias. Su selección musical es aún más iconoclasta: pese a tratarse de una historia ambientada a inicios del siglo XX, por el filme desfilan canciones de Queen, Nirvana, Madonna, Elton John o The Police, una práctica, la de incorporar piezas originales totalmente descontextualizadas del argumento y la ambientación, que posteriormente se convertiría en moneda común en las grandes producciones de Hollywood. Y su apuesta formal es, si cabe, aún más desprejuiciada y valiente: movimientos de cámara extremadamente agresivos, un montaje más vertiginoso que el de muchos videoclips de la época, el abuso de colores cálidos –el rojo, el rosa, el carmesí o el naranja tienen tanto protagonismo que casi se llegan a aburrir– y el ritmo forzadamente alto la convierten en uno de los espectáculos visuales más abrumadores de lo que llevamos de siglo XXI.


    Mención aparte, claro está, para las interpretaciones de Nicole Kidman, Ewan McGregor y John Leguizamo, convertidos de la noche a la mañana en un trío de grandes actores de musical totalmente sumisos y entregados a la causa del director de orquesta, un Luhrmann que aún no ha conseguido mejorar o igualar los resultados de esta descomunal demostración de talento y poderío.
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  20th Century Fox/Ellen von Unwerth/Album


  
    2002

  


  
    Ice Age: La edad de hielo 


    Ice Age

  


  
    Dirección: Chris Wedge y Carlos Saldanha


    Guión: Michael Berg, Michael J. Wilson y Peter Ackerman


    Intérpretes: Dibujos animados


    Fotografía: Dibujos animados


    Música: David Newman


    Nominación premio Oscar®: Chris Wedge (película de animación)


    Estados Unidos 81 min. Color


     

  


  
    El punto de partida argumental de Ice Age: La edad de hielo no puede ser más sencillo y predecible: en la era glacial, nos remontamos a la prehistoria, un mamut, un perezoso y un tigre encuentran un bebé extraviado y deciden cuidarlo y conducirlo hasta su familia, que lo ha perdido sin darse cuenta. Es un modus operandi y un planteamiento muy repetido y recurrente en la historia del cine de animación: un grupo de animales muy diversos pero bien avenidos se ven inmersos en una vorágine de aventuras mientras se hallan en tránsito hacia alguna parte. Más novedoso y rompedor es el tratamiento visual que recibe la historia, una de las películas de animación digital más relevantes y exitosas de la década y, en definitiva, una de las que abrió el camino a la revolución tecnológica que experimentó el género a partir de entonces y que ha derivado en lo que es hoy en día.


    Ice Age: La edad de hielo es un prodigio técnico desde cualquier punto de vista. Utiliza al máximo y de manera muy lúcida todas las posibilidades que le brinda el ordenador y las herramientas digitales para plantearse nuevos retos formales. Pero sería injusto reducir o encorsetar todo su valor a la apuesta estética, pues no es ese su único punto fuerte o de agarre en el análisis. Puede presumir, además, de un sentido del humor tremendamente efectivo, de perfil también muy clásico y familiar, pero inteligente y nada infantilizado, una de las trampas en las que acostumbra a caer el género. Y puede alardear de personajes bien construidos, con entidad y mucho recorrido, como ha demostrado la longevidad de la saga, que ya lleva un total de cuatro entregas y ya está preparando la quinta. Y, faltaría más, también puede hablar con orgullo de su dominio del ritmo y de su envidiable capacidad para integrar pinceladas de drama, comedia y referencias de todo tipo –cinéfilas, de cultura popular– en un entramado que podemos asociar con claridad al cine de aventuras de toda la vida, tan atractivo para el público adulto como para los más pequeños.
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  20th Century Fox/Album.


  
    2002

  


  
    Minority Report 


    Minority Report

  


  
    Dirección: Steven Spielberg


    Guión: Scott Frank y Jon Cohen, basado en un relato de Philip K. Dick


    Intérpretes: Tom Cruise, Colin Farrell, Max Von Sydow, Steve Harris, Jessica Capshaw, Neal McDonough, Richard Coca


    Fotografía: Janusz Kaminski


    Música: John Williams


    Nominaciones premios Oscar®: Richard Hymns y Gary Rydstrom (edición de sonido)


    Estados Unidos 145 min. Color 


     

  


  
    La acción transcurre en 2054, donde un policía, interpretado por un Tom Cruise especialmente motivado con su personaje y con el proyecto, deberá evitar un asesinato que él mismo se dispone a cometer. Este es el fascinante planteamiento de Minority Report, adaptación a la gran pantalla de un relato del escritor Philip K. Dick, una de las figuras capitales en el ámbito de la literatura de ciencia ficción.


    Estamos ante una de las mejores películas de Steven Spielberg, y curiosamente una de las menos citadas y recordadas cuando toca ubicar al cineasta norteamericano y su extensa filmografía, de la que el espectador y los académicos siempre prefieren otras opciones más populares. Minority Report es uno de los filmes en que Spielberg se nos muestra más mesurado y equilibrado: como si se tratara de un proyecto personal sin ánimo de lucro, aunque se convirtió en un considerable éxito de taquilla, el autor de E.T. combina acción, reflexión, mundos oníricos, thriller clásico, dosis de comedia, crítica social y entretenimiento en estado puro en un producto impecablemente escrito, rodado e incluso interpretado.


    Efectos visuales de impresión, ritmo adrenalínico, filigranas técnicas y ese sentido magnánimo del equilibrio y el sentido común cinematográfico guían los pasos de la que es una de las grandes aportaciones del séptimo arte al campo de la ciencia ficción.
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  20th Century Fox/David James/Album


  
    2002

  


  
    Solaris 


    Solaris

  


  
    Dirección: Steven Soderbergh


    Guión: Steven Soderbergh, basado en la novela de Stanislaw Lem


    Intérpretes: George Clooney, Natascha McElhone, Viola Davis, Jeremy Davies, Ulrich Tukur, John Cho, Morgan Rusler


    Fotografía: Peter Andrews (pseudónimo de Steven Sodelbergh)


    Música: Cliff Martínez


    Estados Unidos 99 min. Color 


     

  


  
    Dificultad por partida doble la que afrontaba Steven Soderbergh en su remake de Solaris, una de las historias más célebres y conocidas del ámbito de la ciencia ficción. Por un lado, la adaptación cinematográfica de la novela de Stanislaw Lem, empresa de alto riesgo teniendo en cuenta la singularidad y excepcionalidad literaria del material original. Por el otro, el peso específico de la primera versión para la gran pantalla del libro que dirigió el cineasta ruso Andréi Tarkosvky, una de las cimas de su carrera y, por supuesto, uno de los filmes de ciencia ficción más importantes de todos los tiempos, caracterizado, además, por la particular manera de entender el séptimo arte que tenía el realizador. Y ya puestos a añadirle complicaciones, una tercera: la presencia de una estrella de Hollywood como George Clooney, identificado con las grandes producciones y el cine de corte más comercial, metido en un proyecto de estas características temáticas y estéticas.


    Contra viento y marea el director consigue sacar adelante el proyecto en una cinta que tiene en su carácter estático y contemplativo una de sus grandes bazas. Es un filme lento, cerebral y casi lisérgico, pero también emocionante, sensible y magnético. Quienes pensaron e incluso pronosticaron que Soderbergh convertiría Solaris en un ejercicio de estilo convencional y ameno, repleto de concesiones para todos los públicos, se equivocaron por completo, pues aquí el autor de Sexo, mentiras y cintas de vídeo huye precisamente de todo convencionalismo hollywoodiense para capturar y expresar la verdadera esencia de la historia en que se basa la película.

  


  
    [image: alb408129.tif]
  


  20th Century Fox/Album.


  
    2003

  


  
    Master and commander: Al otro lado del mundo 


    Master and Commander: The Far Side of the World

  


  
    Dirección: Peter Weir


    Guión: John Collee y Peter Weir


    Intérpretes: Russell Crowe, Paul Bettany, Billy Boyd, James D’Arcy, Chris Larkin, Max Pirkis, Robert Pugh


    Fotografía: Russell Boyd


    Música: Iva Davies, Christopher Gordon y Richard Tognetti


    Premios Oscar®: Russell Boyd (fotografía), Richard King (edición de sonido)


    Nominaciones premios Oscar®: Samuel Goldwyn Jr., Peter Weir y Duncan Henderson (película), Peter Weir (dirección), Lee Smith (montaje), William Sandell y Robert Gould (dirección artística), Wendy Stites (vestuario), Edouard F. Henriques y Yolanda Toussieng (maquillaje), Paul Massey, Doug Hemphill y Art Rochester (mezcla de sonido), Daniel Sudick, Stefen Fangmeier, Nathan McGuinness y Robert Stromberg (efectos especiales)


    Estados Unidos 138 min. Color 


     

  


  
    A inicios del nuevo milenio Hollywood descubrió que el público estaba interesado en el cine de aventuras marítimas. O quizás fue el público quien descubrió y aplaudió la idea de que a Hollywood le interesaba producir filmes de ese tipo. Sea como fuere, películas de piratas y películas de grandes y épicas batallas en medio del océano, con el lógico despliegue de medios para darle toda la espectacularidad que requerían los filmes, coparon las listas de recaudación de 2003, en buena parte gracias a Master and commander: Al otro lado del mundo, una de las mejores producciones que ha dado este subgénero, que recibió la nada desdeñable cifra de diez nominaciones a los premios Oscar®, de las que acabó imponiéndose en dos.


    La película, que basa su material argumental en algunas novelas de Patrick O’Brian, de las que toma ideas variadas y mezcladas, pivota alrededor de la fuerte relación de amistad que se establece entre el capitán Jack Aubrey y el doctor Stephen Maturin –magnífica pareja de baile formada por un Russell Crowe en estado de gracia y por un Paul Bettany siempre cumplidor– en el contexto de las guerras napoleónicas, a inicios del siglo XIX. Ambos estrecharán su vínculo amistoso en el fragor de una reñida batalla que les obligará a llevar a la tripulación hasta el límite de sus fuerzas para dirimir el destino de toda una nación.


    Épica, emoción, vocación patriótica, reivindicación de los valores más puros del soldado en tiempo de guerra, exaltación del compañerismo y la amistad sin caer en el sentimentalismo y, sobre todo, apabullantes y muy bien dirigidas escenas de acción naval, con toda la complejidad cinematográfica que ello conlleva, consiguen darle el aire de excepcionalidad, relevancia y grandeza necesaria a un filme que, además, llegaba con el sello y la autoría de todo un maestro del séptimo arte como Peter Weir, cineasta australiano que ni en sus producciones más comerciales y monumentales ha renunciado nunca a imprimir su personalidad y rareza fílmica.
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  20th Century Fox/Miramax/Universal/Samuel Goldwin Films/Album


  
    2004

  


  
    El día de mañana 


    The Day After Tomorrow

  


  
    Dirección: Roland Emmerich


    Guión: Jeffrey Nachmanoff y Roland Emmerich


    Intérpretes: Dennis Quaid, Jake Gyllenhaal, Emmy Rossum, Sela Ward, Austin Nichols, Jay O. Sanders


    Fotografía: Ueli Steiger


    Música: Harald Kloser


    Estados Unidos 124 min. Color 


     

  


  
    Otra demostración de fuerza y poderío visual de Roland Emmerich, el director catastrofista y apocalíptico por antonomasia, siempre conectado a la actualidad y a aquellos temores y peligros que azotan y sacuden la tranquilidad de la ciudadanía para encontrar ideas para sus pesadillas. Si en Independence Day aventuraba ya, de forma clara y meridiana, la amenaza terrorista y la paranoia milenarista, en El día de mañana es el cambio climático, otra de las preocupaciones recurrentes de la sociedad del siglo XXI, el foco de su mirada, con todas las posibilidades que un tema así le puede ofrecer a todo un amigo del drama y la exageración como Emmerich.


    La obsesión de un climatólogo por la posible llegada de una nueva era glacial marca el inicio de una historia que a las primeras de cambio ya se convierte en una odisea de inundaciones, destrucción, muerte, heladas furibundas y todo tipo de accidentes climatológicos que le sirven al director para convertir a su protagonista en una suerte de personaje central de un videojuego en el que deberá ir sorteando todo tipo de contratiempos para salvar la vida de su hijo. Como siempre ha ocurrido en el cine de Emmerich, el aspecto menos importante del conjunto es la verosimilitud y solidez del guión, una vez más a entera disposición de un apabullante y extasiante derroche de efectos visuales, el verdadero aliciente para disfrutar al máximo de esta película.
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  20th Century Fox/Album.


  
    2004

  


  
    El aviador 


    The Aviator

  


  
    Dirección: Martin Scorsese


    Guión: John Logan


    Intérpretes: Leonardo DiCaprio, Cate Blanchett, Kate Beckinsale, Jude Law, John C. Reilly, Alec Baldwin, Ian Holm, Alan Alda


    Fotografía: Robert Richardson


    Música: Howard Shore


    Premios Oscar®: Cate Blanchett (actriz protagonista), Robert Richardson (fotografía), Thelma Schoonmaker (montaje), Dante Ferretti y Francesca Lo Schiavo (dirección artística), Sandy Powell (vestuario)


    Nominaciones premios Oscar®: Michael Mann y Graham King (película), Martin Scorsese (dirección), Leonardo DiCaprio (actor protagonista), Alan Alda (actor de reparto), John Logan (guión), Tom Fleischman y Petur Hliddal (mezcla de sonido)


    Estados Unidos 170 min. Color 


     

  


  
    Ambicioso, grandilocuente, desmedido, intenso, catártico y, sobre todo, abrumador proyecto de Martin Scorsese, que le valió no pocas nominaciones a los Oscar® –de un total de once se conquistaron cinco estatuillas; buen botín aunque se quedaran fuera las categorías más relevantes– y el aplauso casi unánime de crítica y público, El aviador está planteada como una suerte de biografía cinematográfica del magnate, productor, director y piloto de avión Howard Hughes, uno de los personajes más excéntricos del Hollywood de la primera mitad del siglo xx –el filme comprende su periodo existencial entre 1920 y finales de 1940, aproximadamente.


    Conocido, entre otras cosas, por haber sido director de películas como Los ángeles del infierno, Scarface, La horda o El forajido (Fuera de la ley), todas ellas enormemente célebres, y por sus conquistas amorosas, entre las que se incluyen Katherine Hepburn o Ava Gardner, Hughes tenía suficiente currículo y chicha vital como para que la película acabara saliendo como salió: excesiva, bipolar, monumental, de intensidad eléctrica, pero también opresiva y claustrofóbica, sobre todo a partir del momento en que el protagonista sufre un accidente de aviación que cambiará su vida por completo.


    Sin tratarse del mejor título en la trayectoria de Martin Scorsese, que aquí mantiene más distancia emocional que en otros proyectos digamos más personales o que le tocaban más de cerca, El aviador es una excelente película de encargo cuya intención primordial, a todas luces satisfecha, es la de presentar en sociedad e indagar en la turbulenta personalidad de su personaje estrella. Leonardo DiCaprio, convertido en un Hughes caprichoso, altivo, triunfador y egocéntrico, incapaz de dejar indiferente al espectador, y quizás por eso mismo no consiguió llevarse el Oscar®, y Cate Blanchett, magníficamente reencarnada en Katherine Hepburn, que sí le llevó a ganar el preciado trofeo, lideran un elenco de auténtico lujo dirigido con la habitual firmeza y solvencia del cineasta italoamericano.
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  Miramax Film/Album
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  20th Century Fox/Album.


  
    2004

  


  
    Entre copas 


    Sideways

  


  
    Dirección: Alexander Payne


    Guión: Jim Taylor y Alexander Payne , basado en la novela de Rex Pickett


    Intérpretes: Paul Giamatti, Thomas Haden Church, Virginia Madsen, Sandra Oh, Marylouise Burke, Jessica Hecht


    Fotografía: Phedon Papamichael


    Música: Rolfe Kent


    Premio Oscar®: Jim Taylor y Alexander Payne (guión adaptado)


    Nominaciones premios Oscar®: Michael London (película), Alexander Payne (dirección), Thomas Haden Church (actor de reparto), Virginia Madsen (actriz de reparto)


    Estados Unidos 126 min. Color


     

  


  
    Basada en la novela de Rex Pickett, Entre copas cuenta el viaje que emprenden dos amigos, Miles y Jack, un escritor fracasado y un actor de teleseries, por una zona vinícola estadounidense una semana antes de que este último contraiga matrimonio. Entre copa y copa de vino, leitmotiv de la película, los dos protagonistas afianzarán su amistad, hablarán de sus respectivas vidas y, como remate, conocerán a dos mujeres con las que entablarán una relación pasajera.


    Cuarto filme del director norteamericano Alexander Payne, uno de los más prestigiosos representantes de la penúltima ola de renovadores de la escena cinematográfica independiente estadounidense, Entre copas es una melancólica reflexión sobre la amistad, la crisis de los 40, las relaciones de pareja, el miedo al compromiso y la inestabilidad emocional, un filme que en todo momento sabe moverse a caballo entre la comedia de autor, ligera y profunda al mismo tiempo, y el drama sereno. Un cruce de géneros que Payne maneja con una elegancia absolutamente exquisita y que ha convertido en una seña de identidad irrenunciable de su discurso.


    La película ayudó a darle popularidad a Paul Giamatti, hasta entonces un eterno secundario de la esfera independiente, y recuperó para el cine a la actriz Virginia Madsen, merecidamente nominada al premio Oscar® a la mejor actriz de reparto.
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  20th Century Fox/Merie W. Wallace/Album


  
    2004

  


  
    Yo, robot 


    I, Robot

  


  
    Dirección: Alex Proyas


    Guión: Jeff Vintar y Akiva Goldsman, basado en los relatos de Isaac Asimov


    Intérpretes: Will Smith, Bridget Moynahan, Alan Tudyk, James Cromwell, Bruce Greenwood, Chi McBride


    Fotografía: Simon Duggan


    Música: Marco Beltrami


    Nominación premio Oscar®: John Nelson, Andrew R. Jones, Erik Nash y Joe Letteri (efectos visuales)


    Estados Unidos 115 min. Color 


     

  


  
    En la década de 2000 la industria cinematográfica encadenó de forma casi consecutiva algunas de las mejores películas de ciencia ficción de la modernidad –por ejemplo, la más que notable Solaris, de Steven Soderbergh; o las alucinantes I.A. Inteligencia artificial o Minority Report, ambas de Steven Spielberg–, y, en esa línea, Yo, robot no quería ser una excepción. Aunque a esta adaptación de la novela de Isaac Asimov le falta la rotundidad, hondura y grandeza artística de los tres ejemplos antes citados, y de hecho tampoco pretende jugar en la misma liga que aquellas, pues se trata de un título más orientado al gran público y a un consumidor medio, lo cierto es que supone una muy grata sorpresa y toda una anomalía en el entorno de las superproducciones de género del universo de Hollywood.


    Ya sea por el sello personal e identificable que el director Alex Proyas, autor de la muy estimable Dark City, imprime al proyecto, ya sea por el extraordinario diseño de producción, ya sea por el refinado sentido estético de toda su propuesta o ya sea, en definitiva, por el interesante y muy logrado grado de humanismo y madurez que se le pretende y se le consigue dar a la historia, Yo, robot es otro título de gran valor cinematográfico que muestra pleno respeto al género y que se puede subir sin problemas al tren de la mejor cosecha de ciencia ficción del cine contemporáneo.
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  20th Century Fox/Ava V. Gerlitz/Album


  
    2005

  


  
    El reino de los cielos 


    Kingdom of Heaven

  


  
    Dirección: Ridley Scott


    Guión: William Monahan


    Intérpretes: Orlando Bloom, Eva Green, Liam Neeson, Nikolaj Coster-Waldau, Jeremy Irons


    Fotografía: John Mathieson


    Música: Harry Gregson-Williams


    Estados Unidos 144 min. Color 


     

  


  
    Con un punto de partida argumental de aplastante sencillez –en pleno siglo XII, un joven herrero que ha perdido a su mujer y su hijo se reencuentra con su verdadero padre y juntos emprenden un viaje rumbo a Jerusalén–, Ridley Scott, que cinco años antes ya se había sumergido en la recreación histórica en la exitosa Gladiator, urdió uno de los filmes más épicos, preciosistas y espectaculares de la década. El contexto y el tema central de la película, la guerra en la Tercera Cruzada y los conflictos religiosos que de ella se derivaban, le venía como anillo al dedo al cineasta para orquestar un drama histórico a la vieja usanza pero con todas las posibilidades técnicas que le brindaba la modernidad y el soporte digital. Y lo que nos ofrece es una portentosa exhibición técnica, pura emoción plástica.


    Orlando Bloom y Liam Neeson cargan con la responsabilidad interpretativa de una superproducción espectacular y arrolladora que tiene como gran e inmejorable aval sus extraordinarias escenas de acción. Poco importa que los ejércitos, los miles de extras y algunos escenarios estén creados por ordenador; y poco importa que el guión palidezca y no brille ante el caudal estético del proyecto y que la forma se imponga con rotundidad al fondo. En la práctica sus imperfecciones o debilidades quedan voluntariamente relegadas a un segundo plano, obnubiladas y absortas en la contemplación de su bellísima puesta en escena y del lirismo arrollador de sus inolvidables batallas.
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  20th Century Fox/Album.


  
    2005

  


  
    En la cuerda floja 


    Walk the Line

  


  
    Dirección: James Mangold


    Guión: Gill Dennis y James Mangold, basado en la autobiografía de Johnny Cash


    Intérpretes: Joaquin Phoenix, Reese Witherspoon, Ginnifer Goodwin, Robert Patrick, Dallas Roberts, Dan John Miller


    Fotografía: Phedon Papamichael


    Música: T Bone Burnett


    Premio Oscar®: Reese Whiterspoon (actriz protagonista)


    Nominaciones premios Oscar®: Joaquin Phoenix (actor protagonista), Michael McCusker (montaje), Arianne Phillips (vestuario), Paul Massey, Doug Hemphill y Peter F. Kurland (mezcla de sonido)


    Estados Unidos 136 min. Color 


     

  


  
    Magnífico biopic del cantante y compositor Johnny Cash, basado en el relato de su propia autobiografía y centrado principalmente en sus años de juventud, desde sus inicios hasta su estallido popular como uno de los artistas más conocidos de Estados Unidos. James Mangold, director con mucho talento y oficio, que ya había dado muestras de su valía y contención en títulos como Copland, no busca tanto la recreación e investigación del Cash músico, aunque también hay lugar y muchos minutos para intervenciones musicales que ponen los pelos de punta, como la profundización en la conflictiva y atormentada personalidad del cantante y en su fascinante relación sentimental con June Carter, que acabaría convirtiéndose en la segunda esposa del célebre cantautor.


    El peso específico de la película recae, obviamente, en esta pareja protagonista. Él, interpretado por Joaquin Phoenix, toda una garantía a la hora de darle credibilidad y autenticidad a los personajes, es todo un logro en sí mismo; pero ella, interpretada por una Reese Whiterspoon que se reveló al mundo como algo más que una actriz de comedias adolescentes y filmes con poca exigencia artística y que se llevó el Oscar® a la mejor actriz protagonista, supone el gran hallazgo de todo el proyecto, motor emocional de un filme que reivindica con dignidad y suficiente pasión una figura tan relevante como la de Johnny Cash.
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  20th Century Fox/Ken Regan/Album


  
    2006

  


  
    Borat 


    Borat: Cultural Learnings of America for Make Benefit Glorious Nation of Kazakhstan 

  


  
    Dirección: Larry Charles


    Guión: Sacha Baron Cohen, Anthony Hines, Peter Baynham y Dan Mazer


    Intérpretes: Sacha Baron Cohen, Kevin Davitian, Luenell, Pamela Anderson


    Fotografía: Anthony Hardwick y Luke Geissbuhler


    Música: Erran Baron Cohen


    Nominación premio Oscar®: Sacha Baron Cohen, Anthony Hines, Peter Baynham y Dan Mazer (guión adaptado)


    Estados Unidos 84 min. Color 


     

  


  
    A finales de los 90, el cómico Sacha Baron Cohen se había convertido en una celebridad del humor británico gracias a su personaje Ali G, brutal e incorruptible sátira sobre la sociedad inglesa que le había reportado éxito, fama y compadreo del universo pop. Pero el fenómeno, muy localizado en el Reino Unido, devino un torbellino popular y mediático a escala internacional gracias a Borat, una apabullante comedia planteada casi en formato documental en la que su protagonista, un ingenuo e inconsciente reportero de televisión kazajo, viaja a Estados Unidos para realizar un documental sobre la sociedad estadounidense.


    Al margen del tono soez, grotesco y totalmente desmedido, en el mejor sentido posible del término, de los gags humorísticos incluidos en el filme, la película tiene dos argumentos más a su favor para considerarla una de las comedias más rompedoras y relevantes de la década: por un lado, su particular fisonomía, a medio camino entre el falso documental, el docu-show y la cámara oculta, en el que nunca acabas de saber cuánto hay de guionizado y cuánto de improvisado. En ese sentido, aplauso efusivo para Cohen y el director de la cinta, Larry Charles, que consiguen mantener al espectador en vilo y sin saber exactamente a qué atenerse durante todo el metraje.


    Y por otro lado, cabe destacar el espíritu iconoclasta y totalmente crítico de las situaciones planteadas en el guión, que tienen como principal objetivo servirle al público una aplastante crítica y ridiculización de las contradicciones, hipocresías y obsesiones de la sociedad norteamericana mediante el humor extremado y políticamente incorrecto. Un acto de subversión cómica que, evidentemente, vino acompañado de una ruidosa y notoria polémica, y que convirtió a Sacha Baron Cohen en una figura temida por el establishment, pero idolatrada y aplaudida por la taquilla y una parte de la crítica. La imagen de su Borat peludo enfundado en un triquini verde fosforito ya nos acompañará para el resto de nuestras vidas.
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  Gold/Miller Productions/Album


  
    2006

  


  
    El diablo viste de Prada 


    The Devil Wears Prada 

  


  
    Dirección: David Frankel


    Guión: Aline Brosh McKenna, basado en la novela de Lauren Weisberger


    Intérpretes: Anne Hathaway, Meryl Streep, Adrian Grenier, Emily Blunt, Stanley Tucci, Simon Baker


    Fotografía: Florian Ballhaus


    Música: Theodore Shapiro


    Nominaciones premios Oscar®: Meryl Streep (actriz protagonista), Pat Field (vestuario)


    Estados Unidos-Francia 111 min. Color 


     

  


  
    Película basada en la novela homónima de Lauren Weisberger, a su vez inspirada en sus propias vivencias como asistente personal de una importante editora de moda, de carácter difícil y elevado grado de exigencia. El personaje central de las dos historias es Miranda Priestly, interpretada por Meryl Streep, que fue nominada a los premios Oscar®, una vez más, y que según la rumorología popular era un álter ego ficcional de Anna Wintour, máxima responsable de la revista Vogue, auténtica Biblia del universo de la moda.


    Además del lógico morbo de saber que el relato, en realidad, habla de personajes de carne y hueso y fácilmente identificables, y que, en definitiva, habla mucho, y no precisamente bien, de Anna Wintour, El diablo viste de Prada presenta muchos otros alicientes: el retrato con conocimiento de causa e indudable buen gusto del mundo de la moda –muchas firmas importantes cedieron piezas de sus colecciones para la película, lo que automáticamente derivó en una nominación a los Oscar® al mejor vestuario–, la presentación al espectador neófito de cómo funciona una publicación con la relevancia y la envergadura mediática de Vogue, una dirección exquisita al servicio de una buena combinación de comedia y drama y, claro está, el duelo interpretativo que protagonizan Anne Hathaway, que da vida a la inexperta ayudante de la editora, y Meryl Streep, certera en su dibujo de un personaje huraño, tiránico y a la vez fascinante.
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  20th Century Fox/Bridgette Lacombe/Album


  
    2006

  


  
    El último rey de Escocia 


    The Last King of Scotland

  


  
    Dirección: Kevin Macdonald


    Guión: Peter Morgan y Jeremy Brock, basado en la novela de Giles Foden


    Intérpretes: Forest Whitaker, James McAvoy, Kerry Washington, Gillian Anderson, Simon McBurney, David Oyelowo


    Fotografía: Anthony Dod Mantle


    Música: Alex Heffes


    Premio Oscar®: Forest Whitaker (actor protagonista)


    Gran Bretaña-Alemania 123 min. Color


     

  


  
    El último rey de Escocia significa el debut en el campo de la ficción del realizador escocés Kevin Macdonald, de amplia y muy variada trayectoria como director de documentales y que para su puesta de largo cinematográfica utilizó como fuente de inspiración la novela homónima de Giles Foden. En ambos casos se trata de una inmersión en la figura del dictador africano Idi Amin a cargo de su médico personal, Nicholas Garrigan, personaje de vital relevancia para conocer de cerca la personalidad del líder ugandés dada la estrecha relación que les une antes de que esta acabe de forma abrupta con la huida in extremis de Uganda del escocés. Garrigan nunca existió, y es una de las muchas licencias creativas que se toma la película, pero sí lo hizo Bob Astle, militar británico que se convirtió en piloto, consejero, confidente y amigo personal del líder africano y figura en la que se basó Foden para perfilar la identidad del doctor.


    El filme, como era de esperar teniendo en cuenta el contenido de la novela, se centra más en el vínculo entre el dictador y el médico que en las atrocidades cometidas por Amin durante sus años de mandato, relegadas voluntariamente a un segundo plano con el objetivo de concentrarse en la psicología, las emociones y las interioridades de un Idi Amin espectacularmente interpretado por Forest Whitaker, que le permitió ganar el premio Oscar® al mejor actor protagonista y dejar atrás, por una vez, su perfil de eterno secundario al servicio de otras estrellas.
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  DNA Films/ Fox Searchlight Pictures/Filmfour/Cowboy Films/Neil Davidson/Album


  
    2006

  


  
    Las colinas tienen ojos 


    The Hills Have Eyes

  


  
    Dirección: Alexandre Aja


    Guión: Alexandre Aja y Grégory Levasseur


    Intérpretes: Ted Levine, Kathleen Quinlan, Dan Byrd, Billy Drago, Emilie de Ravin, Vinessa Shaw


    Fotografía: Maxime Alexandre


    Música: tomandandy


    Estados Unidos 107 min. Color 


     

  


  
    El director francés Alexandre Aja había conmocionado a los aficionados del cine de terror con su segundo largo, Alta tensión, una de las mejores películas europeas del género que le valió un pasaporte ya sin billete de vuelta hacia la poderosa industria norteamericana. En su primera aventura en Hollywood, con un presupuesto ya considerable a su entera disposición, el cineasta aceptó un complicado encargo: el remake de Las colinas tienen ojos, título referencial del cine de terror de los 70 y una de las producciones más conocidas de Wes Craven, que unos cuantos años después se convertiría en uno de los productores y directores más rentables del mundo.


    El planteamiento argumental es idéntico: el relato de un a priori idílico viaje de una familia que acaba convirtiéndose en un auténtico tormento cuando se adentran en una zona restringida utilizada por el gobierno para efectuar pruebas y tests con energía atómica. Es en la manera de llevarlo a cabo donde estriba el valor y la novedad de esta revisión: cómo la violencia de su propuesta casa a la perfección con la fuerza e intensidad de sus imágenes, territorio en el que Aja se convierte en uno de los grandes cineastas del momento, salvaje y elegante al mismo tiempo, tan visceral en la exposición de la violencia como cerebral en el modo de planificarla. Un prodigioso creador de escenas terroríficas y virulentas con exacerbado sentido de la estética.
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  Fox Searchlight Pictures/Lacey Terrell/Album


  
    2006

  


  
    Pequeña Miss Sunshine 


    Little Miss Sunshine

  


  
    Dirección: Jonathan Dayton y Valerie Faris


    Guión: Michael Arndt


    Intérpretes: Steve Carell, Alan Arkin, Toni Collette, Greg Kinnear, Abigail Breslin, Paul Dano, Jill Talley


    Fotografía: Tim Suhrstedt


    Música: Mychael Danna y DeVotchKa


    Premios Oscar®: Alan Arkin (actor de reparto), Michael Arndt (guión)


    Nominaciones premios Oscar®: David T. Friendly, Peter Saraf y Marc Turtletaub (película), Abigail Breslin (actriz de reparto)


    Estados Unidos 101 min. Color 


     

  


  
    Después de un periodo de gran esplendor creativo, pero también mediático y popular, el cine independiente norteamericano, etiqueta algo abstracta en la que se englobaban esas pequeñas producciones alejadas de los grandes estudios que preferían contar historias modestas, cercanas y realistas, se convirtió casi en un cliché en sí mismo: la estética, la temática e incluso la morfología de personajes y situaciones se repetían una y otra vez en producciones cuyo nexo de unión con la idea de escena independiente acabó limitándose a una cuestión de forma, y no de fondo. No se trataba de poner la cámara de una manera, o de darle a los diálogos un tono determinado, o de plantear situaciones más o menos parecidas. Se trataba de contar buenas historias con pocos recursos.


    Pero a mediados de la década de 2000 se empezó a vivir un resurgimiento del cine indie estadounidense gracias a películas como Pequeña Miss Sunshine. El valor de este filme codirigido por Jonathan Dayton y Valerie Faris no recae tanto en el hecho de que se trate de una película de gran estudio con presupuesto y modus operandi de pequeño como en el hecho de que apuesta por contar una historia con la mayor sencillez y honestidad posible, sin necesidad de derrochar millones de dólares en efectos visuales, contratar a megaestrellas de Hollywood o plantear historias, conflictos y tramas de fácil digestión para el gran público. El viaje que emprende una familia disfuncional, atípica y cargada de rarezas para llegar a California, donde la más pequeña de todos ellos, Olive, aspira a convertirse en Pequeña Miss Sunshine, un concurso de belleza infantil, es el leitmotiv argumental para orquestar, con un brillante sentido del humor, una exaltación y reivindicación de la diferencia y de la necesidad de transgredir las normas establecidas.


    Película reflexiva y honda, Pequeña Miss Sunshine demostró que el cine independiente todavía era capaz de generar productos estimulantes, atrevidos y de gran calado cinematográfico e invitó a la industria a replantearse la manera de contar historias para todos los públicos.
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  Big Beach Films/Third Gear Productions LLC/Deep River Production/Eric Lee/Album


  
    2007

  


  
    Juno 


    Juno

  


  
    Dirección: Jason Reitman


    Guión: Diablo Cody


    Intérpretes: Ellen Page, Michael Cera, Jennifer Garner, Jason Bateman, Allison Janney, J.K. Simmons


    Fotografía: Eric Steelberg


    Música: Mateo Messina


    Premio Oscar®: Diablo Cody (guión)


    Nominaciones premios Oscar®: Lianne Halfon, Mason Novick y Russell Smith (película), Jason Reitman (dirección), Ellen Page (actriz protagonista)


    Estados Unidos 96 min. Color


     

  


  
    Poco después del estreno y del impacto causado por Pequeña Miss Sunshine, la historia se repetía con Juno. Otra vez el cuento de Cenicienta en su versión hollywoodiense: esa película pequeñita, de perfil, presupuesto e inquietudes independientes, que acaba codeándose con superproducciones de altos vuelos en la ceremonia de los Oscar®. La película, dirigida por Jason Reitman, solo consiguió una estatuilla, al mejor guión original de Diablo Cody, pero las cuatro nominaciones recibidas en total y la sensación de que ya había triunfado de antemano se asemejó, y mucho, a la que tuvimos con Pequeña Miss Sunshine un año antes (de hecho, esta también recibió cuatro nominaciones, aunque se llevó un mejor botín con dos trofeos). El cine indie norteamericano volvía a relucir y a estar presente en la vida del espectador, pero sobre todo volvía a estar muy presente en la vida de la propia industria.


    La película gira alrededor de su protagonista, Juno MacGuff, con milagrosa interpretación de la joven Ellen Page, incomprensiblemente no premiada por la Academia, una adolescente que se queda embarazada sin buscarlo a los 16 años y que, de mutuo acuerdo con sus padres y su novio, también brillante Michael Cera en uno de sus primeros papeles relevantes, decide entregar el niño en adopción. Todo se complica cuando Juno conoce a la pareja elegida para la donación del bebé.


    Escrita con agilidad, nervio, inteligencia y un refinado sentido del humor, con diálogos memorables que resultan tan brillantes como creíbles –se pasa de lista pero no resulta pedante ni pretenciosa, todo un mérito–, Juno es un profundo y memorable estudio del comportamiento humano, con sus virtudes, defectos, caprichos y sinsentidos, y a su vez una interesante aproximación al peliagudo asunto del aborto que suscitó todo tipo de opiniones en su estreno: división entre quienes consideran la película una proclama antiaborto y los que ven todo lo contrario, un ejercicio de cine liberal en la America neoconservadora.
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  Fox Seachlight Pictures/Mandate Pictures/Mr. Mudd/album


  
    2008

  


  
    Venganza 


    Taken

  


  
    Dirección: Pierre Morel


    Guión: Luc Besson y Robert Mark Kamen


    Intérpretes: Liam Neeson, Maggie Grace, Famke Janssen, Holly Valance, David Warshofsky


    Fotografía: Michel Abramowicz


    Música: Nathaniel Méchaly


    Francia-Estados Unidos-Gran Bretaña 93 min. Color 


     

  


  
    Frenético, trepidante y esteticista thriller de acción en el que Bryan, un agente especial recién jubilado, viaja a París para rescatar a su hija Kim, que ha sido secuestrada por una red albanokosovar de tráfico de blancas. El agente es Liam Neeson, aquí metido en la piel de un cruce imposible entre Jason Bourne, James Bond y Jack Bauer, que deberá sortear todo tipo de situaciones al límite para encontrar y liberar a su hija, interpretada por Maggie Grace.


    Coescrita entre el actor Luc Besson y el guionista Robert Mark Kamen y dirigida por el habilidoso director francés Pierre Morel, que cuatro años antes había debutado con Distrito 13, otro magnífico ejercicio de género, Venganza es un notable y satisfactorio producto de entretenimiento para todos los públicos en que la inconsistencia de la trama y la escasa verosimilitud del guión, cuya credibilidad es inexistente, conviven a la perfección con el brillante despliegue visual y el habilidoso sentido del ritmo que imprime Morel en cada una de sus escenas. Violenta, ágil y muy plástica, extremadamente agradecida de ver, con un Neeson más que convincente en el papel de este agente terco, rudo e implacable que marca la pauta del filme, Venganza es uno de los thrillers de acción más completos y atractivos de la década.
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  Europa Corporation/Album


  
    2008

  


  
    Australia 


    Australia

  


  
    Dirección: Baz Luhrmann


    Guión: Stuart Beattie, Baz Luhrmann, Ronald Harwood y Richard Flanagan


    Intérpretes: Nicole Kidman, Hugh Jackman, Shea Adams, Bryan Brown, Jack Thompson, Bruce Spence


    Fotografía: Mandy Walker


    Música: David Hirschfelder


    Nominaciones premios Oscar®: Catherine Martin (vestuario)


    Australia-Estados Unidos-Gran Bretaña 165 min. Color


     

  


  
    Siete años tardó Baz Luhrmann en volver a la primera línea de fuego de Hollywood después del bombazo comercial y artístico que significó Moulin Rouge. Y lo hizo con una concienzuda vuelta a los orígenes, una historia ambientada en la Australia de los años 40, con la entregada y nada disimulada declaración de amor al paisaje australiano y su gente que viene implícito en el proyecto, y centrada en el romance apasionado, furtivo y totalmente melodramático que protagonizan los personajes interpretados por Nicole Kidman y Hugh Jackman.


    Australia supuso un cambio de registro temático considerable y notable en la trayectoria del cineasta, que pasaba así del musical postmoderno al melodrama clasicista de época sin previo aviso, pero no tanto desde el punto de vista formal y arquitectónico, donde una vez más volvía a alardear de su talento para extraer imágenes, colores y momentos absolutamente memorables de una cámara, desafiando todas las leyes del cliché y de los convencionalismos asociados al género. La película sufrió algunos retoques en el montaje –que afectó a la ya de por sí excesiva duración del mismo–, montaje que el propio Luhrmann completó dos días antes del estreno oficial, pero incluso con todos estos problemas, Australia, definida por muchos como la versión local de Lo que el viento se llevó, se convirtió en un memorable melodrama de tintes épicos.
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  Bazmarck Films/Wentieht Century Fox Film Corporation/James Fisher/Album


  
    2009

  


  
    Avatar 


    Avatar

  


  
    Dirección: James Cameron


    Guión: James Cameron


    Intérpretes: Sam Worthington, Zoe Saldana, Michelle Rodriguez, Sigourney Weaver, Stephen Lang, Giovanni Ribisi


    Fotografía: Mauro Fiore


    Música: James Horner


    Premios Oscar®: Mauro Fiore (fotografía), Joe Letteri, Stephen Rosenbaum, Richard Baneham y Andrew R. Jones (efectos visuales), Rick Carter, Robert Stromberg y Kim Sinclair (dirección artística)


    Nominaciones premios Oscar®: James Cameron y Jon Landau (película), James Cameron (dirección), Stephen E. Rivkin, John Refoua y James Cameron (montaje), James Horner (banda sonora), Christopher Boyes, Gary Summers, Andy Nelson y Tony Johnson (mezcla de sonido), Christopher Boyes y Gwendolyn Yates Whittle (edición de sonido)


    Estados Unidos 162 min. Color 
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    Cuando parecía que Titanic se convertiría en el proyecto más ambicioso y monumental en la carrera de James Cameron, de la noche a la mañana empezó a sonar el nombre de Avatar y todos los pronósticos se vinieron abajo. Diez años de trabajo, millones de dólares invertidos, miles de pruebas desechadas e incontables horas de estrés y sufrimiento desembocaron en una de las películas más caras jamás producidas, la más taquillera de todos los tiempos y quién sabe, se necesitan unos cuantos años más para calibrar su impacto, si también la más importante del siglo XXI. No solo por la utilización asombrosa que hace del 3D y, en general, de la tecnología moderna aplicada al cine, revolucionaria, influyente y rupturista se mire por donde se mire; sino también por su planteamiento conceptual: en tiempos de aguda crisis de la industria por culpa de la piratería, James Cameron creó un producto que para ser disfrutado en plenas condiciones se tenía que ver en una pantalla grande y con unas gafas 3D.


    Pero Avatar, que cuenta la historia de un soldado desengañado que decide retirarse en busca de paz espiritual a un mundo diametralmente opuesto al suyo, en compañía de un pueblo indígena que vive en medio de la naturaleza apartado de la civilización, es bastante más que una suma de números y cifras exitosas. Es un prodigio visual, un deslumbrante ejercicio de creatividad técnica al servicio de un objetivo que el cine parecía haber olvidado: la creación de nuevos mundos, de realidades paralelas capaces de sumergir al espectador en una neblina de irrealidad y abducirle durante tres horas, la capacidad de fascinar y sorprender a un público muy acostumbrado ya a cualquier novedad. Luego ya llegaría el mensaje y el discurso del filme, pura exaltación ecologista y una denuncia firme del daño social, ambiental y personal que ha provocado en el mundo salvaje el choque de civilizaciones.


    Pero lo que deja Avatar, más allá de sus intenciones críticas y de la consistencia o inconsistencia de su guión, son esas secuencias casi oníricas del protagonista, ya convertido en avatar, deambulando libre por un universo inventado de flora y fauna absolutamente fascinante e hipnótico. Partir de cero para construirlo todo. La sensación, en definitiva, de que James Cameron sí supo sacar máximo provecho de la tecnología moderna para convertirla en una herramienta creativa, útil, vigente y aturdidora al servicio de una visión. La visión de un inconformista que quiso cambiar de arriba abajo las reglas del juego del cine. Y a buena fe que lo consiguió.
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  20th Century Fox/Album.


  
    2010

  


  
    127 Horas 


    127 Hours

  


  
    Dirección: Danny Boyle


    Guión: Danny Boyle y Simon Beaufoy, basado en el libro de Aron Ralston


    Intérpretes: James Franco, Amber Tamblyn, Kate Mara, Treat Williams, Kate Burton


    Fotografía: Enrique Chediak y Anthony Dod Mantle


    Música: A. R. Rahman


    Nominaciones premios Oscar®: Christian Colson, Danny Boyle y John Smithson (película), James Franco (actor protagonista), Danny Boyle y Simon Beuafoy (guión adaptado), Jon Harris (montaje), A. R. Rahman (banda sonora), A. R. Rahman, Dido y Roland «Rollo» Armstrong (canción original)


    Gran Bretaña 94 min, Color 


     

  


  
    Aunque la etiqueta «basado en hechos reales» acostumbra a ir asociada a películas prescindibles que manifiestan una incontrolable tendencia al drama de sobremesa, en el caso de 127 Horas, filme basado en el libro del escalador y alpinista Aron Ralston, que después de sufrir un accidente y quedar atrapado entre dos grandes muros rocosos se vio forzado a tomar una decisión drástica y extrema para salvar la vida, sucede todo lo contrario: el material de base sirve para encender la mecha de un thriller frenético, contundente y vibrante cuya acción se reduce a un metro cuadrado de espacio durante una buena parte del metraje.


    Una de las singularidades de 127 Horas es que la gran mayoría de espectadores que se acercan a ella ya conocen el final y el desenlace del relato, cuando menos aquel que ha leído algo sobre él y no se presenta totalmente virgen al visionado, pero ni tan siquiera eso le resta un ápice de interés e intensidad a la película, más bien todo lo contrario: consciente de la fatal resolución, de que no hay otra escapatoria para el protagonista, el espectador asiste con tensión y máxima atención a un espectáculo visual, narrativo e interpretativo –merecidísima nominación para James Franco incluida– que va forjando uno de los clímax cinematográficos más excitantes de la década. Brillante y ejemplar dirección de un Danny Boyle que se encontraba en uno de los momentos de mayor forma de toda su carrera.

  


  
    [image: alb1506504.tif]
  


  Darlow Smithson Productions / Album


  
    2010

  


  
    Cisne negro 


    Black Swan

  


  
    Dirección: Darren Aronofsky


    Guión: Mark Heyman, Andres Heinz y John J. McLaughlin


    Intérpretes: Natalie Portman, Mila Kunis, Vincent Cassel, Winona Ryder, Barbara Hershey


    Fotografía: Matthew Libatique


    Música: Clint Mansell


    Premio Oscar®: Natalie Portman (actriz protagonista)


    Nominaciones premios Oscar®: Mike Medavoy, Brian Oliver y Scott Franklin (película), Darren Aronofsky (dirección), Matthew Libatique (fotografía), Andrew Weisblum (montaje)


    Estados Unidos 108 min. Color 


     

  


  
    A priori Cisne negro, la película con la que Darren Aronofsky recuperó parte del crédito perdido tras la debacle económica y también artística de La fuente de la vida, parecía otra película más sobre el talento a temprana edad, la presión del éxito y las complejas relaciones del artista con su entorno; un punto de encuentro no declarado entre Eva al desnudo, Showgirls y Ha nacido una estrella. Y puede llegar a serlo, en cierto modo. Pero más allá de sus intenciones reflexivas sobre estos y otros temas –la soledad, la esquizofrenia, la inseguridad…–, la película es, ante todo, un tratado sobre la locura, una inmersión sin complejos ni miedo en el laberíntico universo de la demencia que consigue revelarse como uno de los hallazgos de la década gracias a su radicalidad, a la manera que tiene de exponer esos conflictos, con una apuesta estética y emocional que no deja indiferente.


    Aronofsky hace un filme sobre la pérdida de la razón y la entrada en el universo de la locura, y lo hace con una apuesta visual, narrativa e interpretativa que se contagia, en cierto modo, de la locura de su protagonista, que quiere trasladar los bruscos cambios psicológicos de Nina a la propia manera de desarrollarse como película, que a la postre acaba manifestándose tan inestable como ella. Y no cabe ninguna duda de que consigue sacar adelante esta compleja empresa: Cisne negro es una hazaña, un ejemplo perfecto para describir qué es el cine libre y sin ataduras, la demostración de que se pueden plantear y desarrollar proyectos de riesgo y hondura en un gran estudio y con un gran presupuesto.


    Aunque fue nominada a cinco premios Oscar®, solo Natalie Portman consiguió llevarse la estatuilla. Y pocas veces un premio ha sido tan merecido como este: la interpretación de la actriz estadounidense es un portento, no solo por satisfacer con creces el elevado grado de exigencia que demandaban la historia y el propio director –magnífico desdoblamiento entre ficción y realidad–, sino porque ella sola se sirve y se basta para hacer creíble, odioso y adorable al mismo tiempo, un personaje destinado a dejar huella en la memoria del público.
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  Fox Searchlight Pictures/Album; p. 115: Ad Hominem Enterprises/Album


  
    2011

  


  
    El origen del planeta de los simios 


    Rise of the Planet of the Apes

  


  
    Dirección: Rupert Wyatt


    Guión: Rick Jaffa y Amanda Silver


    Intérpretes: Andy Serkis, James Franco, Devyn Dalton, Freida Pinto, Brian Cox


    Fotografía: Andrew Lesnie


    Música: Patrick Doyle


    Nominaciones premios Oscar®: Joe Letteri, Dan Lemmon, R. Christopher White y Daniel Barrett (efectos visuales)


    Estados Unidos 105 min. Color 


     

  


  
    El fallido remake de El planeta de los simios que Tim Burton dirigió en 2001, y que provocó descontento e incluso indignación entre la crítica y los adoradores de la película original, parecía indicar que la franquicia inaugurada a finales de los 60 por Franklin J. Schaffner lo tenía difícil para levantar cabeza y proponer ideas renovadoras que consiguieran relanzarla con fuerza en el nuevo milenio. Pero diez años después, la Fox encargó al cineasta inglés Rupert Wyatt un proyecto para reflotar esta marca con tanto potencial y tantas posibilidades. No se trataba de un remake al uso, sino de una nueva visión a partir del modelo original: El origen del planeta de los simios sorprendió a propios y extraños con un planteamiento original, atrevido, moderno, atractivo y, sobre todo, coherente con su momento.


    La película llegaba con dos grandes novedades como inmejorable aval. En primer lugar, la caracterización de los simios. Los simios dejan de ser actores disfrazados y maquillados como primates; ahora son creaciones totalmente digitales a partir de los movimientos de los actores. Y en contra del temor que muchos tenían, el resultado funciona a la perfección: se consigue con creces ese suplemento de realismo en los personajes y se intensifica sobremanera su poder de intimidación. Y segundo: el nuevo franquiciado rebaja el tono de corte más fantástico –importante la reubicación de la acción en el planeta Tierra–, descarga de responsabilidad sci-fi al argumento, incide en una visión más tangible de la convivencia humanos-simios y propone una parábola sociopolítica de la actualidad que le da a El origen del planeta de los simios una fascinante carga de profundidad temática más allá de sus incontestables logros visuales y formales y del trepidante sentido de la acción que tiene la cinta en todo momento. Y por supuesto deja para la posteridad un personaje, el fascinante César, que se convierte en guía espiritual de los otros primates y también en el objeto de adoración y fanatismo del público.
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  20th Century Fox/Album.


  
    2011

  


  
    Los descendientes 


    The Descendants

  


  
    Dirección: Alexander Payne


    Guión: Alexander Payne, Nat Faxon y Jim Rash, basado en la novela de Kaui Hart Hemmings


    Intérpretes: George Clooney, Shailene Woodley, Amara Miller, Nick Krause, Patricia Hastie


    Fotografía: Phedon Papamichael


    Premio Oscar®: Alexander Payne, Nat Faxon y Jim Rash (guión adaptado)


    Nominaciones premios Oscar®: Jim Burke, Alexander Payne y Jim Taylor (película), Alexander Payne (dirección), George Clooney (actor protagonista), Kevin Tent (montaje)


    Estados Unidos 115 min. Color


     

  


  
    Alexander Payne se ha especializado en un tipo de cine muy concreto. Y eso puede llevar a pensar o a tener la sensación de que siempre hace la misma película. Bienvenida sea esa sensación, porque menuda película firma cada vez que vuelve a ponerse detrás de una cámara. En la misma línea que Entre copas, hasta la fecha su mejor filme, Los descendientes integra por igual elementos de comedia y drama en un discurso que, en la práctica, no es una cosa u otra: el punto de partida argumental, que se centra en el cambio de rumbo y replanteamiento existencial que sufre un hombre de mediana edad, aquí interpretado por un sereno George Clooney, cuando su mujer entra en coma tras un accidente, invita a pensar que se trata de un melodrama con todas las de la ley, pero en realidad no van por ahí los tiros.


    Por suerte, el contenido está mucho más matizado y resulta más interesante y complejo para el espectador, porque las difíciles relaciones que el protagonista mantiene con sus dos hijas adolescentes, y la manera cómo intenta reconducirlas, se convierten en el auténtico motor argumental y emocional de la historia, dotado de un perspicaz y muy inteligente sentido de la comedia. Recurso ideal para conseguir ese sabor agridulce, triste y esperanzador al mismo tiempo, melancólico pero también luminoso, que ha convertido a Payne en uno de los más lúcidos retratistas del hombre ante una situación de crisis personal y existencial.
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  20th Century Fox/Album.


  
    2011

  


  
    El exótico Hotel Marigold 


    The Best Exotic Marigold Hotel

  


  
    Dirección: John Madden


    Guión: Ol Parker, basado en la novela de Deborah Moggach


    Intérpretes: Judi Dench, Bill Nighy, Maggie Smith, Tom Wilkinson, Penelope Wilton, Dev Patel


    Fotografía: Ben Davis


    Música: Thomas Newman


    Gran Bretaña-Estados Unidos-Emiratos Árabes 124 min. Color 


     

  


  
    Hay ocasiones en que un reparto inspirado y bien pensado puede salvar la historia más convencional y endeble. Es el caso de El exótico Hotel Marigold, una película que basa toda su fuerza, energía y poderío en el extraordinario elenco de actores que desfila por la cinta, auténticos pesos pesados de la escena británica reunidos para disfrute del espectador. De Judi Dench a Maggie Smith, pasando por Bill Nighy o Tom Wilkinson, entre muchos otros, todos los actores que forman parte del proyecto se ocupan de revalorizar y elevar el nivel de un guión y una dirección sin excesivos secretos ni muchas luces: a partir del viaje vacacional a la India de un grupo de turistas ingleses de la tercera edad, con todo lo que se derivará de su experiencia en un mundo diametralmente opuesto al suyo, se escenifica una comedia a la inglesa con ligeros toques dramáticos en la que se exponen, uno por uno, todos los tópicos y clichés más predecibles y esperables del choque cultural entre occidente y oriente, entre la mentalidad y costumbres británicas y la cultura india. Una excusa argumental como cualquier otra para firmar lo que en jerga cinematográfica se conoce como una película de actores, es decir, una escritura y propuesta fílmica superficial, de digestión rápida, dispuesta a entera disposición del talento, la experiencia y el saber hacer de un grupo de actores brillantes, capaces de convertir en oro la más absurda de las situaciones.
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  20th Century Fox/Album.


  
    2012

  


  
    Prometheus 


    Prometheus

  


  
    Dirección: Ridley Scott


    Guión: Damon Lindelof y Jon Spaihts


    Intérpretes: Michael Fassbender, Charlize Theron, Noomi Rapace, Idris Elba, Guy Pearce, Sean Harris


    Fotografía: Dariusz Wolski


    Música: Marc Streitenfeld


    Nominaciones premios Oscar®: Richard Stammers, Trevor Wood, Charley Henley y Martin Hill (efectos visuales)


    Estados Unidos 124 min. Color 


     

  


  
    Prima hermana de Alien, el octavo pasajero, pues aunque es una película totalmente desconectada de esta, en cierto modo puede ser considerada como una precuela no declarada de la saga, y así es como los seguidores de la misma se la han tomado con el paso del tiempo, Prometheus significa el regreso de Ridley Scott a la primera división de la ciencia ficción, un campo en el que consiguió renovar el lenguaje visual y narrativo del género y popularizarlo a gran escala sin traicionar en ningún momento su espíritu ni sus particulares señas de identidad.


    Lógicamente, entre Alien, el octavo pasajero y Prometheus no solo han transcurrido casi veinticinco años, sino que también se han producido muchos cambios en el entorno cinematográfico. Por ejemplo, numerosos, contundentes y considerables cambios en la manera de tratar los efectos visuales. O sustanciales diferencias en la manera de abordar el propio género, conceptual y narrativamente. Y esta película es un magnífico ejemplo para ilustrarlo: todas las mejoras y posibilidades que brinda el ordenador y la digitalización de los efectos se citan en un discurso fílmico de altos vuelos que sacrifica aquella atmósfera turbia, enfermiza y terrorífica de la primera parte de la saga Alien en beneficio de un discurso más cercano al concepto del cine-espectáculo del siglo XXI que, sin embargo, no renuncia a la hondura filosófica de su argumento, centrado, a grandes rasgos, en la búsqueda del origen del hombre en la Tierra.
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  Dune Entertainment/Album


  
    2012

  


  
    La vida de Pi 


    Life of Pi

  


  
    Dirección: Ang Lee


    Guión: David Magee, basado en la novela de Yann Martel


    Intérpretes: Suraj Sharma, Irrfan Khan, Adil Hussain, Tabu, Gérard Depardieu, James Saito, Rafe Spall


    Fotografía: Claudio Miranda


    Música: Mychael Danna


    Premios Oscar®: Ang Lee (dirección), Claudio Miranda (fotografía), Mychael Danna (fotografía), Bill Westenhofer, Guillaume Rocheron, Erik De Boer y Donald Elliott (efectos visuales)


    Nominaciones premios Oscar®: Gil Netter, Ang Lee y David Womark (película), David Magee (guión adaptado), Tim Squyres (montaje), Ron Bartlett, Doug Hemphill y Drew Kunin (mezcla de sonido), Eugene Gearty y Philip Stockton (edición de sonido), Mychael Danna y Bombay Jayashri (canción original), David Gropman y Anna Pinnock (dirección artística)


    Estados Unidos-Taiwán-Gran Bretaña-Canadá 127 min. Color 
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    Si películas como Avatar habían convertido el 3D en un recurso destinado a intensificar la espectacularidad del cine y a darle nuevos aires de grandeza a sus posibilidades visuales, posteriormente llegaron otras creaciones que hicieron del 3D un mecanismo para reinventar el propio lenguaje del cine y para mejorar la manera de contar historias. Historias quizás menos ambiciosas o universales pero más emotivas y cercanas a la sensibilidad del espectador. Este es el caso de La vida de Pi, adaptación a la gran pantalla de la muy compleja novela del escritor canadiense Yann Martel, uno de aquellos libros destinados a condenar ya de antemano cualquier versión cinematográfica por las dificultades que implica hacer creíble una historia de realismo mágico.


    Pero una de las grandezas de esta película es, precisamente, que sabe encontrar su propio lenguaje y su propia personalidad más allá del material literario en que se basa. Es fiel a la novela, pero, gracias al talento descomunal del cineasta Ang Lee para aplicar con extrema sensibilidad y visión artística la fórmula y metodología del 3D al propio relato, esta adaptación permite al espectador vivir en primera persona, muy de cerca, todo lo que cuenta y explica. Lirismo desbordante al servicio de una fábula inolvidable: la relación que se establece entre un joven indio, Pi, y un tigre de Bengala que inexplicablemente acaba compartiendo con él un bote salvavidas tras un naufragio en medio del océano Pacífico.


    La historia es inverosímil, pero en La vida de Pi no lo parece, al contrario. A medida que avanza la trama y se afianza la relación entre el joven y el tigre el espectador se siente partícipe de su aventura, se emociona con ella, la vive al máximo. La suma de los portentosos efectos visuales, que vienen a significar para los relatos íntimos e introspectivos lo que significaron para el cine más extrovertido y épico los de Avatar; de la magnífica interpretación de su desconocido protagonista, Suraj Sharma; del apabullante uso del color que hace su director de fotografía; de la inspiración de algunos planos destinados a vivir para siempre en la memoria colectiva del espectador; y, por supuesto, el fascinante e indescriptible desenlace, uno de los elementos clave en la mística y fascinación que envuelve a todo el proyecto, dan como resultado uno de los filmes más memorables de los últimos años. Cuatro premios Oscar® y un total de once nominaciones, que la convirtieron en una de las más presentes en la gala de 2012, parece un más que considerable aval para acabar de justificar su fuerte impronta.
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    Chronicle 


    Chronicle

  


  
    Dirección: Josh Trank


    Guión: Max Landis


    Intérpretes: Dane DeHaan, Alex Russell, Michael B. Jordan, Michael Kelly, Ashley Hinshaw


    Fotografía: Matthew Jensen


    Música: Varios


    Estados Unidos 84 min. Color 


     

  


  
    Con la única experiencia de algunos capítulos de televisión a sus espaldas, el director Josh Trank consiguió que su debut pareciera cualquier cosa menos un debut. Chronicle no solo es la historia de tres chavales que un buen día descubren que disponen de poderes especiales y deben aprender a mejorar sus habilidades con ellos para extraer todo el potencial, sino también uno de los filmes fantásticos más redondos y sorprendentes de la década, con una primera hora de recorrido que no da tregua y que sirvió para que su director se ganara la atención plena de la industria y le llovieran las ofertas.


    Y es que más allá de la reflexión que se deriva de este planteamiento argumental, y que da pie a la lógica manipulación de los poderes en función de la mentalidad de cada uno de los tres, y de los problemas que esto conllevará, tanto para ellos como para el resto del mundo, Chronicle es un pequeño y modesto prodigio visual y narrativo, un ejercicio de estilo que suple la falta de medios –de medios propios de gran blockbuster hollywoodiense, se entiende– y el poco reclamo de su elenco, todos ellos actores poco conocidos para el gran público, con imaginación, talento, conocimiento pleno del género y una visión renovada y totalmente atractiva de la ciencia ficción. Ritmo imponente, tensión dramática, efectos visuales de primera fila y, sobre todo, un desparpajo detrás de las cámaras impropio de un debutante convierten esta pequeña joya en uno de los títulos clave del cine fantástico del nuevo milenio.
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    Exodus: Dioses y reyes 


    Exodus: Gods and Kings

  


  
    Dirección: Ridley Scott


    Guión: Adam Cooper, Bill Collage, Jeffrey Caine y Steven Zaillian


    Intérpretes: Christian Bale, Joel Edgerton, Aaron Paul, Sigourney Weaver, Ben Kingsley, Indira Varma, María Valverde


    Fotografía: Dariusz Wolski


    Música: Alberto Iglesias


    Estados Unidos 150 min. Color 


     

  


  
    A punto de cumplirse diez años del estreno de El reino de los cielos, Ridley Scott decidió volver de lleno a los grandes dramas históricos, género en el que se siente a gusto y motivado. Si entonces el tema elegido fue la Tercera Cruzada y las cruentas batallas libradas, ahora en la magnánima y monumental Exodus: Dioses y reyes su interés se centra en la figura de Moisés y en su labor como guía espiritual pero también político y social del pueblo judío en su éxodo hacia Israel tras huir de Egipto, donde estaba sometido a la esclavitud. El elegido para asumir la responsabilidad de convertirse en Moisés es Christian Bale, uno de los mejores actores de su generación, y junto a él vemos desfilar a Ben Kingsley, Aaron Paul o la mismísima Sigourney Weaver, otra vez a las órdenes del que fue su gran valedor y descubridor.


    Un biopic que mezcla géneros –drama, acción, péplum– sin ninguna limitación pero que, sobre todo, muestra un abrumador y aplastante poderío visual, una vez más la principal baza con la que juega el director para convertir sus proyectos en puntos y aparte de la cronología cinematográfica. Exhibición técnica de alto voltaje, aprovechamiento masivo de las posibilidades del entorno digital, tendencia irrenunciable a la épica y una apuesta dramática de muchos quilates constituyen los grandes focos de atracción de una de las superproducciones más esperadas de 2014.
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    Perdida 


    Gone Girl

  


  
    Dirección: David Fincher


    Guión: Gillian Flynn, basado en la novela de Gillian Flynn


    Intérpretes: Ben Affleck, Rosamund Pike, Neil Patrick Harris, Tyler Perry, Carrie Coon, Kim Dickens


    Fotografía: Jeff Cronenweth


    Música: Trent Reznor y Atticus Ross


    Estados Unidos 149 min. Color 
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    La gran singularidad, y también por ello complejidad, de Perdida, adaptación a la gran pantalla del bestseller de novela negra de la escritora Gillian Flynn, es su estructura: el doble punto de vista con el que se relatan y se desconstruyen los hechos, que giran alrededor de la extraña desaparición de la esposa de Nick Dunne –un contenido Ben Affleck–, supone el gran punto de atracción de un proyecto, tanto literario como cinematográfico, que necesita, en ambos casos, de un amplio dominio del tempo narrativo y de poderosas nociones de la fisonomía del thriller para salir airoso de su objetivo.


    El director norteamericano David Fincher se ha caracterizado a lo largo de toda su carrera por manifestar, precisamente, un notable dominio del thriller. Lo conoce. Sabe qué necesita para cobrar vida y tener personalidad propia. Y lo pone en práctica con absoluta maestría. Una y otra vez. Películas como Seven, The game o Zodiac, tres de los mejores ejemplos del género en las últimas décadas, se construyen, precisamente, a partir de tramas de suspense repletas de recovecos, atajos y giros de guión absolutamente sorprendentes y bien hilados entre sí, y en este sentido Perdida no es ninguna excepción. También fiel a su propio legado, Fincher vuelve a estilizar al máximo su propuesta con otro filme de bella e impecable factura visual, de una elegancia incomparable actualmente en el panorama del cine de alcance más popular y comercial, en el que todo parece estar en su sitio.


    Affleck y Rosamund Pike, que encarna a su esposa, articulan dos miradas y dos reconstrucciones distintas de una misma historia, y el mérito de Fincher es mantenernos en todo momento en vilo para saber quién miente y quién dice la verdad, quién es culpable y quién inocente. Encuadres perfectos, ritmo adecuado, diálogos bien escritos, aires de noir que invocan al Hollywood de los años 50 y una más que esforzada dirección de actores se encargan del resto. La salud y longevidad del thriller están en las mejores manos posibles.
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    El amanecer del planeta de los simios 


    Dawn of the Planet of the Apes

  


  
    Dirección: Matt Reeves


    Guión: Mark Bomback, Rick Jaffa y Amanda Silver


    Intérpretes: Andy Serkis, Gary Oldman, Jason Clarke, Keri Russell, Toby Kebbell, Kirk Acevedo


    Fotografía: Michael Seresin


    Música: Michael Giachino


    Estados Unidos 130 min. Color 


     

  


  
    [image: apes.png]
  


  
     


    Para confirmar que la resurrección, a todos los niveles, de la franquicia El planeta de los simios promovida por El origen del planeta de los simios no era flor de un día, algo pasajero o anecdótico, los responsables de Fox decidieron, con muy buen criterio, confiarle al director Matt Reeves la segunda entrega de esta nueva saga en la que los simios conviven con los humanos, provocan revueltas sociales y, por supuesto, están animados digitalmente. Reeves consiguió hacerse un nombre y un prestigio en el ámbito cinematográfico gracias a la película Monstruoso, todo un prodigio de difusión viral, que además contaba con el apoyo financiero de J. J. Abrams, el rey Midas de la televisión del siglo XXI. Uno de los mejores logros del debut de Reeves era, precisamente, su capacidad para reformular, actualizar y, en cierto modo, replantearse todos los conceptos básicos del cine de monstruos, subgénero dentro del fantástico que desde los tiempos de Godzilla ha ido mutando hasta alcanzar nuevas cotas de ingenio y realismo, como es el caso de esta película que ayudó al cineasta a ganarse buena fama entre los amantes del fantástico.


    En esta segunda entrega de la nueva serie de títulos simiescos todo es incluso mejor que en su predecesora. Más oscura, violenta, tensa y eléctrica, presenta un panorama desalentador en que los simios se han convertido en la raza dominante y en la que un reducido grupo de hombres, inmunes al virus que casi acaba con la raza humana, deberán acceder a territorios controlados por los primates para conseguir energía. A partir de esta premisa Reeves orquesta una bellísima y muy entretenida sinfonía de tintes apocalípticos en la que los portentosos efectos visuales conviven con brillantes escenas de acción y un interesante trasfondo de calado político e ideológico, ya apuntado en El origen del planeta de los simios y aquí desarrollado con nuevas ideas que corroboran el pletórico estado de forma de la franquicia.
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