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Terror, pánico y miedo son conceptos que se enraízan en la vida humana, adentrándose en sus aspectos más ocultos e incontrolables. Desde sus orígenes el cine ha filmado el terror humano y el autor, con este libro, ha querido rendir homenaje a un género maravilloso que no siempre ha sido apreciado como se merece por la crítica cinematográfica convencional. El llamado 'fantaterror' engloba una serie de películas que, a su vez, se pueden dividir en fantasía, terror y ciencia-ficción, pero esta obra se refiere sólo al terror como tal, en su sentido más puro. Los límites de un género son siempre convencionales y máxime en un estilo que se basa en la imaginación y en las fuerzas que están más allá de la consciencia. 'Historia del Terror a través del Cine' ofrece un panorama de lo que ha sido la aportación del cinc de horror al Séptimo Arte, desde sus inicios hasta la actualidad, con films de todas las épocas, y no sólo anglosajones, sino también europeos e iberoamericanos y alguna referencia oriental.
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INTRODUCCIÓN



Lo fantástico se manifiesta como la irrupción de lo irracional en

la economía del universo.



Marcel Schreider







Lo que resulta especialmente fascinante del cine de terror, como

género, es el modo que tiene de conducir al espectador hacia el

inconsciente.



Phil Hardy

(The Aurum Encyclopedia of Horror)







La Real Academia de la Lengua Española define el vocablo terror como miedo, espanto, pavor de un mal que amenaza o de un peligro que se teme.

Desde sus orígenes, el cine ha filmado el terror humano, tal vez con esa perversa sensación que retratara Michael Powell en El fotógrafo del miedo (Pee- ping Tom), ya que de alguna manera los espectadores participan del mismo morboso entusiasmo que el protagonista alucinado de la película.

Terror, pánico y miedo son conceptos que también se enraízan en la vida humana, adentrándose en sus aspectos más ocultos e incontrolables. Como ha escrito Julián Marías ("Imagen de la vida humana"), el inveterado materialismo de nuestros usos mentales nos hace considerar como real, primariamente, lo material frente a lo imaginario.

Sin embargo, esto no es siempre así. La vida humana, la de cada cual, no nos es dada hecha, sino que hay que hacerla continuamente y, por tanto, hay que imaginarla, literalmente inventarla. Esa anticipación imaginativa de la realidad es un ingrediente esencial de la vida, ya que si se careciera de imaginación la propia vida se extinguiría.

En 1992 tuve la oportunidad de publicar el libro "Cien películas de terror". Este trabajo que ahora tiene el lector en sus manos no es una simple puesta al día del anterior, sino que supone una amplia reelaboración del mismo. De este modo, he querido rendir homenaje a un género maravilloso -como todo el cine de género, western, musical y épico a la cabeza- que no siempre ha sido apreciado como se merece por la crítica cinematográfica convencional.

El llamado fantaterror engloba una amplia serie de películas que, a su vez, se pueden dividir en fantasía, terror y ciencia-ficción. En este volumen vamos a referirnos al terror como tal, en su sentido más puro, de tal modo que sólo se incluirán películas de ciencia-ficción o fantásticas si contienen algún ingrediente de terror. Los límites de un género son siempre convencionales y máxime en un estilo que se basa en la imaginación y en las fuerzas que a menudo están más allá de la consciencia.

Los orígenes literarios del género de terror -que va más allá de los simples cuentos de miedo que han existido siempre en todas las culturas y civilizaciones- se remontan a los siglos XVIII y XIX, en concreto a las novelas góticas de Mrs. Raddiffe, M.G.Lewis y Charles Maturin.

En el campo específico del cine, el género se puede determinar en torno a las siguientes coordenadas:



ARGUMENTAL



La historia trata un tema que va más allá de las convenciones del llamado realismo. Así, aparecen relatos de ciencia-ficción, interpretaciones fantásticas de la realidad, monstruos, fenómenos inexplicables, cuentos de miedo, etc.



ESTILO Y LENGUAJE



Aparte de su argumento, la película fantástica destaca por su peculiar lenguaje fílmíco: encuadres, iluminación y diálogos. De este modo, dos obras maestras del calibre de Pandora y el holandés errante (Pandora and the flying Dutch- man, 1951), de Albert Lewin, o La noche del cazador (The nightofthe hunter, 1955), de Charles Laughton, son películas de tono fantástico, en ocasiones casi fantasmagórico, pese a que sus argumentos, sobre todo el de la segunda, no lo sean en absoluto.



EL TERROR



El cine de terror muestra en imágenes los matices de una sensación siempre inabarcable y muchas veces dramática: el miedo.

Aplicando a la investigación que nos ocupa las aportaciones intelectuales de José Ortega y Gasset, diríamos que el equilibrio humano se rompe cuando un hombre no sabe a qué atenerse. Todas nuestras funciones vitales, la razón y la búsqueda de la verdad, tratan de conducirnos a la explicación y comprensión de la realidad, y cuando algo extraño e inexplicable rompe los esquemas racionales conocidos, el resultado suele ser la inquietud; si la situación se lleva al extremo, aparece entonces el terror.

El género fantástico y de terror ha tenido que sufrir durante años la incomprensión de numerosos sectores de la crítica, mucho más abierta a cualquier experimento neorrealista que a la maravillosa experiencia de contemplar una gran película de género. No ha importado mucho, ya que la popularidad y expansión del terror carece de límites y continúa encantando a las nuevas generaciones con la misma intensidad que a los cinéfílos más veteranos. La gran cantidad de seguidores -casi siempre agrupados en diversas tendencias a veces antagónicas y con numerosas publicaciones especializadas, bien en formato de revista profesional o en fanzine- garantiza una continuidad a este tipo de obras que indagan en los aspectos más ocultos de la naturaleza humana.

Pocas definiciones más certeras que la que señala Paul Naschy, uno de los mitos del terror: El cine fantástico y terrorífico juega con las barreras del más allá, con las fronteras de la vida y de la muerte (...) Entonces se comprende perfectamente la existencia de los clubs de "fans", los fanáticos del género, los “fanzines", porque el cine fantástico posee un poder de evocación trágica fascinante, apela directamente a la trascendencia del individuo. Y, como todo hecho trascendente, genera mitos, y los mitos no conocen a la muerte.


LA ÉPOCA MUDA



El origen primero del cine fantástico se remonta a los cortometrajes que realizara Georges Méliés a principios del siglo -Le manier du diable (1896) puede considerarse el primer film de terror de la historia-, sin embargo es el expresionismo alemán quien va a formar las bases estilísticas de lo que más tarde se conocería como género fantástico-terrorífico. Dos títulos resultan fundamentales en este aspecto: El Golem (Der Golem, 1914), de Henrik Galeen, del que se realizan varias versiones, y El gabinete del Dr. Caligari (Das kabinet des Dr. Cagligari, 1919), dirigida por Robert Wiene.

El expresionismo se caracteriza por un barroquismo expresivo muy notable, así como por el gusto por el simbolismo y los temas macabros, siniestros y mórbidos. Su influencia en el cine norteamericano de los años 30 sería grande -el gran John Ford a la cabeza-, pero sobre todo caracterizó la producción de la Universal, la productora cinematográfica que con la llegada del sonoro habría de especializarse en el cine de terror.

El gabinete del Dr. Caligari cuenta la historia de un hombre con poderes extraños que se sirve del hipnotismo para que sus discípulos cometan toda clase de crímenes. La película mezcla ficción y realidad y su máximo interés reside en los alucinantes decorados, ominosos y terroríficos, donde parece que la sombra de la muerte acecha a cada paso.

Nosferatu, el vampiro (Nosferatu, eine symphonie des grauens, 1922), del gran Friedrich Wilhem Murnau, es, tal vez, la primera gran película de terror clásica, una adaptación de "Drácula”, de Bram Stoker, que destaca por la creación de un clima opresivo donde la muerte puede casi respirarse y en la que, a pesar de la victoria final del amor y la luz, queda una sensación profunda de inquietud y desasosiego. Un verso de Novalis, “Himnos de la noche", sirve para caracterizar Nosferatu:... pero indescifrada quedó la eterna noche.

En la misma línea pueden citarse también Haxan {La brujería a través de los tiempos, 1922), de Benjamín Christensen, y El hombre de las figuras de cera (Das wachsfigurenkabinett, 1924), de Paul Leni.

La inspiración literaria será decisiva a la hora de ir configurando las características del género, destacando las grandes aportaciones de Bram Stoker -"Drácula"-, Mary Shelley -"Frankenstein"-, los relatos de Arthur Conan Doyle, Robert Stevenson, etc. Los mitos de Drácula y Frankenstein se popularizan en versiones teatrales, desde donde pasan a la pantalla entre la curiosidad, el morbo y la indudable atracción popular.

En 1910 se filma el primer Frankenstein, dirigido por Searle Dawley y con producción de, nada menos, Thomas Alva Edison. El primer hombre-lobo data de 1913, The werewolf, dirigida por Henry McRae. El perro de los Baskerville, la gran novela de Conan Doyle -el mejor Sherlock Holmes de la serie-, debuta en las pantallas en 1914 con una versión que dirige Rudolph Meinert (en 1915 habrá otra versión, germana, que firma Richard Oswald). Dr. Jekyll and Mr. Hyde es de 1920, dirigida por John H. Robertson, con un inolvidable protagonista: John Barrymore.

La década de los 20 contempla la apoteosis del cine mudo, el género fantástico es más cultivado en Europa, si bien en Hollywood se cuenta ya con la presencia de Tod Browning, uno de los grandes hombres de la fantasía, cuyos primeros títulos son: El trío fantástico (The unholy three, 1925), con Lon Chaney, La casa del horror (London after night, 1927) y El palacio de las maravillas (The show, 1927).

Títulos a retener de este período, aparte de los que serán especialmente estudiados en la segunda parte de este libro, son: Schatten (1923), de Arthur Robinson, un auténtico thriller de terror psicològico; las primeras versiones de Las manos de Orlac (Orlacs hánde, 1924), que dirige Robert Wiene; El fantasma de la ópera (The phantom of the opera, 1925), realizada por Rupert Julián, con el gran Lon Chaney al frente del reparto; El estudiante de Praga (Des student von Prag, 1926), un clásico de Henrík Galeen, con Conrad Veidt y Werner Krauss; The magician (1926), de Rex Ingram, de nuevo con Lon Chaney, un film con varias escenas impactantes; Seven footprints to Satan (1929), de Benjamin Chrís- tensen, una película delirante de excepcional virtuosismo; y The last performance (1929), de Paul Fejos, con una inolvidable interpretación de Conrad Veidt en el personaje de un perverso hipnotizador.


LA PRODUCCIÓN DE LA UNIVERSAL



La Universal Picturesvaa iniciaren 1931 la producción de una fecunda serie de películas en las que van a quedar dibujados los caracteres de todos los mitos clásicos del cine de terror. El impulsor de la serie fue el magnate Cari Laemmle, que logró reunir un equipo impresionante de colaboradores y supo crear un estilo propio de perenne valor.

Hemos hablado de la influencia expresionista -no en vano el prestigioso operador alemán Karl Freund es el responsable de la fotografía de muchas de estas películas e incluso de la dirección de alguna (La momia, 1933)-, pero tan importante como ella es la influencia literaria que caracteriza todas estas obras. La literatura fantástica del siglo XIX, largo tiempo subvalorada, presenta algunos autores de gran interés encuadrables en el llamado terror gótico, que oscila entre la locura desatada y el romanticismo poético. Reminiscencias góticas se encuentran también en célebres novelas clásicas, como "Jane Eyre", de Charlotte Brónte; ‘Cumbres borrascosas", de Emily Brónte, y "El perro de Baskerví- lle", de Arthur Conan Doyle.

Mary W. Shelley (1795-1851) escribe ei célebre “Frankestein" en 1816, en la residencia de verano de Lord Byron. La historia es muy conocida y fue revivida, entre otros, por Gonzalo Suárez en su espléndida película Remando al viento (1987). Mary W. Shelley y PercyW. Shelley fueron vecinos aquel verano de Lord Byron y su secretario Polidori. Los cuatro se reunían para relatarse cuentos de miedo y un día decidieron escribir uno cada uno: sólo “Frankestein” quedaría concluido.

Bram Stoker (1847-1912), irlandés, miembro de sectas esotéricas, fue el creador de Drácula, incursión en el universo del vampirismo, en la que el protagonista se presenta siempre en la narración a través de la mirada de los demás, cartas, diarios y apuntes. También debe tenerse en cuenta la influencia en este cine de terror del universo novelesco de dos grandes autores de lo fantástico, como son Robert Louis Stevenson y Edgar Alian Poe, referencias ineludibles en cualquier acercamiento al mundo del terror y la fantasía.

Bajo la marca Universal fueron apareciendo obras míticas del género: Drácula (1932), deTod Browníng, con Bela Lugosi en el célebre papel del vampiro, una película espléndida pese a su puesta en escena excesivamente teatral, ya que el guión no se basa en la novela de Stoker sino en la versión escénica realizada en 1927 por John Balderston y Hamilton Deane.

Frankenstein, realizada en 1931 por James Whale (sobre un trabajo muy avanzado de Robert Florey, como ha demostrado el especialista Brian Taves en su biografía sobre este último), es también un clásico consagrado con numerosos momentos memorables, como la inolvidable secuencia del monstruo y la niña en el río, que inspiró a Víctor Erice su excelente El espíritu de la colmena (1973); Boris Karloff marcaría con su célebre caracterización, debida a Jack Pierce, la imagen del monstruo.

La segunda película de la serie, La novia de Frankenstein (The bride of Frankenstein, 1936), supera a la primera. James Whale logra un patético poema sobre la soledad, expresando en hermosas imágenes la angustia de unos monstruos que ansian comunicarse para ser seres humanos. El tema de Frankenstein continuó en otros títulos muy dignos, como La sombra de Frankenstein (The son oí Frankenstein, 1939), de Rowland V. Lee, o The ghost of Frankenstein (1942), de Erle C. Kenton.

Drácula y Frankenstein fueron los más famosos mitos del terror, pero también hubo otros en la producción Universal, como La momia (The mummy, 1933), de Karl Freund, obra tal vez un tanto fría y que hubiera precisado una mayor pasión narrativa, pero que sigue siendo muy interesante y con algunas secuencias inolvidables, entre ellas las apariciones del gran Boris Karloff.

El cuarto personaje clásico del cine de terror es el hombre-lobo (licántropo), cuyos orígenes se remontan a la noche de los tiempos, si bien la ausencia de un referente literario de la calidad de los anteriores le restó potencial y atractivo. Destaca, no obstante, la entrañable El hombre-lobo (The wolf-man, 1941) de George Waggner, que consagra como estrella del género a Lon Chaney Jr. en el personaje del atormentado Larry Talbot.

Después de los años gloriosos, y antes de la decadencia, la Universal reunió a sus monstruos en varias películas llenas de encanto y fascinación. La mejor de todas ellas es, sin duda. La zíngara y los monstruos (House of Frankenstein, 1944), donde aparecen Drácula, Frankenstein, el hombre-lobo, la temática de la bella y la bestia, y todo ello servido por Boris Karloff, Bela Lugosi, Lon Chaney Jr., John Carradine y J. Carroll Naish; en la dirección, Erle C. Kenton.

La herencia de la Universal alcanza hasta nuestros días y, por ejemplo, Dark- man (1990), de Sam Raimi, es un emocionado y astuto homenaje a su estilo y producción terrorífica.

Aparte de las películas con monstruos, la década de los años 30 es prolífíca en títulos del género, conservando, la mayoría, casi todo su encanto y modestia originales. Vampyr(Vampyr, la bruja vampiro, 1932), de Cari Theodor Dreyer; Dr. Jekyll and Mr. Hyde (El hombre y el monstruo, 1932), de Rouben Mamou- lian; el mítico King Kong (1933), de Ernest B. Schoedsack y Merian C. Cooper; Freaks (La parada de los monstruos, 1932), de Tod Browníng; Satanás (The black cat, 1934), de Edgar G. Ulmer; El doble asesinato en la calle Morgue (Murders in the rué Morgue, 1932), de Robert Florey, etc. son hoy clásicos reconocidos. También hay que destacar La isla de las almas perdidas (Island ofthe lostsouls, 1933), de Erle C. Kenton, la mejor de las múltiples adaptaciones de la novela de H.G. Wells; la inquietante y perversa La legión de los hombres sin alma (White zombie, 1933), de Víctor Halperin; la curiosa La marca del vampiro (The mark of vampire, 1935), de Tod Browning (que es un remake del film mudo London after midnight); El cuervo (The raven, 1935), de Lewis Friendlander, con Boris Karloff y Bela Lugosi, etc.

Hay nuevas versiones de clásicos, como El jorobado de Nuestra Señora de París (The hunchback of Notre Dame, 1939), de William Dieterle, con Charles Laughton en el personaje de Quasimodo; no es, en realidad, un film de terror y puede considerarse la mejor versión, de las muchas que se han realizado sobre la obra de Víctor Hugo. Sidney Lanfield adapta El perro de Baskerville, la obra cumbre de Conan Doyle-Sherlock Holmes, con Basil Rathbone y Nigel Bruce, que junto con la versión de Terence Fisher, en 1957, con Peter Cushing, André Morell y Christopher Lee, es la mejor recreación del mundo del mítico detective en una pantalla de cine.

Otros títulos que aún permanecen en ía memoria del buen aficionado son La torre de Londres (Tower of London, 1939), de Rowland V. Lee, con Basil Rathbone y Borís Karioff (vagamente basada en Shakespeare), y la británica Dark eyes of London (1939), de Walter Summers, un auténtico tourde forcé para Bela Lugosi, que incorpora una doble interpretación: el Dr. Orloff, presidente de una compañía de seguros, y Mr. Deadborn, director de una residencia para ciegos.

Muy poco conocida, pero fascinante, es la producción alemana Faehrmann Maña (1936), una historia de fantasmas, bien dirigida por Frank Wisbar y que recupera en el personaje femenino principal a Sybille Schmitz, la protagonista de Vampyr.

Obras maestras, que serán estudiadas más a fondo en otro capítulo de este libro, son El malvado Zaroff (The most dangerous man, 1932), de Ernest B. Schoedsack e Irving Pichel, sobre las cacerías humanas que organiza un enloquecido personaje; la mítica King Kong (1933), de Ernest B.Schoedsack y Me- rian C. Cooper, hermosa variación poética sobre el tema de la bella y la bestia (que supera a la versión culturalista de Jean Cocteau, La belle et la béte, también muy interesante) y con multitud de imágenes que ya forman parte de la mitología cultural del siglo XX.

La mejor versión del clásico Dr. Jekyll y Mr. Hyde, de Stevenson, es de 1931, dirigida por Rouben Mamoulian y con Fredric March en el personaje protagonista. En 1941, Víctor Fleming filmaría otra digna versión, con Spencer Tracy, Ingrid Bergman y Lana Turner en el reparto.

Lejos de Hollywood, un extraordinario cineasta, Cari Th. Dreyer (1889-1968), ofrece una particular y fascinante visión del mundo del horror, de la atracción de lo desconocido: Vampyr o L'etrange aventure de David Grey. Su alucinado protagonista vive una historia donde la propia razón es abolida, lo que provoca que el estado fantástico se muestre en su carácter más puro, sin convenciones ni algo a lo que atenerse.

La década de los 30, en suma, ha pro- curad9 la definitiva consolidación del género de terror, que aunque en muchas ocasiones se vea relegado a la, por otra parte maravillosa, "serie B"( ha logrado encantar a un nutrido grupo de aficionados que ya nunca abandonarán este estilo ni sus grandes mitos.

Boris Karloff (1887-1969), de carrera brillante y prolífíca, simboliza por sí mismo el género en su etapa clásica. Docenas de películas de terror y fantasía, muchos personajes perversos y un puñado de colaboraciones en títulos ilustres como La patrulla perdida (The lost patrol, 1934), de John Ford, y Los inconquistables (Unconquered, 1947), de Cecil B. De Mille) avalan una trayectoria que hoy le ha convertido en un mito indiscutible.

Bela Lugosi (Lugos, Hungría, 1822 - Los Angeles, California, EE.UU., 1956) es el otro gran mito del género. El hombre que fue Drácula tuvo una vida agitada y un final patético, al borde de la dependencia de las drogas y la locura. Sus últimas películas las hizo de la mano de Ed Wood (como recoge la película que sobre este director de la "serie Z" filmó Tim Burton), y en la ultima de todas. Plan 9 from outerspace, ya había muerto hacía meses, por lo que Wood utilizó material de archivo y a un doble, que hizo intervenir en una película que aún no se había iniciado el día del fallecimiento del actor.

Boris Karloff y Bela Lugosí intervinieron juntos en varios títulos e incluso rivalizaron y dividieron a los aficionados de todo el mundo en la discusión sobre quién era el número uno.

Lon Chaney (1883-1930) había sido, en el cine mudo, el hombre de las mil caras, capaz de dar vida a los personajes más difíciles, extraños y diferentes. Su hijo, Lon Chaney Jr. (1906-1973), intervino en muchas películas de todos los géneros como actor secundario, pero en el fantástico tiene un lugar asegurado porque él fue Larry Talbot, el licántropo más famoso del cine hasta la llegada de Waldemar Daninsky (Paul Naschy).
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Bela Lugosi en el papel de Conde Dracula
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Lon Chaney, el hombre de las mil caras


LOS PRIMEROS CREADORES



La primera edad de oro del cine de terror, los años 30, ha sido explicada desde el punto de vista de su relación con la angustia de la sociedad norteamericana tras la Gran Depresión de 1929. Sea como fuere, lo cierto es que, junto al gran impulso empresarial de Cari Laemmle, el apogeo del género se debió a la acción de varios hombres que fueron capaces de dotar a la fantasía y al terror de una personalidad definible y de un tono poético y fascinador que sólo Jac- ques Tourneur y Terence Fisher lograrían capturar años después.



TOD BROWNING



(Louisville, Kentucky, EE.UU., 1882 - Hollywood, California, EE.UU., 1962)

Browning es, tal vez, el mejor de los realizadores del primer cine fantástico (la Filmoteca española ha recogido en un volumen su vida y obra, "Tod Browning: maestro de lo macabro en el cine de Hollywood“, de David Skaly Elias Savada. 1996).
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Tod Browning con algunos actores de “La Parada de los Monstruos”



Poco se sabía de él fuera de los rodajes, e incluso se le dio por muerto varias veces, en 1944 y 1953, antes de su desaparición definitiva en 1962. En sus últimos años era conocido como el solitario, ya que permanecía la mayor parte del tiempo recluido en su residencia de Malibú. Falleció, víctima de un cáncer de garganta, el 5 de octubre de 1962.

Browning llegó al cine en 1913, con un pequeño papel como actor en Scenting a terrible crime, y debutó como director en 1915, con The lucky transfer. Su ultima película es de 1939, Miracles forsale, con Robert Young y Florence Rice.

Como ha escrito Gerard Lenne: La originalidad y la fuerza de Tod Browning radica en que en ella se entremezclan los temas del melodrama y la fascinación por el mundo del espectáculo, del simulacro y del disfraz.

Más que por Drácula o por La marca del vampiro, Browning, que en el cine mudo había realizado las mejores películas del mítico Lon Chaney padre, como Garras humanas (The unkonwn) y London after midnight (1927), ha pasado a la Historia del Cine por dos films extraordinarios: uno de ellos es Muñecos infernales (Devil dolí, 1936), en la que un hombre injustamente condenado a prisión se venga de sus enemigos utilizando una diabólica invención que consiste en reducir la talla de los seres humanos convirtiéndolos en muñecos diminutos; el otro es La parada de los monstruos (Freaks, 1932), alucinante parábola sobre la maldad humana en la belleza, y la belleza que puede encerrar la más horrible fealdad. La obra, insólita producción de la Metro-Goldwyn-Mayer, se desarrolla en una feria de atracciones circenses, donde un grupo de seres humanos deformes, las criaturas, sobreviven mostrando sus físicos horribles. En la película no hay actores, sino seres reales que trabajan en aquel submundo: enanos, subnormales y un hombre-tronco de increíble patetismo; pocas secuencias en la Historia del Cine tienen el poder dramático de poesía del horror como ese maravilloso momento en que las criaturas, los freaks, son descubiertas jugando en un claro del bosque. La solidaridad de las criaturas, la maldad de los seres normales que proyectan burlarse de los freaks, son hitos claves de la Historia del Cine de terror, que también resultan irrepetibles.

En 1980, David Lynch homenajeó explícitamente a Freaks en varias secuencias de su antològica El hombre elefante (The elephantman), otro patético poema sobre la dignidad humana que brota aún en la más extrema fealdad física.



JAMES WHALE



(Dudley, Gran Bretaña, 1896 - Hollywood, California, EE.UU., 1957)

James Wahle pasará a la historia por sus acercamientos a la figura de Frankenstein y a la popular saga de El hombre invisible, pero casi toda su filmografía presenta un interés específico.
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Claude Rains es “El Hombre Invisible”



Whale procedía del mundo del teatro y era un gran amante de la pintura. Ambos detalles aparecen en su obra, siempre de gran ambición artística, lo que le provocaría choques con los planteamientos de la Universal, que deseaba un cine de terror más directo (sobre el director, ver: “James Whale”, de James Curtís).

En su obra hay títulos tan curiosos como la primera versión de El puente de Waterloo (The Waterloo bridge, 1931), o la de Magnolia (Showboat, 1937). Se despidió del cine en 1941 con They dare not love. Se suicidó en 1957, ahogándose en la piscina de su casa.



EDGAR GEORGE ULMER



(Viena, 1900 - Woodlands Hills, EE.UU., 1972)

Ayudante de fotografía de Paul Wegener en El Golem, así como de Friedrich W. Murnau en varias de sus obras, es un cineasta tan desconocido como interesante. Su obra maestra es Satanás (The black cat, 1934), historia aterradora que desarrolla en un universo febril de Edgar Alian Poe, tal vez la mejor reunión de los grandes Boris Karloff y Bela Lugosi.

Otros títulos de Ulmer son Detour (1946), Bluebeard (1945) y The amazing transparent man (1960).
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Bela Lugosi en “Satanas”



ROBERT FLOREY



(París, 1900 - Hollywood, California, EE.UU., 1979)

Florey es uno de los más desconocidos y fascinantes realizadores de la primera generación de Hollywood, que el adoptó voluntariamente, ya que era francés y sus primeros pasos en el cine los llevó a cabo en su país. Los historiadores del cine aún no le han reconocido méritos como haberse adelantado a Busby Berkeley en sus coreografías al filmar, en 1930, Los cuatro cocos (The coconuts) con los hermanos Marx, o su real participación en Frankenstein de 1931, que pasó a manos de James Whale una vez que el proyecto de Florey quedara archivado por la Universal. Bela Lugosi era el protago nista de esta versión incompleta, de la que han quedado numerosos restos. El especialista Brian Taves los ha estudiado con rigor y en su imprescincible libro sobre Florey atribuye muchos de los méritos del film a su biografiado.

Posteriormente, Florey descubrió la televisión y fue uno de los primeros directores en dedicarse de cuerpo entero al nuevo medio, encontrándose entre sus trabajos las series de Alfred Hitchcock, Loretta Young, Los intocables, Wagón Train y The twilight zone.

Como compensación al despido de Frankenstein, Florey recibió el encargo de El doble asesinato en la calle Morgue (1932), un film magnífico. En 1946 rodó otro clásico del género: The beast with five fingers. En 1947 colaboró, mucho más de lo que recogen los historiadores del cine, con Charles Chaplin en Mon sieur Verdoux.
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Bela Lugosi y Noble Johnson en “El Doble Asesinato de la Calle Morgue”


EL CINE FANTÁSTICO Y DE TERROR EN LOS AÑOS 40



En la década de los 40 la Universal limita a la "serie B" -e inferiores-su aportación al género. No faltan títulos de interés, como Black Friday (1940), de Ar- thur Lubin, que reúne una vez más a Boris Karloff y Bela Lugosi; el famoso El hombre-lobo (The wolf-man, 1941), con Lon Chaney Jr.; The mad doctor of Mar- ketStreet (1942), del siempre inquietante Joseph H. Lewis-con Lionel Atwill en el papel de un doctor loco que se refugia en las islas de los mares del Sur); The mad ghoul (1943), de James P. Hogan, con George Zucco -investigaciones sobre la inmortalidad en el Antiguo Egipto que descubre un distinguido científico-; Son of Dracula (1943), de Robert Siodmak, con Lon Chaney Jr. en el papel del conde Drácula; House of Dracula (1945), de Erle C. Kenton -reunión de monstruos al estilo de la época-, etc.

No faltan tampoco otras películas de interés, al margen de las aportaciones magníficas de Jacques Tourneur o Robert Florey, como son The undying monster (1942), de John Brahm, autor de clásicos del suspense, como Jack el destripador (The lodger, 1944), Concierto macabro (Hangover Square, 1945) -cuya historia, protagonizada por Heather Angel y James Ellison, se desarrolla en un caserón-; The uninvited (1943), de Lewis Alien, con Ray Milland, Ruth Hussey, Donald Crisp y Gail Russell, un relato de fantasmas realizado con clase y estilo; Weird woman (1944), de Reginald Le Borg, donde aparece Lon Chaney Jr.; o Bedlam (1946), de Mark Robson, un cuento de zombies, con Boris Karloff.

Los años 40 son de transición y el género precisará de la gran renovación que vendrá de la mano de la Hammer y la escuela italiana a finales de la década siguiente; comenzará entonces una nueva edad de oro y un renacimiento que perdurará hasta nuestros días.

El cine terrorífico de los años 40 careció de la fuerte personalidad adquirida en la década anterior y al final sirvió como inspiración para las parodias, aquellas divertidas películas de 8ud Abbot y Lou Costello, en las que fueron apareciendo casi todos los monstruos clásicos: Agárrame ese fantasma (Hold that ghost, 1941), de Arthur Lubin; Contra los fantasmas (Abbot and Costello meet Frankenstein, 1948), de Charles T. Barton; Abbot and Costello meet the mummy (1955), de Charles Lamont, etc.

La principal aportación creativa de este período viene de la mano del productor Val Lewton y del realizador Jacques Tourneur. Lewton, gran enamorado del fantástico, se rodeó de unos colaboradores magníficos que supieron crear, con muy escasos presupuestos, un estilo poético y una personalidad que aún hoy permanece incólume.



JACQUES TOURNEUR



(París, 1904- Bergerac, Francia, 1977)

Tourneur es uno de los grandes artistas del cine, subvalorado durante años pese a sus numerosas obras maestras, desde el thríller Retorno al pasado (Outofthepast, 1947) hasta el cine de aventuras con El halcón y la flecha (The flame and the arrow, 1950).
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Robert Mitchum, Jane Greer y Kirk Douglas en “Retorno al Pasado” Una de las grandes obras de Jacques Tourneur.



Fue un gran entusiasta del cine fantástico, al que aportó un matiz de profunda y fascinadora elegancia así como una capacidad extraordinaria para inquietar a través de las imágenes -y el cine de terror, si es algo, es inquietud y desasosiego- sin perder nunca de vista un excepcional instinto poético.

Tres obras suyas brillan en la contribución al género. La primera es La mujer pantera (Cat people, 1942), una extraordinaria y turbadora historia acerca de una mujer incapaz de expresar el amor, ya que cuando lo intenta se despiertan en ella instintos criminales que la convierten en una pantera asesina. Dejando a un lado implicaciones sexuales, que luego aparecerán en el violento y magnífico remake de Paul Schrader, El beso de la pantera (Cat people, 1984), el film de Tourneur es un hermoso poema sobre la incapacidad de comunicar los sentimientos y sobre la fatalidad del destino que espera siempre a cada persona, lo que une a Tourneur con el gran Fritz Lang. Escenas como la aparición de una mujer en un restaurante recordando a la protagonista su dramática condición (el destino que viene a cobrar su presa) o el terror ominoso que se respira en la secuencia de la piscina, cuando una de las víctimas presiente una presencia extraña, son instantes de alto contenido poético, tan solo igualado por el siguiente film de Tourneur (también producido por Val Lewton), Yo anduve con un zombie (I walked with a zombie, 1943), fascinante readaptación de Jane Eyre, donde el amor y la pasión se funden con las prácticas del vudú, logrando una irrepetible capacidad de atracción. La primera secuencia de la película, una voz en off, que advierte Vb anduve con un zombie y decirlo puede parecer extraño, es uno de esos momentos mágicos que definen la esencia de un género cinematográfico mejor que un libro de ensayos.

Jacques Tourneur -de quien también deben destacarse The leopard man (1943) y The fearmakers (1958)- todavía lograría, en 1957, con el tema del satanismo, otra película excelente. La noche del demonio (Night of the demon), film de sensaciones y de presencias inquietantes que, poco a poco, producen en el espectador la impresión de que hay un punto en el que las convenciones aceptadas pueden resquebrajarse y es difícil saber lo que sucederá después.


CINE DE TERROR EN LOS AÑOS 50



El género no parece atravesar un buen momento en el inicio de los años 50, ya que el eco de los viejos maestros se ha difuminado y el relevo tarda en aparecer. Las películas de terror abundan en la "serie B" -e inferiores- pero se echa en falta un estilo creativo audaz y nuevos mitos que mantengan firme el hálito de fantasía que este tipo de cine requiere.

En los años 50 triunfa el género de ciencia-ficción, algunos de cuyos títulos se han convertido hoy en clásicos, como Invasión de los ladrones de cuerpos (Invasión of the body snatchers, 1956), de Don Siegel; Them (1958), de Gordon Douglas; The incredible shrinking man (1957), de Jack Arnold; o La guerra de los mundos (War of the worlds, 1953), de Byron Haskin.

Se realizan algunas películas interesantes, como la desconocida The strange door (1951), de Joseph Pevney, con Charles Laughton a la cabeza del reparto y una historia de terror gótico ambientada en el siglo XVII; The mad magician (1954), de John Brahm, con otro clásico en el reparto como Vincent Price, una historia cercana al argumento de Los crímenes del museo de cera (House of wax) de André DeTothy, como ésta, rodada en 3-D-; The undead (1956), primer film de terror del prolífíco Roger Corman; I was a teenage werewolf (1957), de Gene Fowler, con Míchael Landon, la más popular y mejor de la saga I was a teenage...; Corrídors of blood (1958), de Robert Day, con Boris Karloff y Christopher Lee, con mutilaciones varias en un hospital; Macabre (1957), el debut en el género de William Castle, un artesano experto en la "serie B" yen los films de más bajo presupuesto; Circus of horrors (1959), producción británica dirigida por Sidney Hayers, con Donald Pleasance; Ojos sin rostro (Lesyeuxsans visage, 1960), película francesa de Georges Franju, con Píerre Brasseur y Alida Valli en intentos de un médico por recuperar el rostro destrozado de su hija; The tingler (1959), de William Castle, con Vincent Price, tal vez la obra más famosa de su director, y que es una investigación sobre el carácter del miedo, en la que un científico dice haber localizado la sensación del terror en un lugar del cuerpo y no duda en experimentar su hallazgo con seres humanos; etc.

Sin embargo, será la aparición de la Hammer, la productora británica, la que vendrá a renovar de forma profunda y brillante el género fantástico y de terror.



LA RENOVACIÓN DE LA HAMMER



Aunque la Hammer Films se constituyó en 1947 -y la primera película fue Riverpatrol (1948), de Ben R. Hart-, sus orígenes se remontan a 1913, cuando el español Enrique Carreras compró su primera sala de cine en Hammersmíth, un lugar de Londres (imprescindible el libro “The house of horror: the complete story of Hammer Films“).

James Carreras, su hijoMichaely Will Hinds comenzaron la aventura de la nueva productora, que en 1951 unió sus esfuerzos con la empresa americana de Robert Lippert. De este modo se garantizaba una distribución en los Estados Unidos.

El éxito y el camino a seguir llegaron en 1955, con la película El experimento del Doctor Quatermass (The Quatermass experiment), una afortunada combinación de ciencia-ficción y terror que dirigió Val Guest. Después vendría la resurrección de los clásicos -desde Drácula a Frankenstein, pasando por la momia, el hombre-lobo, Jekyll y Hyde y el perro de los Baskerville- y la conjunción de los talentos de hombres como Terence Fisher, Jímmy Sansgter, Christopher Lee y Peter Cushing. La década de los 60 sería fecunda en éxitos, pero con los 70 llegó la decadencia y la crisis financiera, lo que obligó a la Hammer a entrar en el mundo de la televisión. Finalmente desapareció, dejando tras de sí un recuerdo imborrable para todos los aficionados al género.
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Jack Pierce caracterizando a Boris Karloff para su personaje en "La momia''



TERENCE FISHER



(Londres, 1904 - Londres, 1980)

Fisher es uno de los grandes creadores del fantástico y un director largos años subvalorado, pero cuya obra se cuenta entre lo mejor del cine europeo de los últimos cuarenta años. Había realizado ya veintiocho películas -su debut se produjo en 1942, con Colonel Bogey- cuando en 1957 la Hammer le encomienda La maldición de Frankenstein (The curse of Frankenstein).

He aquí un análisis sobre su magna obra en el género:

Sobre Frankenstein



Las películas de la Hammer se apartan casi tanto como James Wha- Ie de la obra original de Mary Shelley, que no tendría adaptaciones literarias hasta los años 80, sobre todo la versión de 1993 protagonizada por Randy Quaid, aunque deba reconocerse que la imagen de Boris Karloff, como el monstruo, continúa siendo emblemática para cualquier aficionado. Terence Fisher, al contrario que la Universal, centra sus historias no en el monstruo, sino en el creador, el atormentado barón Frankenstein, magístralmente encarnado por Peter Cushing. Las dos primeras obras de la serie. La maldición de Frankenstein (1957) y La venganza de Frankenstein (The revenge of Frankenstein, 1958), son las más clásicas y destacan por una espléndida utilización del color, además del retrato psicológico de su protagonista, un hombre dedicado a desentrañar los secretos de la vida. Las tres siguientes, cadavez más arriesgadas y originales, van indagando sobre los aspeaos más ocultos y dramáticos de la naturaleza humana, en una progresión similar a la que sentiría Víctor Frankenstein a medida que se iba acercando a sus objetivos finales. Se trata de Frankenstein created woman (1966), sobre la sexualidad y sus perversiones; El cerebro de Frankenstein (Frankenstein mustbe destroyed, 1969), sobre trasplantes de cerebro que hacen cambiar la identidad; para concluir en una insólita, sorprendente y alucinada Frankenstein and the monsterfrom hell (1973), donde la influencia de Lovecraft se sobrepone al original literario.

Sobre Drácula



La más célebre de las películas Hammeres Drácula (Horror of Dracula, 1958), obra maestra estilizada y elegante, con una concepción geométrica de la puesta en escena que no hace palidecer, sino que resalta la fascinación de la historia, a la que no son ajenas las fabulosas interpretaciones de Peter Cushing -Van Helsing, el cazador de vampiros- y Christopher Lee, que introduce, además, un inusual atractivo erótico al papel del conde Drácula, convirtíéndole no en un monstruo lejano, sino en un ser atractivo, maligno, pero fascinante.

Las novias de Drácula (The brides of Dracula, 1963) y Drácula, príncipe de las tinieblas (Dracula, prince of darkness, 1965) fueron las otras dos sobresalientes aportaciones de Fisher al mito del vampiro.

Después de Fisher, el vampiro conocería algunas notables versiones, como la de Dan Curtis, de 1974, con Jack Palance; la original de John Badham, de 1979, con Frank Langelle y Laurence Olivier; y la famosa y espectacular de Francis Ford Coppola.

Otras aportaciones de Terence Fisher



Fisher, absolutamente abocado al género, tocó todas sus variantes, hasta el punto de que un análisis sobre su obra constituye todo un recorrido por la temática del cine de terror. La dignidad en el tratamiento, la imaginería hábil y colorista, y la frecuente originalidad en las visiones de viejos clásicos fueron siempre notas características de su muy interesante obra. En ella aparecen La momia (The mummy, 1959), menos perfecta que otras películas suyas, pero siempre atractiva; The man who could cheat death (1959), sobre el tema de la eterna juventud; Las dos caras del Dr. Jekyll (The two faces of Dr. Jekyll, 1960), donde Jekyll se transforma en un hombre seductor y no en el monstruo como venía siendo habitual; The curse of the werewolf (1961), sobre la licantropía, en la que José María Latorre encuentra afinidades con los extraordinarios relatos fantásticos de Gustavo Adolfo Bécquer; y las que, tal vez, sean las más interesantes de esta serie: The Gorgon (1964), sobre leyendas maléficas que dominan el presente, y The devil rides out (1968), sobre satanismo, obra de inusitada seriedad, muy trabajada y un tanto ambigua en su presentación del bien contra el mal.

La obra de Terence Fisher permanece como una de las más completas, coherentes y geniales de toda la historia del género fantástico y de terror.



OTRAS PELÍCULAS HAMMER



Aparte de la extraordinaria aportación de Terence Fisher, que eclipsa al resto de la producción Hammer, y de la trilogía sobre las mujeres vampiro (The vampire lovers, Twins ofevily Lust for vampire), pueden reseñarse un buen puñado de títulos interesantes.

En un tono realista destaca A merced del odio (The nanny, 1965), de Seth Holt, rodada excepcionalmente en blanco y negro. Como homenaje al clasicismo de la Universal merecen citarse Las cicatrices de Drácula (The scars of Dra- cula, 1970), de Roy Ward Baker; The evil of Frankenstein (1964), de Freddie Fran- cis; y Kronos (1973), de Brian Clemens, de nuevo sobre el tema del vampirismo.

Uno de los títulos más originales es Dr. Jekyllysu hermana Hyde (Dr. Jekyll and sister Hyde, 1970), de Roy Ward Baker, interesante variación del relato de Stevenson en el que, al ingerir la pócima, el protagonista se convierte en una atractiva mujer. También fueron populares las dos obras de John Gilling, El reptil (The reptile, 1966) y La plaga de loszombies (The plague ofthe zombies, 1966), bien rodadas y con argumentos interesantes.
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Peter Cushing y Kiwi Kingston en “The evil of Frankenstein“



Freddie Francis (1917-), excepcional director de fotografía, se pasó a la realización probando suerte con algunos films dignos, como Paranoiac (1963), con Janette Scott y Oliver Reed -terror psicológico-; Hysteria (1965), tema similar sobre un guión de Jimmy Sangster; y Drácula vuelve de la tumba (Dracula has rlsen from the grave, 1968), una obra menor pero no desprovista de interés y que se beneficia de la carismàtica presencia de Christopher Lee.

Roy Ward Baker es otro notable artesano que dedicó casi toda su carrera al género. Su mejor obra es la mencionada Dr. Jekyllysu hermana Hyde, pero en su filmografia no faltan otros títulos de interés, como The anniversary (1968), con Bette Davísen una historia de grandgulgnol, al estilo de las conocidas ¿Qué fue de Baby Jane? y Canción de cuna para un cadáver.

Michael Carreras, uno de los fundadores de la productora, también se sintió tentado por la dirección y no dudó en llevar a cabo personalmente varios de los proyectos. Entre ellos destaca Maniac (1963), de nuevo sobre un guión de Jimmy Sangster, y The curse ofthe mumm/s tomb (1964), una incursión en el mundo de la momia.

A principios de los 70, las producciones Hammer acentuaron el erotismo que desde el comienzo había sido una de sus notas distintivas. Así, se presentaron diversas variaciones sobre el vampirismo femenino, como The vampire lovers (1970), de Roy Ward Baker; Lust for vampire (1971), de Jimmy Sangster, el guionista principal de la productora que también ensayó el campo de la realización; Drácula y las mellizas (Twins ofevil, 1971), de John Hough; o La condesa Drácula (Countess Dracula, 1971), de Peter Sasdy, con Ingrid Pitt en el papel de la condesa Elizabeth Nadasdy, que hacía asesinara las jóvenes doncellas para bañarse en su sangre y mantener la juventud.

Hubo asimismo intentos de remozar el mito clásico de Drácula introduciendo al vampiro en el mundo contemporáneo, como en Drácula 73 (Dracula AD, 1973), de Alan Gibson, pero la decadencia era ya un hecho y se recurrió a la serie de televisión -Hammer's house of horrors- para mantener la nave de la producción.

La herencia de la Hammer es un legado de excepcional valor para cualquier buen aficionado al género de la fantasía y el terror.



AMICUS Y TYBURN



Siguiendo la estela de la Hammer, surgieron en los años 60 y 70 otras productoras pequeñas que se especializaron en el cine de terror: ellas fueron la Amicus y la Tyburn. Su aportación debe mucho a la Hammer, con leves modificaciones que acentuaban la violencia, el erotismo o los ambientes contemporáneos.

Uno de los fundadores de Amicus fue Milton Subotsky, productor y guionista en 1960 de la interesante City ofthe dead (Horror Hotel), dirigida por John Moxley, con Patricia Jessel y Christopher Lee: su tema, el satanismo y la brujería.

Amicus se hizo popular por sus films desketchs, que permitían una variedad de temas y actores en un intento de captar a todo tipo de aficionados. Doctor Terror (Dr. Terror's house ofhorrors, 1964), de Freddie Francis, fue la primera y la mejor de la serie. Después vinieron las adaptaciones de los cuentos terroríficos de Robert Bloch, en películas como El jardín de la tortura (The torture garden, 1967), de Freddie Francis; The house that dripped blood (1970), de Peter Dufell; y Asylum (1971), de Roy Ward Baker -otra de las mejores-, con un segmento magnífico: Mannikins of horror, protagonizada por Herbert Lom.

En 1972, Amicus encarga a Freddie Francis la adaptación de varios relatos de William Gaines, y el resultado es la notable Condenados de ultratumba (Tales from the crypt), cuyo mejor sketch es el que protagoniza Peter Cushing: Poetic justice.

Aparte de los films de episodios. Amicus probó con largometrajes clásicos, obteniendo también buenos resultados. En 1965, Freddie Francis, su principal activo, rodó El psicópata (The psychopath), con guión de Robert Bloch inspirado en la famosa Psicosis; en 1969, Gordon Hessler presenta Scream and scream again, un film con reminiscencias de Fritz Lang -quien apreció mucho la obra- sobre un científico demente, que tiene el inmenso atractivo de reunir en el reparto a los tres máximos nombres del género después de Boris Karloff y Bela Lugosi: Christopher Lee, Peter Cushing y Vincent Price; Roy Ward Baker, por su parte, es el responsable de Fengriffen (un episodio de ...And now the screaming starts!), en 1974, donde una mano asesina, separada del cuerpo, busca la venganza de unos hechos que sucedieron años atrás: Peter Cushing y Herbert Lom encabezaron el reparto.

La Tyburn Pictures fue más modesta y nuca pudo llegar a competir con la Hammer o la Amicus. Su debut se produjo en 1973 con Persecution, de Don Chaffey, con Lana Turner en el papel de una madre demente y perversa que sigue los pasos de Bette Davis y Joan Crawford en ¿Qué fue de Baby Jane?. The ghoul, en 1974, es el mejor film de la Tyburn, dirigido por Freddie Francis y protagonizado por Peter Cushing y John Hurt: el tema del canibalismo y la magia se unen en un argumento interesante, aunque la realización de Francis no está a la altura de otras suyas. El mismo Francis emprende a continuación el rodaje de Legend of the werewolf, aventura del hombre-lobo que no llega a cuajar y que está muy lejos de los films sobre licantropía que Paul Naschy hace por esas mismas fechas en España.

Y, para terminar, un film curioso. Nothing but the night, producido por la efímera Charlemagne -en el que intervenía Christopher Lee- y que es una variación sobre el tema de El pueblo de los malditos, que, sin alcanzar su categoría, es inquietante y con numerosas escenas de impacto. Junto a Lee intervinieron en el reparto Peter Cushing y Diana Dors, bajo la dirección Peter Sasdy.



PETER CUSHING



(Kenley, Gran Bretaña, 1913 - 1994)
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Peter Cushing



Uno de los mitos indiscutibles del género, tanto por sus innumerables intervenciones en historias de terror y fantasía como por su carisma y talento interpretativo. Incluido en el reparto de películas como Hamlet (1948), de Laurence Olivier, y La guerra de las galaxias (Stars wars, 1977), de George Lucas, fue un gran Sherlock Holmes, a la altura de Basil Rathbone, tanto en cine como en televisión, pero sus geniales encamaciones del barón Frankenstein en la serie de Terence Fisher y de Van Helsing en el mejor Drácula de la Historia del Cine -el de Físher, naturalmente- le garantizaron un lugar de honor en el Séptimo Arte.



CHRISTOPHER LEE



(Londres, 1922 -)
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Chistopher Lee es el Conde Dracula



El hombre que eclipsó al Drácula de Bela Lugosi y ha pasado a la Historia del Cine como la mejor encarnación del célebre vampiro es otro gran actor que ha paseado su figura por casi cien películas de todos los géneros -aunque mayoritariamen- te de terror- y que ha sabido convertirse en todo un mito de la fantasía. Christopher Lee ha sido Drácula, Frankenstein, Fu- Manchú, Sherlock Holmes, la momia, el rival de James Bond y el protagonista elegante de obras maestras como The devil rides out.


ESCUELA ITALIANA DEL TERROR



El cine italiano de los años 50 y 60 se nutrió de numerosos géneros de imitación de Hollywood, alcanzando en ocasiones notables éxitos populares en medio de una casi unánime indiferencia crítica. Floreció el peplum o cine épico a la italiana -siguiendo la estela del gran Cecil B. De Mille-, a veces con la colaboración de ilustres veteranos americanos, como Raoul Walsh -Esthery el rey (Esther and the king, 1950)-, Jacques Tourneur -La batalla de Maratón (La battaglia di Maratona, 1959) o Robert Aldrich -Sodoma y Gomorra (Sodom and Gomorrah, 1962). Se desarrolló el spaghetti-western con el nombre emblemático de Sergio Leone y creció un cine de terror bastante interesante que solía encubrirse con seudónimos anglosajones ya que, como declaró una vez Riccardo Freda ("Especial Riccardo Freda". Film Ideal núm. 181), si un espectador veía una película de terror firmada por italianos, pensaba automáticamente que iba a ser muy mala.

La llamada, tal vez con exageración, escuela italiana de terror tiene dos nombres fundamentales, Riccardo Freda y Mario Bava, un tercero en discordia, Antonio Margherettí, y un popular epígono como Darío Argento. Las mejores películas de Freda y Bava se encuentran a la altura de cualquier reputada gran obra del cine italiano.



RICCARDO FREDA



(Alejandría, Egipto, 1909 -)

Freda, que a veces empleó el seudónimo anglosajón de Robert Hampton, tiene obras de interés en muchos géneros -recordemos Teodora (Teodora, l'emperatríce diBisanzio, 1953)- y en el terror posee dos realizaciones del calibre de Lo spettro/ll fantasma (1963) y, sobre todo, L'orríbile segreto del dottore Hichcock (1962), donde un médico célebre se convierte en amante necrófílo que inyecta droga a su mujer para que, catalíptíca, se asemeje al estado de muerte, sin el cual el doctor no puede sentir el amor. Freda sale airoso de tan difícíl argumento, logrando un relato de terror gótico muy bien dosificado y que revela un talento fuera de lo común.

El escaso apoyo de la industria cinematográfica y también de los críticos relegó al director a la "serie B" e inferiores, pero en casi todas sus películas se percibe su excepcional talento de narrador y un gran amor al cine.



MARIO BAVA



(San Remo, Italia, 1914- Roma, 1980)

El caso de Bava fue similar. En 1960 había filmado La máscara del demonio (La maschera del demonio), poética historia de amor y posesiones diabólicas, llena de inventiva visual y en la que destacaba la fabulosa e inquietante presencia de Barbara Steele. Después vinieron obras estimables con el encanto de Terror en el espacio (Terrore nello spazio, 1965), que inspiraría Alien, de Ridley Scott; Las tres caras del miedo (I tre volti della paura, 1963); Seis mujeres para el asesino (Sei donne per l'assassino, 1964); El diablo se lleva a los muertos (La casa dell'esorcismo, 1972), una alucinante y necrófila película protagonizada por Alida Valli, Elke Som- mer, Sylva KoscínayTelly Sava\as; Shock (Shock, 1977); Un hacha para la luna de miel (Il rosso segno della follia, 1969); Operazione Paura (1966); etc.
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Barbara Steele



DARIO ARGENTO Y OTROS CULTIVADORES DEL "GIALLO"



La herencia de Riccardo Freda y Mario Bava fue recogida por algunos realizadores italianos que crearon lo que se denominó giallo, un estilo peculiar de terror, muy efectista y con argumentos repletos de sorpresas y recovecos.

El tercer nombre del terror italiano es Antonio Margherití -que suele firmar sus obras en el género como Anthony Dawson-, Su trabajo sigue de cerca las líneas de Freda y Bava, aunque nunca llegó a alcanzar sus niveles, entre otras razones porque los guiones que llevó a cabo fueron inferiores. Su película más famosa es La danza macabra (1963), inspirada en Edgar Alian Poe, y con la espléndida Barbara Steele de protagonista. En 1970, Margheretti filmó un remake con el título de La horrible noche del baile de los muertos (Nella stretta morsa del ragno), ahora con Michèle Mercier, Tony Franciosa y Klaus Kínski en el reparto. Otro film interesante de este irregular director fue I lunghi capelli della morte (1964), de nuevo con Barbara Steele, y situada en el siglo XVI en un argumento con reminiscencias de La mascara del demonio.

En los años 70 surgen otros nombres, como Pupi Avati -La casa dalle finestre che ridono, 1976-, Alberto de Martino -El anticristo (L'anticristo, 1974, con Mei Ferrer, Carla Gravina, Arthur Kennedy y Alida Valli-, Enzo Castellari, Umberto Lenzi -todos ellos artesanos especializados en el cine de género y que tienen ocasionales incursiones en la fantasía- y Lucio Fulci, uno de los más efectistas y populares gracias a su mezcla de horror, erotismo y suspense, destacando de su obra títulos como Una lagartija con piel de mujer (Una lucertola con la pelle di donna, 1970), con Fiorinda Bolkan; Zombi 2 (1979), una imitación gore de los famosos films de George A. Romero; li gatto nero (1981), etc.

Mención especial merece Lamberto Bava, hijo de Mario, y que aprendió el oficio de su padre desde los tiempos de Terror en el espado, donde actuó de ayudante de dirección. Lamberto ayudó a terminar Shock, el ultimo largometraje de su padre, y comenzó una carrera propia, que incluye films de gran interés, como Macabro (1980), en el que la protagonista guarda en su casa la cabeza cortada de su amante, o La casa con la scala nel buio (1983).

Pero el rey indiscutible del giallo -y del género del terror en Italia- es Darío Argento (Roma, 1941 -), antiguo crítico de cine y guionista. En sus créditos figura Hasta que llegó su hora (C'era una volta il West, 1968), de Sergio Leone, que logra dos espectaculares éxitos con sus dos primeras películas: El pájaro de las plumas de cristal (L’uccello dalle piume di cristallo, 1969) y El gato de las nueve colas [II gatto a nove code, 1970), dos obras efectistas, de realización brillante, llenas de trampas arguméntales pero con un atractivo indudable. Argento debe mucho a Mario Bava, pero también al spaghetti-western, ya que la coreografía de la violencia parece en ocasiones inspirada en las películas de Sergio Leone. Con el paso del tiempo Argento va introduciendo motivos gore en sus obras, como apreciamos en Rojo oscuro (Profondo rosso, 1975), Suspiria (Suspiria, 1977) e Inferno (Inferno, 1979). En 1993 rodó Trauma, pero su éxito ya no fue el mismo.

Para muchas revistas intelectuales del momento sólo existían Federico Felliní, Luchino Visconti, Roberto Rossellini o el más discutible Pier Paolo Pasolini, pero el cine italiano es también Bava, Freda, Argento, Leone y Franco Zeffirelli.


EL GÉNERO EN LA DÉCADA DE LOS 70





GRANDES PRODUCCIONES



En los años 60 se producen algunos films de terror que sobrepasan las barreras del género y que obtienen una resonancia extraordinaria. Se trata de obras maestras -que serán examinadas en la segunda parte del libro- como Psicosis (Psycho, 1960) y Los pájaros (The birds, 1962), de Alfred Hitchcock; ¡Suspense! (The innocents!, 1965), de Jack Clayton; y Repulsión (Repulsión, 1965) y La semilla del diablo (Rosemary's baby, 1968), de Román Polanski, todas ellas grandes producciones que se estrenan mundialmente y que prefiguran los futuros grandes éxitos de la década siguiente: El exorcista (The exorcist, 1973), de William Friedkin, y Tiburón (Jaws, 1975), de Steven Spielberg.

El gran éxito de estos títulos produce un renacimiento del género, algunas de cuyas obras más emblemáticas obtienen espectaculares rendimientos en taquilla, como La noche de los muertos vivientes (Nightofthe living dead, 1968), de George A. Romero, sobre zombies, con confuso mensaje social incluido; y La matanza de Texas (The Texas chainsaw massacre, 1974), de Tobe Hooper, brutal y sangrienta -gore en el pleno sentido de la palabra-. La sociedad, además, empieza a sentir un morboso interés por asesinatos en serie, sectas satánicas, posesiones diabólicas... a la vez que una creciente inseguridad en valores sólidos o en el propio sentido de la vida. En esta línea, la eclosión de la ciencia-ficción, a partir de 2001: una odisea del espacio (2001: a space odyssey, 1968), es una especie de búsqueda desesperada de ese sentido más allá de las fronteras conocidas; los tiempos de La guerra de los mundos (War ofthe worlds, 1953), de Byron Haskin, quedan lejos y la nueva ciencia-ficción, salvo la saga Stars Wars, tiene un tono muy diferente al de los años 50.

En los límites del género pueden citarse algunos empeños interesantes, como Night tide (1961), de Curtís Harrington -inspirada en Cat people-; los dos films de Robert Aldrích: ¿Qué fue de Baby Jane? (What ever happened to Baby Jane?, 1962) y Canción de cuna para un cadáver (Hush... hush, sweef Charlotte, 1964), ya mencionados; Blood feast (1963), de H. Gordon Lewis -el padre del gore o terror extremo y sa nguinolento-; la obra de Líndsay Shontoff -Devil dolí, sobre todo, pero también Curse of Simba-: The haunting (1963), de Robert Wise, historia de una casa encantada, con Julie Harrís y Claire Bloom; The night walker (1965), de William Castle, un curioso thriller, con el aliciente de reunir en el reparto nada menos que a Robert Taylor y Barbara Stanwyck; La sorella di Sata- na (1965), de Michael Reeves, con la musa del terror Barbara Steele: La isla de la muerte (1966), de Mel Welles -a la que nos referiremos en la segunda parte del libro-; ¿Por qué lloras, Susan? (The shuttered room, 1966), de David Gree- ne, con Carol Línley y Gig Young, inspirada en un original de H.P.Lovecraft; La muerte llama a la puerta (Games, 1967), de Curtís Harrington, con Simone Sig- noret y James Caan, en una historia que recuerda la famosa Las diabólicas que la propia Signoret protagonizara años atrás; El tormento de las trece doncellas (Die schlangerube und das pendel, 1967), de Harald Reinl, líbre adaptación de"El pozo y el péndulo”, de Edgar Alian Poe, y con un buen reparto encabezado por Christopher Lee, Lex Barkery Karin Dor; Le viol du vampire, producción francesa de Jean Rollin, con un fuerte sentido erótico -uno de los escasos directores galos que cultivó el género de terror-; La maldición del altar rojo (Curse of the crimsort altar) (1968), de Vernon Sewell, dura historia de drogas, sexo y sadismo que tiene el aliciente de reunir en el reparto a tres mitos como Christopher Lee, Boris Karloff y Barbara Steele; The witchfinder general (1968), de Michael Reeves, con Vincent Price -un film de culto por su reflexión sobre la violencia más desgarrada-; El abominable doctor Phibes (The abominable doctor Phibes, 1971), de Robert Fuest... Todas ellas mantienen un nivel interesante y fueron admiradas en los circuitos, cada vez más numerosos, de aficionados al género.
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Barbara Stanwyck y Robert Taylor “The Night Walker”



En estos años comienzan a llegar también películas japonesas muy diferentes a las que se conocían -Akira Kurosawa, Yasujíro Ozu, Kenji Mizoguchi-; se trata de films de terror y suspense llenos de monstruos, sadismo, sexo y violencia: Kwaidan (1964), de Masaki Kobayashi; Oni Baba (1964), de Kaneto Shindo; Yotsuka Kaidan (1965), de Shiro Toyoda; Daima- jin (1966), de Kimíyoshi Yasuda -sobre el tema del Golem; Hiroku Onna-ro (1967), de Akira Inoue -gore y sexo en una cárcel de mujeres; Okasaretsu Byua- kui (1967), de Koji Wakamatsu -discípulo de Nagísa Oshima, film de gran crudeza sexual-; Tokugawa Onna Keibatsushi (1968), de Teruo Ishii -de nuevo sadismo y violencia-; Yokai Daisenso (1968), de Y. Kuroda -en la línea de los films de monstruos de Inoshiro Honda-; Moju (1969), de Yasuzo Masumura...

La distribución de estas películas -todas muy populares en Japón- fue reducida en Occidente, pero en los círculos especializados fueron muy admiradas ya que mostraban una forma nueva y diferente de encarar el género de terror. Precisamente, una de las características de estos años es la universalización de este estilo o, mejor dicho, la difusión universal de las películas, ya que el terror ha sido cultivado en todos los ambientes y culturas. Incluso Ingmar Bergman se acerca al mismo, de forma tangencial, en su muy interesante La hora del lobo (Varegtimmen, 1967), y lo mismo Federico Fellini en el episodio Toby Dammit, de Histoires extraordinaires, 1968).



ROGER CORMAN



(Los Angeles, California, EE.UU., 1926 -)

Corman está considerado como uno de los grandes de la “serie B“ de los últimos cuarenta años. Debutó en 1955 con un western y logró levantar y mantener su propia productora rodando y produciendo multitud de películas de bajo presupuesto, alguna rodada en tres días, como The little shop of horrors (1959). Suyos son títulos como It conquered the world (1956) y El hombre con rayos X en los ojos (“X" - The man with X-ray eyes, 1963), pero su fama en el género de terror procede de una serie de adaptaciones de Edgar Alian Poe que se inician en 1960 con El hundimiento de la casa Usher (The fall of the house of Usher), y que incluye pequeños clásicos como El péndulo de la muerte (Pit and the pendulum, 1961), La obsesión (Premature burial, 1962), Historias de terror (Tales of terror, 1962), La máscara de la muerte roja (The masque of the red death, 1964) y The tomb of Ligeia (1964). Gran parte del atractivo de estos films, aparte su estilo visual, es la presencia en el reparto del gran Vincent Price.
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Roger Corman y Vincent Price en un descanso durante un rodaje.



VINCENT PRICE



(Saint Louis, Minnesota, EE.UU., 1911 - Los Angeles, California, EE.UU., 1994)

Actor de teatro, con una elegancia innata y una voz inconfundible, debutó en el cine en 1938 y antes de convertirse en una figura emblemática del cine de terror intervino como actor secundario en obras maestras como La canción de Bernadette (Thesong of Bernadette, 1943), de Henry King; Laura (Laura, 1944), de Otto Premminger; Que el cielo la juzgue (Leave her to heaven, 1945), de John M. Stahl; Los diez mandamientos (The ten commandments, 1956), de Cecil B. De Mille; y Mientras Nueva York duerme (While the citysleeps, 1956), de Fritz Lang.

A partir de su interpretación en Los crímenes del museo de cera (House of wax, 1953), de André De Toth, no cesó de actuar en producciones de terror y fantasía, desde las adaptaciones de Poe realizadas por Corman, hasta sus films con Wílliam Castle o la serie del doctor Phibes. Tim Burton le rindió un merecido homenaje al propocionarle un papel especial en Eduardo Manostijeras (Edward Scissorhands). Hoy, Víncent Price es todo un clásico a la altura de Boris Karloff, Bela Lugosi, Christopher Lee, Peter Cushing o Paul Naschy.


EL CINE DE TERROR EN ESPAÑA E IBEROAMÉRICA





El cine de terror es el género en el que se integra aquel tipo de producción fílmica que provoca en el espectador, amén de un exigióle placer estético extensible a cualquier otra faceta artística, una sensación de desasosiego, miedo, horror o terror a través de unas imágenes que, argumental y/o sintácticamente tienen, aunque no sea condición necesaria, esa pretensión.



Adolfo Camilo Díaz

("El cine fantaterrorífico español", 1993)





El género del fantaterror es el más universal de los géneros, ya que su producción se extiende a todos los países y no sólo a Hollywood, lugar donde florecieron casi en exclusiva estilos tan gloriosos como el western y el musical. A pesar de su escaso prestigio intelectual entre la crítica convencional, el cine de terror de habla hispana o portuguesa merece un estudio profundo y, en ocasiones, una abierta reivindicación.

En Brasil se encuentra un nombre absolutamente personal e inclasificable. Se trata de José Mojica Marins -véase un espléndido estudio de Luís Gasea en la revista "Terror Fantastíc“-, cultivador de un cine perverso y demoníaco en el más estricto sentido de la palabra, horror en estado puro -el personaje Zea do Caxo-, rodado con escasos medios y que en ocasiones se balancea en el delicado límite de lo terrorífico y lo ridículo. Con todo, su obra es original y enraizada en una cierta visión del mundo de su Brasil natal.

La principal producción del género en Iberoamérica tuvo lugar en México. En la edad dorada del cine mexicano -Indio Fernández, María Félix, Pedro Infante, Jorge Negrete, Cantinflas, el propio Luis Buñuel...) los géneros predominantes eran el melodrama, el musical y las aventuras rancheras o de la revolución mexicana, mientras que el cine de terror se veía relegado a producciones de segunda y tercera fila. Sin embargo, en los años 50, se hicieron muy popular una serie de relatos terroríficos sobre vampiros y momias, con personajes como "Santo”, que combatían siempre en defensa del bien. Un título resulta memorable: El vampiro (1959), de Fernando Méndez, si bien hubieron otros muchos, algunos con colaboraciones de ¡lustres actores, como Boris Karloff y John Carradine.
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“Santo y Blue Demon contra los monstruos”



"Santo" y "La Sombra" se convirtieron en figuras de culto para el espectador mexicano e iberoamericano -recordemos títulos como El Enmascarado de Plata (1952), de René Cardona Jr.; La sombra vengadora (1954), de Rafael Bale- dón; Santo contra las mujeres vampiro (1962), de Alfonso Corona Blake- y no faltaron películas barrocas e insólitas, hoy objeto de culto entre los aficionados, como Satánico Pandemónium (1973), de Gilberto Martínez Solares, con sexo y exorcismo a granel; El monstruo resucitado, de Chano Urueta; la pintoresca Santo y Blue Demon contra Drácula y el hombre-lobo (1973), de Miguel M. Delgado, el director de los films de Cantinflas; La momia azteca (1957), de Rafael Portillo, sobre el fenómeno del hipnotismo; Ladrón de cadáveres (1956), de Fernando Méndez, una versión de Prometeo; El jinete sin cabeza (1956), de Chano Urueta, un western con sectas malignas y cabezas cortadas; y El hombre que logró ser invisible (1957), de Alfredo B. Crevenna, con el prestigioso Arturo de Córdova. Como títulos más recientes destacan Alucarda, la hija de las tinieblas (1975), de Juan López Moctezuma, con jorobados, doncellas, sadoma- soquísmo, erotismo, desnudos y baños de sangre; y La noche de la bestia (1988), de Gilberto de Anda, con influencias de Alien y La cosa.

Arturo de Córdova fue el protagonista de El hombre sin rostro (1951), de Juan Bustillo Oro, un thriller psicológico; Chano Urueta dirigió en 1960 El espejo de la bruja, historia de brujas nada desdeñable; Rafael Portillo, en 1957, filma La maldición de la momia azteca, con Ramón Gay y Rosita Arenas, todo un clásico, al igual que la anterior ¿a momia azteca (1957), films imperfectos pero llenos de encanto e ingenuidad; Orlok, el infierno de Frankenstein (1960), una versión de Frankenstein, se debe a Rafael Baledón, en cuyo reparto aparece el español Armando Calvo; el especialista Alfonso Corona Blake dirige El mundo de los vampiros (1960) y Ramón Obón presenta Cien gritos de terror (1964), dos historias inspiradas en Edgar Alian Poe.

El primer film mexicano de horror en color es El imperio de Drácula (1966), de Federico Curiel, que se basa en Drácula, príncipe de las tinieblas, de Terence F¡- sher, inferior al original pero dotado de una irresistible ingenuidad, casi amateur.En el resto de Iberoamérica apenas hay films reseñables del género, si bien podemos citar la argentina Obras maestras del terror (1960), de Enrique Carreras, con Narciso Ibáñez Menta y Carlos Estrada, y la coproducción entre Argentina y Perú, El inquisidor (1975), de Bernardo Arias. No son obras maestras pero merecen, sin duda, el interés del buen aficionado.



EL CINE DE TERROR EN ESPAÑA



Pese a las enormes dificultades que levantar un cine de género tiene en cualquier lugar que no sea los Estados Unidos y al escaso apoyo de la crítica al mismo -los estudios, por ejemplo, de José María Latorre sobre cine fantástico y Casilda San Miguel sobre ciencia-ficción ignoran por completo la aportación española-, lo cierto es que el terror y la fantasía han tenido importantes cultivadores en España, una edad de oro indudable -el período 1970-1980- y un puñado de películas a la altura de cualquier producción contemporánea del género.

El cine fantástico español comienza con el pionero Segundo de Chomón y su historia puede dividirse en tres etapas fundamentales:

Prehistoria (Inicios hasta 1968)



El año 1968 es el año de producción de La marca del hombre-lobo, de Enrique Eguíluz, con Paul Naschy.

No hay en esta época auténtico género en la producción española y es rebuscado rastrear sus huellas en films espléndidos como La torre de los siete jorobados (1944), de Edgar Neville, o Cuentos de la Alhambra (1950), de Florián Rey. Sólo en los años 60 y con el influjo de Italia comienzan a aparecer de forma tímida títulos como Hipnosis (1962), de Eugenio Martín; El sonido de la muerte (1964), de José Antonio Nieves Conde, donde se esbozan dinosaurios; La cara del terror (1962), de Isidoro M. Ferry; La hora incógnita (1963), insólita e interesante película de ciencia-ficción de Mariano Ozores... Ciertamente, lo que se arrastra de las Conversaciones de Salamanca y la moda del llamado Nuevo Cine español favorecen lo más mínimo al género como estilo artístico.

En estos años comienza su particular andadura en el cine Jesús Franco (Madrid, 1930 -), inclasificable y prolífíco director que antes de dedicarse a producir films pomo o de "serie Z”, uno tras otro, tuvo tiempo de filmar empeños dignos como Gritos en la noche (1961), El secreto del doctor Or/o/f(1964), Ne- cronomicón (1967) o Drácula contra Frankenstein (1972).

Apogeo (1969-1981)



La edad de oro del cine de terror en España viene marcada por una productora especializada. Profilmes, y por la presencia carismática de Jacinto Molina (Paul Naschy), sin duda el principal cineasta de género que ha dado el cine español en toda su historia. El éxito monumental de La noche de Walpurgis, de León Klimowsky, en 1970 es el punto de partida; la polítíca cinematográfica impuesta a partir de 1982 por fa Administración del Partido Socialista es el acta de práctica defunción del género.

Narciso Ibáñez Serrador, que cosecha una gran popularidad con su serie televisiva Historias para no dormir, presenta dos títulos estimables: La residencia (1968) y ¿Quién puede matara un niño?(1975). Algunos cineastas de prestigio se apuntan al género con resultados diversos: Eloy de la Iglesia firma la discreta El techo de cristal (1971), Vicente Aranda decepciona con Ceremonia sangrienta (1972), en tanto que Jorge Grau logra una interesante e impactante No profanar el sueño de los muertos (1973).

León Klimowsky, un artesano argentino afincado en España, se especializa casi siempre con guiones e interpretaciones de Paul Naschy, entre las que destacan Doctor Jekylly el hombre-lobo (1971) y La rebelión de las muertas (1973). Carlos Aured también logra sus mejores películas con Naschy: La maldición de la momia, El espanto surge de la tumba (1972) -sobre todo ésta última, con el perverso Alaric de Marnac como personaje protagonista- y El retorno de Wal- purgis (1973). Javier Aguirre dirige a Naschy en El jorobado de la Morgue (1972) y El gran amor del conde Drácula (1972), ambas muy interesantes.

Pero, ¿es que hay cine de terror en España al margen de Jacinto Molina? Muy poco. Hay que encontrarlo en las obras de Amando de Ossorio, modesto pero esforzado especialista que consigue una buena trilogía sobre el mundo de los templarios -Malenka (1968), La noche del terror ciego (1972) y El ataque de los muertos sin ojos (1973)-, y Eugenio Martín, autor de la famosa e internacional Pánico en el Transiberiano (1972) -con Peter Cushing, Christopher Lee y Telly Savalas-, Una vela para el diablo (1973) -con Aurora Bautista- y la desconocida e interesante Aquella casa en las afueras (1979). Otros títulos a reseñar, dentro de su modestia, son El coleccionista de cadáveres (1967), de Santos Alcocer; La orgia de los muertos (1972), de José Luís Merino; La casa de las muertas vivientes (1972), de Alfonso Balcázar; La mansión de la niebla (1972), de Francisco Lara Polop; La llamada del vampiro (1973), de José María Elorríeta; Escalofrío (1978), de Carlos Puerto; y El lago de los muertos vivientes (1982), de José Ramón Larraz.

Curiosamente, la falta de apoyo crítico y oficial al cine de terror se compensa con una difusión internacional que no gozan otros títulos españoles. La aparición de revistas especializadas -"Terror Fantastic--, festivales -Sítges-, mitos propios -Paul Naschy- y el esfuerzo individual de sus creadores permite la supervivencia durante una década de este género, mucho más interesante que los que las historias convencionales de cine han querido recoger.

Decadencia (1982-1998)



Aparte de la obra de Jacinto Molina y algún coletazo de los cineastas anteriores, el terror y la fantasía se relegan en España al olvido, del que sólo es rescatado por autores como Juan Piquer Simón -Viaje al centro de la tierra (1978), Misterio en la isla de los monstruos (1978), Slugs, muerte viscosa (1986), La mansión de Chtulhu (1991)- y Sebastian D'Arbó, realizador de películas como Viaje al más allá (1980), El ser (1982) o Cena de asesinos (1986), todas ellas violentas e irregulares, pero con su punto de interés.

En los últimos tiempos, y tras los tímidos intentos de Bigas Luna -Angustia-, Imanol Uríbe -La luna negra- y Agustín de Villaronga -Tras el cristal- el género parece volver a las pantallas con las aportaciones de Alex de la Iglesia -la popular y curiosa El día de la bestia, con Santiago Segura-, Francisco Gordillo -Licán- tropo, la vuelta de Paul Naschy- y Enrique Bellot -Memorias del ángel caído (1997), con Santiago Ramos, Héctor Alterio y José Luis López Vázquez-.

El balance tal vez no sea sobresaliente, pero es capaz de interesar al buen aficionado, desde el realismo casi naturalista de Pedro Olea en El bosque del lobo (1968) al encanto de las producciones Profilmes, pasando por la poderosa presencia de Paul Naschy y la participación de estrellas femeninas, como Anita Ek- berg -Malenka-, Julia Saly -musa de Paul Naschy en interpretaciones inolvidables, como El retorno del hombre-lobo (1980)-, Maria Kosti, Patty Shepard, Mir- ta Miller, María Perschy, Dianik Zurakowska... La herencia del fantaterror español está aún pendiente de ser revisada de forma objetiva en filmotecas y pases televisivos.



JACINTO MOLINA



(Madrid, 1934-)

Paul Naschy, guionista, actor y director, es una de las figuras más internacionales y polémicas del cine español (sobre el cineasta el autor ha publicado una biografía editada por el Festival de Fantasporto). El fue, por méritos y esfuerzo propios, el artífíce del cine de terror en España y se ha convertido en uno de los mitos universales del género gracias a su intensa labor en todas y cadauna de las distintas vertientes del mismo.
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Jacinto Molina, “Paul Naschy”



Como actor y guionista puede admirarse su creación de Waldemar Daninsky -el hombre-lobo- en títulos como La marca del hombre-lobo (1967) , de Enrique Eguiluz, y La noche de Walpurgis (1970), de León Klímowsky, y su paseo por todos los mitos del terror: Drácula -El gran amor del conde Drácula (1972), de Javier Aguirre-, el giallo -Una libélula para cada muerto (1973), de León Klímowsky, y Los ojos azules de la muñeca rota (1972), de Carlos Au- red-, el clasicismo gótico -El jorobado de la Morgue (1972), de Javier Aguirre-, la momia -La venganza de la momia (1973), de Carlos Aured-, la posesión diabólica —Exorcismo (1973) , de Juan Bosch-, el terror en estado puro -El espanto surge de la tumba (1972), de Carlos Aured-, etc.

Como director se inició en 1976 -Exorcismo- y su obra incluye títulos del calibre de El caminante (1978) y El huerto del francés (1977), aparte de sus incursiones en el cine de terror clásico, donde ha conseguido films inolvidables: El retorno del hombre-lobo (1980), Latidos de pánico (1983) y El aullido del diablo (1987).
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Paul Naschy en “El Retorno del Hombre-Lobo”







Por su creación de Waldemar, mito a la altura de los más grandes, por su absoluta dedicación al género, por la seriedad con que siempre lo ha abordado y por su específico talento, Paul Naschy es, sin duda y pese a sus detractores, una figura de primera línea en el fantaterror mundial.

Como tantos otros, su talento ha tenido que ser reconocido más afuera de España que en su propio país, pero su mejor bagaje es su propia obra, objeto de culto entre muchos aficionados.


EL TERROR CONTEMPORÁNEO



Con numerosas revistas especializadas -profesionales y "fanzines"-, con festivales exclusivos -Avoriaz, Fantasporto, Sitges- y con un número estimable de aficionados, el cine de terror, en los años 80 y 90 ha conocido una auténtica edad de oro, similar a la vivida en los años 30. Tal vez haya influido el vértigo de los cambios contemporáneos o la cercanía del nuevo milenio, pero la buena salud del género no ofrece ninguna duda.

La amplía producción de cine de terror, en estos años, se articula en torno a una serie de temas y motivos fácilmente identificables.



GORE TERROR



Se refiere al cine de extrema violencia y sangre, casi para espectadores ma- soquístas, pero, dentro de la ficción, no tratamos aquí la vergonzosa degradación de la violencia real, esa que describe Paul Schrader en su impresionante Hardcore o recoge Alejandro Aménabar en Tesis.

El modelo fue doble, pero con un mismo autor, Wes Craven. Por un lado, The last house on the left (1972), y, por otro, la famosa La matanza de Texas

(The Texas chainsaw massacre, 1974). Antes había gore, pero se limitaba a circuitos especializados. Gordon Lewis, asociado con Dave F. Fried- man, rodó en 1963 Gore feast, película que puede considerarse como uno de los orígenes de este peculiar estilo. Dos décadas más tarde, los largometrajes de sangre, asesinatos, descuartizamientos y visceras llenaban toda una parcela del cine de horror y agrupaban un número respetable de espectadores. Después llegarían los éxitos de Viernes 13 (Friday the 13th, 1980), de Sean Cunningham; El asesino de Rose Mary (Rosemary's killer, 1981), de Joseph Zito: o Cumpleaños mortal (Happy birthday to me, 1980), de J. Lee Thompson, con los excelentes Melisa Sue Anderson y Glenn Ford. El esquema es similar: asesinatos en serie cometidos en la persona de jóvenes y adolescentes.

Wes Craven logró su punto más alto con Pesadilla en Elm Street (Anlghtmare on Elm Street, 1984), que ofrece un interesante tratamiento de la relación sueño-realidad y que introduce un nuevo mito del terror: Freddy Krue- ger. Este malvado personaje, encarnado por Robert Englund, ha aparecido en series sucesivas hasta llegar a La pesadilla final de Freddy (Freddy's dead: the final nightmare, 1991), de Rachel Talalay, rodada en 3-D. Craven es también autor de otros títulos estimables, como La serpiente y el arco iris (The serpent and the rainbow, 1987) y Shocker (1990).



[image: ]

Robert Englund es Freddy Krueger, una vez transformado por los trucos visuales de Alan Munro y los efectos mecánicos de Andre Ellingson



Destaca también la serie Return ofthe living dead, cuya tercera parte, rodada en 1991 por Brian Yuzna, se estrenó en video con el título Mortalzombie. Su enloquecido argumento cuenta la historia de amor entre el hijo de un científico y su novia que, tras morir en un accidente, es resucitada convirtiéndose en una peligrosa y patética zombie.

Otro título muy conocido es Maniac (1980), de William Lustig -los asesinatos de un esquizofrénico-, lo mismo que El dia de la madre (Mother's day, 1980), de Charles Kauffmann -ultraviolenta-, o El tren del terror (Terror train, 1979), de Roger Spottiswoode.

Una modalidad especial del gore es la cultivada en el cine de Hong-Kong, que ha llegado a crear todo un circuito de distribución de este tipo de films que casi siempre se estrenan directamente en vídeo.

Algunos de los títulos son muy explícitos: Gore en las calles o El dentista.



SATANISMO Y POSESIONES DIABÓLICAS



Richard Donner, aprovechando el éxito de El exorcista, logró en La profecía (The ornen, 1976), una obra inquietante, con un clima terrorífico bastante logrado y superior a la más efectista Posesión infernal (Evil dead, 1982), de Sam Raimi, un curioso cineasta que ha logrado con Darkman (1990) su mejor obra y un efectivo homenaje al cine de la Universal. El éxito de La profecía propició dos continuaciones: La maldición de Damien (Da- míen: ornen II, 1978) y El final de Damien (The final conflict, 1981), ambas dignas y correctas.

Con inspiración directa o indirecta en el tenebroso mundo de las posesiones satánicas o del entorno diabólico existen numerosas películas, la mayoría superficiales y efectistas; pueden citarse, no obstante, Lucifer (Fear no evil, 1981), de Frank La Loggia, insólita biografía del mismísimo diablo,y, en un estilo más tradicional, Los creyentes (The believers, 1986), incursión en el género de uno de los artífices del free cinema británico, John Schlessinger, y El mensajero del infierno (Hellbound, 1993), de Aaron Norris, con Chuck Norrisy la atractiva Sheree J. Wilson, con acción y apariciones diabólicas. El diablo aparece también encarnado por Robert De Niro, bajo el nombre de Louis Cypher, en el discutible film de Alan Parker El corazón del ángel (Angel heart, 1987). Ninguno de estos títulos, sin embargo, ¡guala a la producción española El caminante (1978), de Jacinto Molina, donde Paul Naschy encarna de manera convincente a Satanás bajo una figura humana y en un viaje por el mundo de los seres humanos.
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Robert de Niro y Mickey Rourke en “El Corazon de Angel”



MITOS CLÁSICOS



La licantropía, en diversas formas, inspiró a Joe Dante -Aullidos (The how- ling, 1980)-, John Landis (Un hombre-lobo americano en Londres (An american werewolfin London, 1982)- y Neil Jordán, autor de En compañía de lobos (The company of wolves, 1984), un original cuento de miedo bastante atractivo. El tema aparecerá también en Lobos humanos (Wolfen, 1980), de Míchael Wad- leigh, que, al igual que los títulos anteriores, cuenta con unos espeluznantes efectos especiales, sobre todo en las transformaciones de los personajes en lobos.

Mike Nichols filmó una versión clásica de la leyenda, Lobo (Wolf, 1995), con Jack Nicholson y Michelle Pfeiffer, en tanto que Paul Naschy encarnó a su mítico Waldemar en dos nuevos títulos: La bestia y la espada mágica (1983) y Licán- tropo (1996), mucho mejor la primera que la segunda.

Los monstruos clásicos de Drácula y Frankenstein también conocieron versiones modernas. En 1979, John Badham presentaba un interesante Drácula, con Frank Langella, y en 1991 llegaba la superproducción de Francis Ford Cop- pola, Drácula, con Gary Oldman y Anthony Hopkins, barroca hasta el delirio, irregular pero sin duda fascinante. Interesantes son también las derivaciones del vampirismo, que es utilizado libremente por Tony Scott en El ansia (The hun- ger, 1983), una auténtica orgía de imágenes llamativas, o por Joel Schumacher en The lost boys (1989), que mezcla vampiros, bandas juveniles y cine adolescente.

Kenneth Brannagh, especialista en Shakespeare, se atrevió con una nueva versión de Frankenstein, en apariencia fiel a la novela, y con Robert De Niro en el papel de la criatura. La desmesura perjudicaría no poco los interesantes resultados finales.

En cuanto a la momia, resucitó de nuevo en El despertar (The awakening, 1980), realización de Mike Newell sobre texto original de Bram Stoker y cuyo máximo aliciente es la presencia del gran Charlton Heston.

Homenajes a la gran herencia clásica son las obras de David Lynch -Terciopelo azul (Blue velvet, 1986), film genuinamente fantástico e inclasificable-, John Carpenter -La niebla (The fog, 1980)- y Ridley Scott, autor de Alien, el octavo pasajero (Alien, 1979), mezcla de terror clásico y ciencia-ficción, una de las mejores aportaciones al género en los últimos años donde, por una vez, el efecto de choque aparecía perfectamente integrado en una acción coherente y calculada: la amenaza de unos seres extraños en una nave espacial. La continuación, Aliens: el regreso (Aliens, 1986), de James Cameron, conservó notable calidad e interés, lo mismo que las dos posteriores, sobre todo Alien: resurrection (1997), con Winona Ryder acompañando a Sigourney Weaver.
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“Alien, el octavo pasajero"



SECUELAS Y "REMAKES"



Cada film de éxito -El exorcista, La profecía, La noche de Halloween, Pesadilla en Elm Street, Viernes 13...- tuvo varias continuaciones, lo que prueba la falta de imaginación de muchos de los nuevos creadores del género. Más interés tuvieron algunas actualizaciones de clásicos, como La cosa (The thing, 1982), a cargo de John Carpenter; El beso de la pantera (Catpeople, 1982), de Paul Schrader; La invasión de los ultracuerpos {The invasión ofthe bodysnatchers), que hizo en 1978 Philip Kauffmann; o El pueblo de los malditos (1996), de John Carpenter.



FANTASMAS Y APARICIONES



La más célebre película sobre este tema es Poltergeist (1984), de Tobe Hooper, una producción de Steven Spielberg que combina con acierto la fantasía infantil del autor de E.T. con el efecto espectacular del hombre que realizara La matanza de Texas. No es una obra maestra, pero su éxito fue inmenso.

También destaca A chínese ghoststory, película japonesa de cierta originalidad, pero no demasiado conocida. Otros títulos populares fueron Terror en Amytville (The Amytville horror, 1979), con varias continuaciones y variable interés; Phantasma (Phantasm, 1979), de Don Coscarelli, cuya frase de lanzamiento fue: Si esta película no le aterroriza, es que está usted muerto; la serie Hou- se, que conoció varias continuaciones; y, en una línea de comedia, Ghostbusters, de Ivan Reitmann, y Casper, encantadora película infantil sobre fantasmas benévolos.



STEPHEN KING



King es uno de los novelistas más populares de los últimos veinte años y el rey indiscutible del género en su vertiente literaria. Las narraciones de Stephen King casi forman un género propio, y van desde La zona muerta (The dead zone, 1983), filmada por David Cronenberg, a la inquietante El resplandor (The shining, 1980), un film de Stanley Kubrick con instantes de auténtico terror y que ha mejorado con el paso del tiempo.

Otros títulos son: Salem's Lot (1979); Los chicos del maíz (Children of the corn, 1984); Sonámbulos (1978) -interesante y subvalorada-; la famosa Carrie (1976), de Brian De Palma; Christine (1982), de John Carpenter-un automóvil maligno-; Cujo (1983), de Lewis Teague -un perro San Bernardo inquietante y maléfico-; Creepshow (1982), de George A. Romero -colección de historias breves-...

En 1991, Fraser Heston, -hijo de Charlton-, uno de los directores americanos más prometedores de estos años, presenta La tienda (Needful things), con Max Von Sydow, otra adaptación del prolífico Stephen King, hombre que sin duda posee en su imaginación la llave de la fantasía y el miedo.

El único rival de Stephen King es el novelista y ocasional director Clive Barker, autor de una trílogía titulada Hellraiser-la primera película data de 1987- sobre temas demoníacos y con una realización extremadamente efectista y rayando el gore.



TERROR PSICOLÓGICO



Oscila entre las historias de psicópatas -el actor británico Donald Pleasance ha sido uno de los que mejor ha dado vida a las mismas en los últimos años- hasta la mencionada y fascinante El resplandor, de Kubrick, repleta de momentos absolutamente inquietantes.

En 1991, Jonathan Demme, responsable hasta ese momento de comedíetas intrascendentes, acometió la adaptación de la novela "El silencio de los inocentes", de Thomas Harris, bajo el título de The silence of the lambs (El silencio de los corderos), una apasionante introspección en los lados más oscuros de la mente humana y con dos sensacionales protagonistas: Anthony Hopkins y Jodie Foster. Aunque es un thriller psicológico, varias de sus secuencias remiten directamente al horror en su sentido más puro y clásico.
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Antonhy Hopkins y Anthony Heald en “El Silencio de los Corderos”



En 1994, el especialista John Carpenter dirigió la inquietante En la boca del miedo (In the mouth of madness), un estudio sobre la imaginación y la locura, con inspiración directa en Lovecraft y con un clima muy conseguido. Sam Neill fue el protagonista y en el reparto aparece en un papel especial Charlton Heston.



ENTRE LA VIDA Y LA MUERTE



El australiano Peter Weir, antes de instalarse en Estados Unidos, rodó en su país algunas películas encuadrables en el género fantástico. Una de ellas. La última ola (The last wave, 1979), entra directamente en el campo del terror y, en cualquier caso, es un largometraje de extrañas imágenes y de una fascinación que hace recordar al gran Jacques Tourneur.

Por su parte, Larry Cohén, autor de la insólita La serpiente voladora (Q, the winged serpent, 1982), es un inteligente realizador de cine fantástico de “serie B"; a él se debe una angustiosa trilogía sobre unos bebés asesinos que encubre una reflexión sobre las fronteras del derecho a la vida, con condena incluida del aborto. La mejor de las tres es la primera. Estoy vivo (It's alive, 1975), de inquietante terror.

También como director de fuerte personalidad hay que citar a David Cronenberg, especialista en ciencia-ficción y fantástico, que ha tratado siempre de dotar a sus obras de una visión del mundo personal e identíficable. Bajo su firma se encuentran Shivers (1975), Cromosoma 3 (The brood, 1979), Videodrome (1982), La zona muerta (The dead zone, 1984), La mosca (The fly, 1986) -inteligente remake del clásico de Kurt Neumann-, Inseparables (1990) o Crash (1996). Su obra aparece entre lo más interesante del fantástico contemporáneo.



LOS LÍMITES DEL GENERO



Si el western entra en la misma línea que la aventura y el cine histórico tropieza con el Oeste, las aventuras o el melodrama, lo mismo sucede con el fantástico en su triple vertiente: fantasía pura, terror o ciencia-ficción.

¿Dónde incluiríamos Psicosis o Los pájaros, de Hitchcock?. Alien es a la vez ciencia-ficción y terror, mientras que la magistral Invasión of the body snat- chers (1956), de Don Siegel, es ciencia-ficción, pero ¿acaso no roza lo inquietante y terrorífico? ¿Y una obra maestra del calibre de King Kong, hermosa y absolutamente inclasificable?


PARTE II
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1914 - EL GOLEM



Der Golem



FICHA TECNICA



D. Henrik (Heinrich) Galeen. G. Paul Wegener y Henrik (Heinrich) Galeen. F. Guido Seeber. DA. R.A Dietrich y R. Gilse. DU. 67 minutos. N. Alemania.



INTÉRPRETES Y PERSONAJES



Paul Wegener, Lvda Salmonova. Albert Steinrück Cari Ebert. Emst Deutsch, Jacob Tiedtke, Rudolf Bluemner.



SINOPSIS



Un grupo de obreros descubre la figura de piedra de El Golem: un anticuario la compra y busca la fórmula para darle la vida de acuerdo a las antiguas tradiciones hebreas. El Golem resucita y se enamora de la hermosa hija del anticuario, pero ésta, cuando le ve, huye presa del pánico y el horror. El Golem, enloquecido, sembrará el miedo y la destrucción en la ciudad hasta que, finalmente, es abatido.
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Paul Wegener en “El Golem”



La leyenda de El Golem se remonta a las más viejas tradiciones hebreas que hablan de un hombre sin alma creado en piedra por el rabino Loew en el siglo XVI para defender el guetto judío de Praga. El carácter de El Golem presenta notables semejanzas con el Frankensteín creado por Mary W. Shelley; ambos, en realidad, tienen un precedente común: el mito griego de Prometeo. Existe también una novela sobre el mito denominada "El Golem'', escrita por G. Meyrinck. Desde los mismos inicios del cine en Alemania, el argumento planeó como un proyecto personal para Paul Wegener, uno de los primitivos realizadores germanos, cultivador del entonces naciente expresionismo y que siempre quiso ver en su visión de la leyenda un viaje hacia las esencias puras del cine.

De hecho, tres fueron las versiones del tema: en 1914, inaugurando prácticamente el género fantástico en lo que se refiere a duración (largometraje) y legitimación cultural; en 1919 rodó Der Golem un die Tanzerin, hoy perdida; y en 1920 la más conocida de las tres. El Golem (Der Golem-Wie er in die Welt Kam), con fotografía de Karl Freund e idéntico reparto que la versión de 1914. En 1935, Julien Duvivier realizaría una nueva película sobre el tema. Le Golem, protagonizada por Harry Baur y Roger Karl.

Los inicios del cine de terror se confunden con los del mismo cine que, al fin y al cabo, es un producto de la fantasía humana aplicada a la observación de la realidad. Ya en 1910 se filmó un cortometraje de 16 minutos sobre Frankens- tein, producido porThomas A. Edison, y lo mismo sucede con The werewolf(1913). Pero Der Goleem, en 1914, aporta una entidad fílmica mucho mayor, aparte de una duración de largometraje. Wegener se anticipó dos años a la novela de GustavMeyrink, que data de 1916, pero su fascinación al oir la leyenda judía le hizo concebir la película en la que interviene como protagonista, autor del guión y codirector. El otro hombre que está ligado al proyecto es Henrik Ga- leen, y en cuanto a la protagonista femenina, Lyda Salmonova, se trata de la misma esposa de Wegener. La película es interesante por servir de precedente al expresionismo alemán y por profundizar en el tema de la criatura que se revela contra la voluntad de su creador, tema clásico en Frankenstein.

La versión del año 1922, que recoge y ambienta fielmente la leyenda, es la que quedará en la Historia del Cine como el logro más definitivo de Paul Wegener, pero no podemos olvidar que con su trabajo en 1914 se da partida de nacimiento oficial al género denominado fantástico-terrorífíco, aunque haya que insistir que cortos fantásticos ya se encontraban en la filmografía de Georges Méliés desde el mismo comienzo del cinematógrafo.


1919 - EL GABINETE DEL DOCTOR CALIGARI



Das kabinett des Dr. Caligari



FICHA TECNICA



D. Robert Wiene. P. Erich Pommer. A. Hans Janowitz. G. Cari Mayer y Hans Ja- nowitz. F. WUly Hameister. DA. Hermán Warm, Walter Róhring y Walter Reimann. V. Walter Reimann. PR. Decla-Bioscop. DU. 78 minutos. N. Alemania.



INTÉRPRETES Y PERSONAJES



Wemer Krauss (Dr. Caligari). Conrad Veidt (Cesare), Friedrich Feher (Francis), Lil Dago- ver (Jane), Hans H. von Twardowski (Alan), RudolfLettinger (Dr. Olserí), RudolfKlein- Rogge (Asesino capturado).



SINOPSIS



Sentado en un banco del parque, Francis le cuenta su historia a un compañero. En la ciudad de Holstenwall, situada al norte de Alemania, aparece de repente una feria ambulante, y Francis convence a su amigo Alan, estudiante, para que vaya a verla con él. El Dr. Caligari, uno de los componentes de la feria, le pide a un empleado del Ayuntamiento que le consiga los necesarios permisos. El empleado se burla de él y al día siguiente aparece asesinado. Francis y Alan, que están en la feria, acuden a ver al Dr. Caligari y a su sonámbulo. Cesare. Cesare le lee a Alan su porvenir: vivirá hasta el amanecer. Al día siguiente, Alan aparece muerto exactamente de la misma manera que el empleado.

Francis, que sospecha de Caligari, lleva al padre de Jane, la mujer a la que ama, y que es médico de profesión, a que reconozca a Cesare, pero el doctor no logra encontrar en él nada raro. Francis continúa, sin embargo, sus indagaciones y se dedica a vigilar a Caligari, sin saber que éste ha reemplazado a Cesare por un muñeco, que descansa ahora en el féretro, mientras que el sonámbulo se dedica a cumplir las órdenes de su jefe. Enviado a matar a Jane, Cesare decide raptarla y se ve perseguido por la familia de la joven. Cae finalmente agotado. La policía descubre el muñeco en el féretro, pero Caligari logra escapar. Francis sigue a Caligari hasta un manicomio y, al entrar en él, descubre que es el director.

A la noche siguiente, Francis y tres empleados del manicomio examinan los papeles del director y descubren un relato sobre un “showman" italiano del siglo XVIII, llamado Caligari, que utilizaba a un sonámbulo, Cesare, para matar a la gente. Francis enfrenta al director con el cadáver de Cesare, pero es atado con una camisa de fuerza.
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Friedrich Fehery Werner Krauss en "El gabinete del doctor Caligari"



El expresionismo fue definido como el intento de presentar la vida interior de la Humanidad en lugar de su apariencia externa. Oficialmente, el movimiento nace en 1920 y, según Louis Cheronnet, sus fuentes de inspiración son el sueño, la filosofía, el individuo y la colectividad, las tormentas sexuales, el sadismo y las aberraciones mentales.

La corriente expresionista en pintura y poesía es anterior; en lo que se refiere al cine, El gabinete del doctor Caligari es considerada como la obra que primero y de forma más radical aplica los recursos estéticos que ya habían informado la producción pictórica y literaria en la Alemania de los primeros años del siglo.

La gestación de la película fue compleja. Según parece, Hans Janowitz y Cari Mayer escribieron un guión en el que recogían sus propios recuerdos acerca de un famoso psicópata asesino de Hamburgo. El planteamiento inicial presentaba a Cesare como símbolo del pueblo y al doctor Caligari símbolo del Estado. Al final, con la derrota de éste, se defendía un mensaje de cariz antiautoritario.

Erich Pommer, el productor, pensó en Fritz Lang para dirigir el film, pero éste se encontraba enfrascado en el rodaje de Las arañas: El barco de los brillantes (Die spinnen: Das brillantenschiff), por lo que el proyecto fue a parar a manos de Robert Wiene. El cambio más significativo fue el añadido de un prólogo y un epílogo que convertían a la historia en la narración de un loco. La importancia de El gabinete del doctor Caligari es múltiple:

1. Históricamente es una profunda renovación en el cine de la época, inaugurando, como ya se ha adelantado, la corriente expresionista, que habría de tener una influencia grande en el cine posterior, incluyendo a Hollywood en los años 30, entre cuyos directores cabe destacar a John Ford, que en El delator (The informer, 1936) recoge lo mejor de la herencia expresionista.

2. La descripción de personajes en El gabinete del doctor Caligari es teatral y barroca, con unas interpretaciones que en su exageración resultan brillantes. Es un film totalmente artificial, pero de una belleza indiscutible.

3. La película de Robert Wíene no es únicamente una pieza clave en el cine primitivo por sus aportaciones estéticas o por las disputas socíopolíticas a que dio lugar, sino que es también un antecedente del cine de terror, al crear un clima opresivo, unas actuaciones desgarradas y un puñado de secuencias realmente inquietantes (todas las aportaciones del sonámbulo Cesare, el manicomio...). La serie de horror que produce la Universal en los años 30 bebe de las fuentes estéticas de este recargado, sombrío, complejo y fascinante El gabinete del doctor Caligari. Apagadas ya las discusiones políticas de su época, el film se mantiene por su deslumbrante estética.


1922 - NOSFERATU, EL VAMPIRO



Nosferatu, eine symphonie des grauens



FICHA TECNICA



D. y MO. Friedrich Wilhelm Murnau. A. Basado en la novela de Bram Stoker G. Henrik Galeen. F. Fritz Amo Wagner y Gunther Krampf. DC. y V. Albin Grau. PR. Prana Film. DU. 110 minutos. N. Alemania.



INTÉRPRETES Y PERSONAJES



Max Schreck (Conde Orlock, alias Nosferatu/Dracula), Alexander Granach (Agente inmobiliario KnocklRenfield), Gustav Von Wanggeheim (Hutter IJonathan Harker), Grete Scroeder (EUenJNind), G.H. Schnell (Armador Harding), Ruth Landshoff (Annie), John Gottowt (Profesor Bulwer), Gustav Botz (Dr. Sievers), Max Nemetz (Capitán del barco), Wolfgang Heinz (Primer oficial).



SINOPSIS



Hutter acaba de casarse con una mujer llamada Ellen, pero poco después de la boda su jefe le envía a un castillo perdido en los Cárpatos para cerrar un negocio comercial con el conde Orlock. Allí es vampirizado por éste, y desde ese instante su voluntad se ve dominada por el diabólico Nos-feratu (no muerto), que es la auténtica identidad de Orlock. El monstruo deja su castillo para buscar a la familia de Hutter, dejando tras él un rastro de muerte y desolación. Ellen, sin embargo, ha aprendido las técnicas para destruir a los vampiros, y le espera preparada para acabar con la maldición.
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Max Schreck es “Nosferatu. el vampiro“



Murnau se llamaba en realidad Friedrich Wílhelm Plumpe, y había nacido en Bielefeld (Alemania) en 1888. Comenzó en el teatro de la mano de Max Rein- hardt, durante la Primera Guerra Mundial sirvió en el ejército alemán y, al término del conflicto, entró en la industria del cine siendo su primera obra Der knabe in blau, en 1919. Friedrich W. Murnau, uno de los grandes poetas de la imagen cinematográfica, murió en Los Angeles el 11 de marzo de 1931, victima de un accidente de automóvil.

La segunda parte de su carrera se había desarrollado en Estados Unidos, donde realizó su obra maestra: Amanecer (Sunrise, 1927). Nosferatu, el vampiro fue la primera gran película del director. Fascinado por el relato de Bram Stoker, referente literario de todos los films de vampiros, quiso realizar una adaptación fiel e intensamente personal; sin embargo, problemas legales con los herederos del novelista obligaron a cambiar el título del film, así como los nombres de los protagonistas. Pese a ello, Murnau captura admirablemente el morboso ambiente creado por Stoker en su novela.

La película se inscribe estéticamente en la corriente expresionista germana, siendo las secuencias que se desarrollan en el lóbrego castillo del no muerto lasque mejor se acomodan ai barroco juego de luces y sombras que Murnau sabe convertir en una fascinante poesía terrorífica. La viuda de Bram Stoker, pese al cambio de título, interpuso una querella contra la productora de la película por la falta de pago de los derechos de autor correspondientes, y un tribunal condenó a la destrucción de los negativos. Por fortuna, la sentencia no se cumplió en su totalidad.

Bela Balasz dijo de Nosferatu, el vampiro que estaba atravesada por una fría ráfaga del dia del juicio final, y es cierto que el poder de sugestión de las imágenes es tan grande que la impresión de terror que produce secuencias como el abandono de las ratas del barco donde viaja el vampiro, continúan hoy conservando todo su impacto. Murnau consigue imprimir su estilo a la historia que, aun siendo expresionista y terrorífica, presenta un alto contenido poético, aparte de la utilización de escenarios abiertos y naturales, algo que el expresionismo consideraba de segundo orden. La dificultad de una empresa de este cariz y su carácter de irrepetible se demostró cuando en los años 80 Werner Herzog filmó un fidelísimo remake de Nosferatu, el vampiro, y que es una pálida y fría copia del original, sin casi ninguna de sus cualidades inquietantes y poéticas. Murnau era un espléndido poeta, aunque en Nosferatu, el vampiro su mundo expresivo y su poesía fugitiva fueran, en expresión de José María Latorre, sueños desarrollados en un ambiente pestífero en el que ataúdes, barcos fantasmas y ratas son manifestaciones de un infierno intuido.


1922 - LA BRUJERÍA A TRAVÉS DE LOS TIEMPOS



Haxan



FICHA TÉCNICA



D. y G. Benjamín Christenscn. P. Ernest Mattison. E Johan Ankerstjerne. DU. 102 minutos. N. Alemania.



INTÉRPRETES Y PERSONAJES



Maren Pedersen, Alice Frederiksen, Oscar Tribolt, Clara Pontoppidan, Benjamín Christensen, Tora Teje, Elith Pió, Karen Winthcr, Emmy Schónfeld, Johs Andersen.



SINOPSIS



La película, basada en los procesos por brujería habidos en los siglos XV y XVI, describe los procedimientos para obtener información sobre las brujas, torturas in- duídas, el “sabbath” de las brujas y misas negras.



Una leve acción argumental, la búsqueda de datos para un informe, se completa con material documental acerca el tema, ofreciendo un completo análisis sobre el mundo de lo sobrenatural y lo diabólico.

Una requisitoria contra las acciones criminales, producto de la intolerancia, contra todo tipo de inquisiciones y sus instrumentos de tortura (Ado Kyrou). La frase de Kyrou resume el entusiasmo que los surrealistas experimentaron al contemplar esta insólita, inclasificable y extraordinaria película que fue realizada por Benjamín Christensen (Viborg, Dinamarca, 1879 - Copenhague, 1959) en 1922. Este director fue, en su juventud, cantante de ópera, y, hasta La brujería a través de los tiempos, su obra se había limitado a una serie de thrillers escasamente recordables. En 1926 se trasladó a Hollywood, como otros muchos cineastas nórdicos: Stiller, Sjostrom..., donde no alcanzó excesiva notoriedad. Entre su escasa obra en tierras norteamericanas pueden citarse The haunted house (1928) y Una noche en el infierno (Seven footprints to Satan, 1929). Las secuencias de La brujería a través de los tiempos mezclan la imagen real con dibujos animados. Hay escenas coloreadas de gran impacto y, junto a las secuencias de ficción, se encuentran otras documentales que describen detalles morbosos de los procesos por brujería.

En las imágenes del film se hallan ecos de pintores como Goya o El Bosco, y entre las secuencias famosas destaca una en la que el diablo seduce a una mujer casada mientras que su marido, encargado de realizar investigaciones sobre los presuntos comportamientos extraños de la mujer, duerme plácidamente en la cama contigua.

Según la "Aurum Film Encyclopedia of Horror", Haxan ha circulado en distintas versiones y duraciones. En 1966 se difundió una copia con una narración sonora a cargo del novelista Williams Burroughs. La enciclopedia editada por Phil Hardy en "Aurum", manantial ineludible para cualquier interesado en el cine de terror, considera la película como uno de los logros más fascinantes de la primera etapa del cine universal.

Hace escaso tiempo, se ha llevado a cabo la restauración de la copia original e íntegra de Haxan, rescatándose todas aquellas escenas coloreadas en su momento y que, por desgracia, habían desaparecido de gran parte de las pocas copias existentes. La visión de la obra de Christensen se ha acercado para todo buen aficionado a la fantasía, aunque el título que mejor cuadraría a la película es el de pesadilla.


1924 - EL HOMBRE DE LAS FIGURAS DE CERA



Das wachsfigurenkabinett



FICHA TECNICA



D. Paul Leni. G. Henrik Galeen. F. Helmar Larski. PR. Neptun Film. DU. 84 minutos. N. Alemania.



INTÉRPRETES Y PERSONAJES



Emil Jannings, William Dieterle, Conrad Veidt. Werner Krauss, Olg Von Belajeff.



SINOPSIS



Tres episodios cuyo hilo conductor es un escritor que tiene a su cargo un gabinete de figuras de cera. FJ primer episodio -Haritn- al-Rachid- es oriental, el segundo -Iván el Terrible- se desarrolla en Rusia durante la época de este temido personaje y el tercero -]ack el Destripador- tiene como protagonista al asesino descuartizador de prostitutas que mantuvo en jaque a Scotland Yard.



Paul Leni (Stuttgart, Alemania, 1885 - Los Angeles, California, EE.UU., 1929) es conocido por títulos como El legado tenebroso (The catand the canary, 1927) y El hombre que ríe (The man who laughs, 1928), sin embargo, El hombre de las figuras de cera es tal vez la más fascinante de sus obras. Destacan en sus tres episodios, un auténtico estudio sobre la tiranía, la magnífica dirección de actores, entre los que sorprende encontrar en el reparto al futuro director William Dieterle, autor de la espléndida Jennie (Portrait ofJennie, 1948), con unos inconmensurables Conrad Veidt en una interpretación que supera a la que realizara sobre idéntico papel -Tcheskassoff- en Iván el Terrible (¡van Grozny, 1942- 1944), de Serguei Eisenstein, y Emil Jannings en su personaje de Harún-al-Ra- chid.

El episodio de Iván el Terrible es el mejor de los tres, gracias sobre todo a Conrad Veidt, pero también a la puesta en escena, expresionismo puro, de Paul Leni, un realizador semiolvidado pero cuya obra está a la altura de los grandes del cine germano en los años 20.

Conrad Veidt (Postdam, Alemania, 1893 - Los Angeles, California, EE.UU., 1943), especializado en personajes truculentos (El gabinete del doctor Caligari, El hombre que ríe, El judio errante, The spy in black) fue una de las grandes presencias del cine de la época. Precisamente, El hombre de las figuras de cera ofrece el aliciente de contemplar juntos -aunque sea en episodios diferentes- a Emil Jannings y Conrad Veidt, dos de los actores más prestigiosos de Alemania y símbolos de una época irrepetible.

El tema de las figuras de cera sería llevado en numerosas ocasiones al cine, destacando entre sus múltiples versiones la filmada en 1952 por André De Toth, Los crímenes del museo de cera (House ofwax), con Vincent Price en el papel protagonista.

El film de Leni, menos popular que su obra en Hollywood, permanece como una muestra perfecta de la aplicación del complejo expresionismo al género del terror. Su influencia sería grande en el mismo durante toda la década de los 30 y aún hoy puede percibirse sú calidad, su valor y, sobre todo, su capacidad de inquietar.


1927 - EL FANTASMA DE LA ÓPERA



The phantom of the opera



FICHA TECNICA



D. Rupert Julián. P. Cari Laemmle. A. Basado en la novela de Gastón Leroux. G. R. Schrock y Elliot Clawson. F. V’irgil Miller. PR. Universal. DU. 94 minutos. N. Estados Unidos.



INTÉRPRETES Y PERSONAJES



Lon Chaney (Erik, el fantasma), Mae Busch (Christine), Harry Earles, Víctor McLaglen, Man Moore.



SINOPSIS



En la Opera de París está a punto de estrenarse una nueva representación. Christine es una joven del coro que sueña con ser una estrella. De pronto comienzan a suceder extraños crímenes y alguien desconocido fuerza la situación para que la joven sea la actriz que reemplace a la diva protagonista. Se trata de Erik, el fantasma, un ser deforme y amargado que se ha enamorado de Christine y que tras su máscara oculta un terrible secreto.
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Lon Chaney y Mae Busch en "El fantasma de la ópera’



Esta versión de la novela de Gastón Leroux es uno de los más inolvidables trabajos cinematográficos del gran Lon Chaney. El rodaje fue problemático, ya que Rupert Julián (Auckland, Nueva Zelandia, 1889 - Los Angeles, California, EE.UU., 1943) hubo de ser sustituido por Edward Sedgwick, e incluso se comentó que el propio Chaney dirigió personalmente varias de las secuencias.

Los decorados poseen una magia indescriptible y abundan los momentos mágicos, como aquel en que el fantasma acaricia el órgano en su mansión de las sombras o el famoso en que la bella Christine descubre su rostro destrozado y refleja el horror en una expresión indescriptible. La escena cumbre es, sin embargo, el baile de máscaras, al que acude disfrazado el fantasma dispuesto a arrancar a su enamorada de los brazos del hombre que ella ha elegido.

De la novela se filmarían múltiples versiones, unas fieles -la de Terence Fi- sher-, otras libres-la de Arthur Lubin, con Claude Rainsy Nelson Eddy-y también las que utilizan el argumento básico como inspiración para una historia diferente -la curiosa y especial adaptación en clave musical de Brian De Palma en El fantasma del Paraíso (The phantom of the Paradíse, 1974), pero la mejor de todas y la que capta la esencia del relato de Gastón Leroux es esta película muda de Rupert Julián y Lon Chaney, quintaesencia del talento de un actor irrepetible que con verdadera justicia fue llamado el hombre de las mil caras.


1927 - GARRAS HUMANAS



The unknown



FICHA TECNICA



D. y A Tod Browning. G. Waldcmar Young. F. Merritt B. Gerstad. PR. Metro- Goldwyn-Mayer. DU. 65 minutos. N. Estados Unidos.



INTÉRPRETES Y PERSONAJES



Lon Chancy (Alomo), Joan Crawford, Norman Kerrv. Nick de Ruiz, John George, Frank Lanning.



SINOPSIS



Alonzo es un artista de circo que protagoniza un número peculiar desprovisto de brazos, que ha perdido en un accidente, utiliza los pies para realizar sorprendentes acciones.

En la oscuridad del camerino Alonzo revela su identidad: se trata de un criminal buscado por la policía, y no ha perdido los brazos, tan solo los mantiene ocultos a la vista del público. Alonzo se enamora de una chica neurótica que, a su vez, es cortejada por un hombre al que parece detestar y del que el artista le libera en unos momentos de particular acoso.

Alonzo se debate entonces entre revelar a la chica su identidad, arriesgándose a que la policía le capture, o cortarse realmente los brazos para seguir siendo el artista que su chica ha conocido y aprecia. La decisión será brutal e inútil.



La producción muda de Tod Browning está muy ligada, en sus mejores obras, a la colaboración con Lon Chaney, cuyo trabajo en común produjo excelentes resultados: El trio fantástico (The unholy tree, 1925), La casa del horror (London after midnight, 1927) -película desaparecida-, El palacio de las maravillas (The show, 1927), o Los pantanos de Zanzíbar (West of Zan-zibar, 1928). Todas palidecen ante la impresionante historia de The unknown, titulada en España con el rimbombante y sonoro Garras humanas.

La película hunde sus raíces en el teatro del absurdo, como recuerda con acierto la "Aurum Film Encydopedia of Horror", pero también participa de las características de lo que se dio en llamar por los surrealistas el amor fou, es decir, la locura y la pasión del amor, capaces de romper cualquier barrera convencional. Conceptos como la atracción sexual, la frustración erótica, tanto de Alonzo como de la chica, la venganza refinada, el crimen pasional y la locura en sus más extremas manifestaciones se engarzan en esta sorprendente Garras humanas con un vigor insólito para la época.

Lon Chaney está genial, empleando a fondo su legendaria truculencia que le hizo ganarse el calificativo de el hombre de las mil caras. No sabemos si Chaney hubiera podido adaptarse a las técnicas interpretativas del cine sonoro, pero sus actuaciones mudas, las que han podido conservarse, tienen una extraña calidad y atractivo aun en el exceso que suele acompañarlas.

A reseñar igualmente el magnífico montaje de las últimas secuencias que muestran el trágico desenlace del relato: en estos instantes se percibe con claridad la fuerza distorsionante de la fantasía como elemento rompedor de la realidad. Es lo que en inglés se conoce como bizarre para calificar lo extraordinario, lo incontrolable. En el reparto, junto a Lon Chaney, figura una jovencísima Joan Crawford, totalmente anulada por el protagonista, y muy lejos aún de sus célebres personajes en la década de los 30 que desembocarían en la figura de su vida: la Vienna de Johnny Guítar, de Nicholas Ray.


1931 - DRÁCULA



Dracula



FICHA TECNICA



D. Tod Browning. P. Cari Laemmle Jr. A Basado en la novela de Bram Stoker y en la obra de Hamilton Deane y John Balderscon. G. Garrett Fort y Dudley Murphy. F. Karl Freund. DA. Charles D. Hall. M. Tchaikovsky y Wagner. MO. Milton Carruth y Maurice Pivar. PR. Universal. DU. 84 minutos. N. Estados Unidos.



INTÉRPRETES Y PERSONAJES



Bela Lugosi (Conde Drácula), Helen Chandler (Mina Seward). David Manners (John Harker), Dwight Frye (Renfield), Edward Van Sloan (Profesor Van Helsing), Herbert Bunston (Dr. Seward), Francés Dade (Lucy Weston), Charles Gerrard (Martin, guarda del sanatorio), Joan Standing (Maid), Moon Carroll (Briggs), Josephine Velez (Grace, niñera inglesa), Michael Yisaroft (Posadero), Daisy Belmore (Pasajera del coche).



SINOPSIS



Renfield, un ¡oven incauto, cae bajo el dominio del conde Drácula, que después le acompaña hasta Londres para buscar nuevas víctimas en lugares alejados de sus dominios tenebrosos en los Cárpatos. El conde se oculta, tras su elegancia y distinción, entre la alta sociedad y la aristocracia londinenses, pero un espejo le delata -los vampiros no se reflejan en el cristal- y el doctor Van Helsing comprende la tremenda amenaza que se cierne sobre todos, especialmente sobre las mujeres que han conocido a Drácula, una de las cuales parece mostrar, además, una morbosa simpatía por él.

El combate entre Van Helsing, un hombre demasiado inteligente para haber vivido sólo una vida, y el vampiro será dramático.
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Bela Lugosi en "Drácula”



Por lo común, suele creerse que el vampiro es una especialidad centroeuropea, como el gulash, pero la realidad es muy diferente. Todas las culturas han conocido seres equivalentes al vampiro, es decir, criaturas nocturnas que chupan la sangre de los humanos, sobre todo de niños y mujeres; aún más, incluso antes de las culturas escritas conocidas, en los pueblos prehistóricos también existieron leyendas sobre este tipo de seres sobrecogedores. Uno de los máximos estudiosos de los temas sobrenaturales, Montague Summers, asegura que el vampiro más antiguo del que tenemos'noticias se encuentra pintado en un vaso prehistórico donde aparece un hombre copulando con un vampiro al que se ha cortado la cabeza. Los asirios y babilonios, padres directos de nuestras culturas mediterráneas, creían en un ser maligno que venía a atormentar a los mortales y a chuparles la sangre. Fueron ellos quienes inventaron el mito de Lilith, la mujer fantasmal y perversa que destroza a los niños; los hebreos heredaron de ~

ellos este mito y en el Génesis se habla de Lilith como de la anti-Eva, el negativo diabólico de la Madre primordial.

Por su parte, los griegos creían en las estrigias, espectros rapaces de largas garras que atacaban a las criaturas, y en las lamias, cuya especialidad era liquidar a los jóvenes de buen vera los que previamente habían seducido. Las leyendas indias hacen mención de un espíritu maligno, el Baital o Vétala, capaz de volver a la vida a un cadáver y de hacerle cometer las peores atrocidades. También en Las mil y una noches aparecen merodeadores de las tinieblas que se alimentan con la carne de sus víctimas, (según Sara García. "Nosferatu" núm. 5).

Drácula supuso la consagración de Bela Lugosi, uno de los nombres que va asociado al cine de terror y del que se dijo que enloqueció en los últimos años de su vida, llegando a dormir, como su más célebre personaje, en un ataúd. Lo cierto es que el alcohol y las drogas acabaron con un hombre que supo aportar a sus papeles un aire terrorífico convincente y que fue, junto a Boris Karloff, el rey indiscutible del género durante muchos años. Esta adaptación de la novela de Bram Stoker no se efectuó sobre la propia base literaria, sino sobre la versión teatral que ya existía y se había representado con notable éxito en los escenarios americanos. Ahí reside la principal limitación de una historia fantástica que se ve constreñida, en ocasiones, por una arquitectura y una interpretación demasiado visibles en sus recursos teatrales. Pese a las limitaciones, los encantos de esta obra de Browning apenas han disminuido con el paso del tiempo. A saber:

1. La excelente calidad de las primeras secuencias que se desarrollan en el castillo de Drácula, con las inolvidables apariciones de las mujeres-vampiro, la herencia expresionista y las ominosas luces y sombras que continúan conservando su inquietante poder expresivo.

2. La presencia hierática de Bela Lugosi pronunciando con voz pausada: I am Dracula (Soy Drácula), en un momento especialmente recordable.

3. La eficacia característica de Tod Browning, salpicada con su fuerte instinto poético, que se palpa en numerosos fragmentos de la película.

Drácula fue la adaptación por excelencia del mito hasta que Terence Fisher realizó, en 1958, la versión con Christopher Lee y Peter Cushing. Más tarde aparecerían tres acercamientos más, uno debido a Dan Curtís (con Jack Palace), otro firmado por John Badham (con Frank Langella), y el útimode Francís F. Coppola (con Gary Oldman), pero ninguno se acerca a la magia de Tod Browning y Terence Fisher.


1931 - FRANKENSTEIN



Frankenstein



FICHA TECNICA



D. James Whale. P. Cari Laemmle Jr. A. John L. Balderston, de la obra “Frankenstein" de Peggv Webling, y basado en la novela "Frankenstein or The modem Prometheus" de Mary W. Shelley. G. Robert Florey, Garrett Fort y Francis E. Faragoh.

F. Arthur Edeson. M. David Broekman. S. William Hedgecock. MO. Clarence Kos- ter. AD. Joseph A. McDonough. DA. Charles D. Hall. DC. Herman Rosse. MQ. Jack Pierce. PR. Universal. DU. 71 minutos. N. Estados Unidos.



INTÉRPRETES Y PERSONAJES



Colin Klive (Henry Von Frankenstein), Mae Clarke (Elisabeth), John Boles (Victor Moritz) , Boris Karl oft (El monstruo), Edward Van Sloan (Dr. Waldman), Dwight Frye (Fritz), Frederick Kerr (Barón Frankenstein), Lionel Belmore (Burgomaestre Vogel), Michael Mark (Ludwig), Marilyn Harris (Alaria), Arietta Duncan (Dama de honor), Francis Ford (Aldeano), Una O'Connor.



SINOPSIS



El joven sabio Henry Von Frankenstein, encerrado en un lóbrego y misterioso molino abandonado, realiza unos experimentos que deben otorgarle un poder equiparable al divino: la creación de la vida. Asistido únicamente por su fie! criado Fritz. criatura extraña y deforme, roba varios cadáveres para construir un cuerpo al que debe dotar de vida. Cuando todo está ya ultimado, Fritz roba un cerebro pero, en un error por su pane, coge el de un criminal. En medio de una gran tempestad, los experimentos del doctor Frankenstein surgen el efecto apetecido y un ser monstruoso cobra vida ante los aterrados ojos de los presentes. El padre, la prometida y un íntimo amigo del ¡oven Frankenstein intentan persuadirlo para que destruya su sacrilega obra. Este, al principio, no accede, y cuando al fin comprende su responsabilidad, al crear aquel horrendo monstruo, descubre con horror cómo aquél se ha fugado tras dar muerte a Fritz. Tras una alucinante persecución, en la que toma pane todo el pueblo, el monstruo es cercado en el viejo molino y tras un pavoroso incendio vemos consumirse entre las llamas a la increíble criatura del doctor Frankenstein.
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Boris Karloff es “el monstruo" en “Frankenstein“



Mary Wollstonecraft Shelley (1797-1851) fue hija de William Goodwin, pensador utópico, y de Mary Wollstonecraft, escritora feminista. Vivió, por tanto, desde muy niña el ambiente literario y cultural de sus padres. Aunque escribió numerosos libros, entre ellos alguno tan espléndido como "Mathilda", es su novela "Frankenstein" la que le garantiza la inmortalidad. James Whale (Dudley Staffs, Gran Bretaña, 1896 - Los Angeles, California, EE.UU., 1950) dirigió su primera película en 1930, Journey's end, y, a pesar de obras tan estimables como El caserón de las sombras (The oíd dark house, 1933) o El hombre invisible (The invisible man, 1934), son sus dos películas sobre Frankenstein las que le han proporcionado un lugar en la Historia del Cine. El desarrollo de la película es muy conocido. La Universal encargó a Robert Florey el guión primitivo, que iba a ser protagonizado por Bela Lugosi, pero ambos abandonarían el proyecto que es retomado por Whale y el actor Boris Karloff; con ellos nacerá un mito en las historias del cine de terror. La participación de Florey fue mucho más importante de lo que en un principio se creyó.

Está descansando mientras espera una nueva vida (Henry Von Frankenstein). El argumento de la película de Whale se separa bastante de la excelente novela de Mary W. Shelley, como harían casi todas las versiones cinematográficas, a excepción de la que firma Jack Smight en 1973, La verdadera historia de Frankenstein (Frankenstein: the true story), con James Masón y Leonard Whiting. En la visión de Whale el relato comienza en un cementerio, con imágenes de marcado matiz expresionista que retratan, en breves trazos, el ansia del protagonista: crear vida después de la muerte.

Este empeño divino y blasfemo le lleva a robar cadáveres y a componer un hombre nuevo, una criatura que, a través de un complicado artilugio, podrá acceder a la vida. Toda la historia está traspasada de este perverso deseo de ser como Dios, aunque Whale no dibuja esta perversidad del mismo modo que años depués lo haría Terence Fisher en sus versiones. En efecto, Whale no explora todas las posibilidades del personaje, que en la interpretación de Colin Clive siempre se mueve en un terreno entre la lástima y la simpatía, como un científico que está a punto de perder la razón pero que es básicamente bueno, todo lo contrario de la futura interpretación de Peter Cushing, que encarna a un doctor malvado y criminal, de mente brillante, que no titubea en deshacerse de todo cuanto se oponga a sus propósitos. La endeblez del retrato de Frankenstein en manos de Whale provoca que el mito de la película se identifique no con el doctor, sino con la criatura, a lo que ayuda la magistral caracterización creada por Jack Pierce y la fabulosa presencia fílmica de Boris Karloff. Si Frankenstein no profundiza en los elementos filosóficos de la historia, la belleza formal está garantizada con esos magistrales planos que muestran el nacimiento del monstruo, sus primeros pasos, la huida y, sobretodo, la inolvidable secuencia del río, con la criatura y la niña arrojando flores al agua. Este instante, absolutamente mágico, encierra toda la riqueza de la fantasía, de la imagínación, del miedo, de, en suma, el trágico enfrentamiento entre dos purezas: la malvada del monstruo y la inocente de la niña. Frankenstein no es un auténtico film de terror sino un cuento dramático y moralizante sobre los efectos perversos del abuso de la ciencia. Por otro lado, los toques de humor a cargo de Una O'Connor, espléndida actriz de carácter, no se ensamblan bien con la historia, antes al contrario, rompen el desarrollo del relato. Pese a sus debilidades, Frankenstein, de James Whale, es un film justamente mítico, no sólo por el éxi¬to popular que obtuvo o por la imaginería fantástica que fue capaz de crear y que perdura en nuestros días, sino también por ese brillante puñado de secuencias en las que la criatura se enfrenta a un mundo que no es el suyo y que le rechaza sin piedad. Estos elementos se verían convenientemente desarrollados en La novia de Frankenstein (The bride of Frankenstein, 1935), donde la continuación supera al propio original.


1932 - LA BRUJA VAMPIRO



Vampyr/Der traum des Alian Grey



FICHA TECNICA



D. Carl Theodor Dreyer. P. Cari Theodor Drcyer y Barón Nicolás de Gunzburg. A. Basado en el relato “Carmilla”, de J. Sheri- dan Le Fanu. G. Cari Theodor Dreyer y Christen Jul. F. Rudolph Maté. M. Wolf- gang Zeller. S. Hans Bittmann. MO. Cari Theodor Dreyer y Tonka Taldy. DC. Hermann Warm. PR Filmproduktion/Tobis-Kiangfilm. DU. 70 minutos. N. Alemania/Francia.



INTÉRPRETES Y PERSONAJES



Julián West/Barón Nicolás de Gunzburg (David Gray), Sybille Schmitz (Leone), Henriettc Gérard (Marguerite Chopin, la vampiresa), Jan Hieronimko (Dr. Man), Maurice Schutz (Dueño del castillo), Rena Mandel (Giséle), Albert Brass (Mayordomo), N. Babanini (Esposa del mayordomo). Jane Mora (Monja enfermera), Georges Boldin (Cojo).



SINOPSIS



Un joven, de nombre David Gray, llega a un pueblo llamado Counterpierre. Nada más entrar en la posada empieza a ser testigo/protagonista de extraños sucesos. En primer lugar, en la posada hay una habitación reservada a su nombre; en segundo lugar, la misma noche de su llegada recibe la visita de un hombre que le entrega un paquete atado y lacrado que contiene, escrita a mano, la advertencia: Para ser abierto después de mi muerte. El enigmático visitante le dice también a David estas palabras, que pueden interpretarse como una solicitud de ayuda: Ella no debe morir. Al día siguiente, siguiendo a un guardabosques mutilado, David Gray va a parar a un edificio en el que es testigo de algo inexplicable: en la pared se ven unas sombras bailando. Allí mismo, el médico del pueblo recibe a una anciana dama que viene por una puerta que parece dar al sótano, y al aparecer ésta las sombras se desvanecen. Mientras, el guardabosques está entregado a la fabricación de un ataúd. David vuelve a seguir al guardabosques cuando se va de allí y, así, llega a un castillo cuyo propietario resulta ser, ante su sorpresa, el misterioso visitante de la posada. David ha llegado a tiempo de ver cómo el hombre es asesinado. Una de las dos hijas del propietario del castillo. Gisele, atiende a su padre en agonía. La otra, Leone, se encuentra en cama aquejada de una insólita enfermedad. David Gray ya puede abrir el paquete que le entregó el hombre asesinado: se trata de un tratado sobre empirismo escrito por un tal Paul Bonnet.



La bruja vampiro describe las tres bases fundamentales del género fantástico, y que son, según Jean-Paul Tork, la aparición, el acontecimiento y el objeto. El núcleo central de la fantasía es la abolición de la razón, es decir, la liberación de las fuerzas incontrolables e irracionales que anidan en todo ser humano. Como escribió con acierto José María Latorre: La ¡dea que parece animar la cámara de Dreyer del modo que lo hace es precisamente sugerir el sentido oculto de la relación entre personas y objetos, o entre aparición y acontecimiento, en una mezcla insólita y sorprendente de paroxismo narrativo y de intuición poética.

La secuencia básica de La bruja vampiro, si es que se puede elegir una de entre las muchas brillantes que pueblan el film, es la que muestra a David Gray soñando con su propio entierro. En ella se dibuja con trazo magistral la inquietud ante lo sobrenatural, la ruta que marca el trazo de lo desconocido; diríase que es una antología profunda de lo fantástico, un viaje al interior de los secretos humanos.

Cari Theodor Dreyer (Copenhague, 1889 - Copenhague, 1968) es uno de los grandes artistas del cine, autor de un estilo, perfectamente reconocible, que se basa en una pureza radical de la imagen y en un retrato psicológico profundo de los personajes. Ambos elementos se conjugan en una serie de obras maestras que adquieren el calificativo auténtico de metafísicas porque hablan de la vida, de la meditación sobre lo que el hombre es, de lo que puede llegar a ser, ambos elementos clave de la metafísica, según la razón vital que pergeñaran Ortega y Gasset y Julián Marías. Dies Irae (Vredens dag, 1943), La palabra (Ordet, 1955) y Gertrud (1964), sobre todo las dos últimas, son obras maestras absolutas. La segunda contiene la famosa escena de la resurrección de una difunta, instante de suprema belleza, y la última es uno de los más impresionantes retratos femeninos que ha ofrecido el arte del siglo XX.

La bruja vampiro, aunque menos conocida que las anteriores, no les anda a la zaga en cuanto a calidad y belleza fílmicas. La odisea de David Gray, traducción francesa del original, es un análisis devastadoramente poético del lado oscuro de la naturaleza humana. También reúne e integra La bruja vampiro todas las convicciones que para Dreyer definen el arte y, muy especialmente, aquéllas que justifican con este epíteto a la cinematografía: El arte debe describirla vida interior, no la exterior. Es por lo que debemos abandonar el naturalismo y encontrar el medio de introducir la abstracción en nuestras imágenes. La facultad de abstracción es esencial a toda creación física... No son las cosas de la realidad lo que el realizador debe privilegiar, sino más bien el espíritu en y de detrás de las cosas (Cari Th. Dreyer en "Réflexions sur mon métier". Cahiers du Cinéma/ Editions de l'Etoile. Paris 1983, págs. 96 y 97).


1932 - EL HOMBRE Y EL MONSTRUO



Dr. Jekyll and Mr. Hyde



FICHA TECNICA



D.P. Rouben Mamoulian. AD. Robert Lee. A. Basado en el relato “The Strange Case of Dr. Jekyll and Mr. Hyde”, de Robert Louis Stevenson. G. Samuel Hoffenstein y Percy Heath. E Karl Struss. EE Farciot y Edouart. M. Cantada por Miriam Hopkins. S. Martin Paggi. MO. William Shea. DA. Hans Darcier. V. Travis Banton. PR. Paramount Pictures. DU. 82 minutos. N. Estados Unidos.



INTÉRPRETES Y PERSONAJES



Fredric March (Dr. Henry JekyWMr. Hyde), Miriam Hopkins (Ivy Pearson), Rose Hobart (Muriel Carew). Holmes Herbert (Dr. Lanyori), Halliwell Hobbes (General Carew), Edgar Norton (Poole), Tempe Pi- gott (Sra. Hawkins), Arnold Lucy (Utxer- son), Colonel McDonnell (Hobsorí), Eric Wilton (Briggs), Douglas Walton (Estudiante), John Rogers (Camarero), Mur- dock McQuarrie (Doctor).



SINOPSIS



El Dr. Jekyll es un joven médico idealista que persigue sin cesar el poder probar algún día su teoría de que todos llevamos en nuestro interior a un monstruo, y así lo expone al claustro de científicos del cual es miembro. Una noche consigue obtener la fórmula precisa, ingiere el líquido y... de repente, los nobles rasgos del Dr. Jekyll van transformándose lentamente en los de una bestia con características humanas. Todos los instintos animales de aquel hombre salen a la superficie, ya en plena libertad. Convenido en el horrible Mr. Hyde, el doctor huye de su laboratorio en busca de Ivy Pearson, una prostituta muy humana a la que tiempo atrás ayudó en un pequeño accidente. Ella desconoce el prestigio y la personalidad del Dr. Jekyll, y menos aún que bajo esa terrible máscara se halla el doctor. Seducida por su dinero y sus amenazas se conviene en su amante, aunque sólo sienta por él horror.

Transformado en hombre normal, ahora el Dr. Jekvll, se refugia al lado de su novia, pero el peso de su secreto no le deja vivir y, gradualmente, va dejando paso a sus impulsos, realizando un gran número de atrocidades, incluso un crimen, hasta que, consciente de haber sido descubierto por su amigo y de que no puede mantener esta doble relación amorosa, acomete su última transformación: esta vez su rostro monstruoso ya descubre un deterioro muy avanzado de todo su cuerpo.

La policía logra dar con él, descubriéndole en su nido de amor: consigue huir hasta su laboratorio donde la policía le dispara. Al caer, ya fallecido, la muerte descubrirá al mundo que tras el horrible rostro de Mr. Hyde se halla el Dr. Jekyll... y la prueba de que su teoría era cierta.



[image: ]

Fredric March en “El Hombre y El Monstruo”



En el siglo XIX escribieron una larga serie de excelentes novelistas como León Tolstoi, Fedor Dostoievski, Honorato Balzac, Stendhal, Alejandro Dumas, Wal- ter Scott, Charles Dickens o Pérez Galdós, cuyas obras han pasado casi intactas a nuestros días y además han influenciado numerosas películas desde los mismos comienzos del cine.

Robert Louis Stevenson (1850-1894) es el autor de dos espléndidos relatos llevados a la pantalla en multitud de ocasiones: "La isla del tesoro", un clásico de la aventura, y "Dr. Jekyll y Mr. Hyde", una historia de fantasía que es, también, un profundo análisis del hombre. La historia fue filmada por Rouben Mamoulian en 1931, y por Víctor Fleming en 1941, con Spencer Tracy, Ingrid Berg- man y Lana Turner; esta última, pese al excelente reparto, es más superficial e inadecuada que la primera. Posteriormente habría varías versiones más, pero lo que más destacó fueron las variaciones que se hicieron sobre el tema principal: el cambio de personalidad en una misma estructura corpórea. Destacan, en este aspecto. Las dos caras del Dr. Jekyll (The two faces of Dr. Jekyll, 1960), de Terence Fisher, en la que la transformación no es hacia la fealdad sino hacia la elegancia y distinción; El profesor chiflado (The nutty professor, 1963), magnífica e inteligente parodia realizada por Jerry Lewis; y Dr. Jekyll y su hermana Hyde (Dr. Jekyll and sister Hyde), de la que se hablará más adelante.

En 1931, Rouben Mamoulian era uno de los más innovadores directores americanos del momento. Con Aplauso (Applause, 1930) había experimentado, en la recién nacida técnica del sonoro, con excelentes resultados, y en los años siguientes abriría caminos en el musical (Amame esta noche -Love me tonight, 1932), el uso del color (La feria de las vanidades -Becky Sharp-, 1935-, y Sangre y arena -Blood and sand-, 1941) y el cinema de aventuras (El signo del Zorro -The mark of Zorro-, 1940, con Tyrone Power). Su adaptación de El hombre y el monstruo, realizada poco antes de la implantación en América del Código Hays de censura, permite la descripción de un ambiente morboso y de fuerte carga erótica. Poco a poco asistimos a la degradación del personaje, incapaz de soportar el desdoblamiento de dos personas en su cuerpo; antropológicamente es la prueba de la inseparabilidad del yo personal y de la circunstancia corpórea y psíquica que le sirven de soporte, como señalaba con acierto Ortega y Gas- set. El intento de separarlas es un imposible antropológico que acaba en tragedia. En efecto, la personalidad de Hyde se va apoderando de Jekyll hasta destruirle por completo. Ambas no pueden convivir en el mismo cuerpo. La película de Mamoulian encierra, además, un matiz provocador y maléfico, ya que en un momento de extraña lucidez el propio Jekyll reconoce que las maldades de Hyde están presentes en su interior, aunque convenientemente reprimidas y ocultas.

Fredric March expresa, en un gesto convincente, esta consciencia fugitiva en un hermoso plano que muestra al doctor Jekyll mirando con deseo a la mujer y, a la vez, reprimiendo sus vehementes pensamientos aunque dándose cuenta de que en el momento en que se convierta en Hyde podrá liberar ese deseo sin remordimientos. Esto es lo que, con cierta pedantería, algunos escritores denominaron el sentido transgresor de lo fantástico.


1932 - LÁ PARADA DE LOS MONSTRUOS



Freaks



FICHA TECNICA



D. Ted Browning. P. Harry Sharock. A. Basado en “Spurs", de Tod Robbins. G. Willis Goldbeck, Leon Gordon, Edgar Allan Woolf y Al Boasberg. F. Merritt B. Gcrstad. S. Gavin Barns. MO. Basil Wrangell. DC. Ccdric Gibbons y Merrill Pyc. PR. Metro- Goldwyn-Mayer. DU. 64 minutos. N. Estados Unidos.



INTÉRPRETES Y PERSONAJES



Wallacc Ford (Pbroso, el payaso), Leila Hyams (Ventts), Olga Baclanova (Cleopatra, la trapecista), Henry Victor, Roscoe Ates (Roscoe), Dais)-y Violeta Hilton (Las hermanas siamesas), Johnnv Eck (El hombre-tronco), Olga Roderick (La mujer barbuda), \linnie Woolsey (Koo-Koo, la mujer pájaro), Harry Earles (Hans), Dais)- Earles, Rose Dione, Edward Brophy. Alben Con- ti, Mati McHugh, Murray Kinnell.



SINOPSIS



En un misterioso prólogo se narra la historia de una mujer que fue muy hermosa tiempo atrás y que ahora ha quedado convertida en una especie de monstruo viviente. Todo comenzó en un circo donde trabajaban una troupe de freaks, seres humanos con terribles defectos físicos: un torso viviente, enanos, hombres sin piernas, seres deformes, mujeres barbudas...

Hans, un enano, se ve víctima de las burlas de Cleopatra, la trapecista, que le seduce y urde, de acuerdo con Sebastián, el forzudo, un plan para quedarse con todo el dinero que posee el enano. Todo va saliendo según sus malévolos planes, pero no han contado con la solidaridad de los freaks que, como un solo hombre y un solo impulso, se disponen a vengar las afrentas sufridas por uno de los suyos. Una noche de frío y lluvia se convertirá para Cleopatra en una terrible pesadilla. La venganza se habrá consumado.
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Harry Earles y Olga Baclanova en “La parada de los monstruos"



La historia original de La parada de los monstruos nace con un encargo hecho por Irving Thalberg a Willis Goldbeck. La ¡dea era encontrar una historia aún más terrorífica que Frankenstein. El primer acercamiento se basó en los textos de "Spurs", deTod Robbins, que Tod Browning (Louísville, Kentucky, EE.UU., 1882 - Santa Ménica, California, EE.UU., 1962) había conocido a través de su amigo el enano Harry Earles, que interpreta a Hans en la película. El rodaje se llevó en secreto y no estuvo exento de numerosos problemas a causa de que todos los freaks que aparecen en la película eran seres reales que habían sido contratados de un circo, y que aportan a las imágenes una estremecedora sinceridad y realismo. El preestreno de la película fue un escándalo a causa de la dureza de las secuencias con los seres deformes; el metraje de noventa minutos se redujo a sesenta y cuatro, añadiéndose, además, el prólogo y el epílogo feliz que hoy aparecen en la versión definitiva. Con el paso de los años, este film maldito, único e irrepetible se ha convertido en una joya del cine fantástico y en uno de los relatos más impresionantes que jamás se hayan llevado a una pantalla. Se ha escrito mucho acerca del tema fundamental de La parada de los monstruos, que no es otro que la búsqueda de la belleza en la más deprimente fealdad. En el argumento, los auténticos monstruos son las personas normales, mientras que las criaturas deformes, por accidentes de la naturaleza, forman un grupo familiar con un estricto código del honor y la dignidad. Hay excepciones, y los freaks tienen también amigos entre los seres normales. Esta temática es tratada por Browning con una óptica poética a través de una serie de imágenes impactantes por su verismo, por su autenticidad y que sesenta años después de su realización conservan aún todo su poder de fascinación. Entre ellas se lleva la palma el torso viviente cuando enciende un cigarrillo con ayuda de su boca, o la prodigiosa escena final de la venganza, uno de los momentos más terroríficos de toda la Historia del Cine, un terror justiciero y liberador, catártico podría decirse, como una operación necesaria para extirpar el mal. Tod Browning logra en La parada de los monstruos la obra maestra de su indefinible y misteriosa carrera. En los fotogramas de la película se ha capturado lo desconocido, la acción de lo anormal en el mundo de la normalidad, la lucha por la propia dignidad en la existencia de cada ser humano. Todos estos temas se hallan recubiertos por una trama melodramática en el sentido más noble del término. Para el recuerdo quedarán siempre secuencias como la de la boda entre Cleopatra y el enano Hans, cuando ella, mirando a todo el grupo de las criaturas, grita espantada porque no quiere ser uno de ellos, pero en su grito se mezclan la maldad y el desprecio.

En su magnifica El hombre elefante (The elephant man, 1980), David Lynch rindió homenaje a esta película irrepetible, pintando también un trágico universo de seres deformes que buscan encontrar un pedazo de autoestima y dignidad humana. En los primeros planos del film, que se desarrollan en un circo que exhibe monstruos humanos, puede leerse la inscripción "Freaks", que sirve así de recuerdo y homenaje de un gran cineasta, David Lynch, a otro artista que, en 1932, se atrevió a rodar esta obra maestra que aún hoy penetra en el alma de quien la ve, dejándola desnuda de prejuicios y vanidades, enfrentándola con la propia esencia de sí misma, que no es otra que la propia vida, es decir, la realidad radical de cada cual.


1932 - EL MALVADO ZAROFF



The most dangerous game



FICHA TECNICA



D. Ernest B. Schoedsack e Irving Pichel. Basado en el relato de Richard Connell. G. James Ashmore. F. Genry Cerrad. M. Max Steiner. MQ. Wally Westmore. PR RKO Radio Pictures. DU. 78 minutos. N. Estados Unidos.



INTÉRPRETES Y PERSONAJES



Leslie Banks (Conde Zaroff), Joel McCrea (Bob Rainsfbrd), Fay Wray, Robert Armstrong, Noble Johnson, Steve demento, Hale Hamilton, Dutch Hendrian.



SINOPSIS



El conde Zaroff es el propietario de una isla en las costas del mar ('.aribe. Para practicar su deporte favorito, la cacería humana, provoca el naufragio de los barcos que navegan por aquel territorio y tras apresar a los supervivientes organiza una cacería que acabará con la muerte de los desgraciados. ZarotTansia enfrentarse con un expeno cazador, Bob Rainsford. Para él preparará una cacería espectacular, una tremenda lucha por la supervivencia en la que cada uno jugará a fondo las armas de las que dispone. Un juego a muene, sin piedad.



La bestia que mata para vivir es llamada salvaje; al hombre que mata por deporte se le llama civilizado ("the most dangerous game").

El malvado Zaroff se rodó casi inmediatamente antes de King Kong (1933), una película mítica y magistral. El equipo era el mismo: Merian C. Cooper, Ernst B. Schoedsack, Fay Wray y Robert Armstrong; tan solo los actores Leslie Banks y un jovencísimo Joel McCrea no intervendrían en King Kong. El coste de El malvado Zaroff fue muy reducido, apenas 200.000 dólares de la época, una tercera parte que King Kong, y la mayor parte se empleó en decorados. La prodigiosa secuencia de la cacería se rodó en estudio, lo que facilitó la creación de una atmósfera morbosa, de auténtica pesadilla, algo que hubiera sido bastante más dífícil de captar en escenarios naturales. No hay que olvidar que no nos encontramos ante una obra realista sino ante una introspección fantástica en la naturaleza humana, el combate entre el hombre superior y el hombre normal, algo especialmente simbólico en los primeros años 30, con el apogeo de los totalitarismos marxista y fascista.

Zaroff es un malvado, cruel y solitario, que hace de la vida un juego de caza, captura y muerte; es brillante y él lo sabe, por eso ansia enfrentarse a un hombre de su talla; así, captura a Bob y le obliga a un reto mortal. McCrea encama a un hombre normal, pero esa normalidad no es mediocre sino que incluye la capacidad de supervivencia, el instinto de superación y la lucha denodada por el ansia de conseguir el triunfo.

El malvado Zaroff es un cuento sádico y perverso, que se manifiesta en el carácter y en el disfrute que Zaroff siente al ver morir a sus víctimas en una trágica demostración de su superioridad.

La primera parte de esta deslumbrante película, capaz de capturar el hálito mágico del horror y la fantasía, es el enfrentamiento dialéctico entre los dos contendientes. La segunda parte describe la cacería, y es complicado determinar cuál de las dos es más brillante.

La conclusión es, por tanto, la de una extraordinaria obra, cuya mejor cualidad es el opresivo ambiente de pesadilla que Ernst B. Schoedsack e Irving Pichel supieron captar en una admirable sucesión de imágenes cinematográficas.

El guión de la película adapta un relato de Richard Connell, del que existe traducción española, publicado por "Nostromo" en 1974. Su popularidad nunca ha llegado a igualar la de King Kong, sin embargo, como obra de arte, no le es en absoluto inferior, tan solo que la segunda visualizó más la fantasía y por ello conquistó un puesto en los recuerdos y pesadillas de generaciones de aficionados del mundo entero.


1932 - LA MOMIA



The mummy



FICHA TECNICA



D. Karl Freund. P. Cari Laemmlejr. A Basado en una historia de Nina Wilcox Putnam y Richard Schayer. G. John L. Balderston. F. Charles Stumar. MO. Milton Carruth. MQ. Jack Pierce. PR. Universal. DU. 72 minutos. N. Estados Unidos.



INTÉRPRETES Y PERSONAJES



Boris Karloff (Im-Ho-Teb), Zita Johann (Helen Grosbetiord), David Manners (Frank Whemple), Edward Van Sloan (Dr. Muller), Arthur Byron, Bramwell Fletcher (Arqueólogo) , Noble Johnson, Leonard Mu- die, Katheryn Byron, Eddie Kane, Tony Marlow, James Crane, Henry Victor. Arnold Grey.



SINOPSIS



Una expedición arqueológica descubre, en Egipto, la tumba de Im-Ho-Teb. Uno de los expedicionarios, al descifrar unos jeroglíficos, da vida, sin proponérselo, a la momia de Im-Ho-Teb. Algunos años después una nueva expedición, dirigida por un egipcio, descubre la rumba de una princesa: esta momia es llevada al museo de El Cairo. Una joven, Helen Grosbenord, se dirige inconsciente hacia la tumba. Sir Joseph Wemple y su hijo Frank la encuentran y descubren que se halla dominada por Im- Ho-Teb. Este, creyendo que ella es la reencarnación de su antiguo amor, intenta asesinarla para después poder gozar junto a ella la vida eterna. Cuando está a punto de lograrlo ante la estatua de Isis, un rayo corta su acción transformando a Im-Ho-Teb en un montón de huesos calcinados.
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Boris Karloff en “La momia"



Teófilo Gautier es el autor de una hermosa e imaginativa novela que se titula "La novela de la momia". En ella asistimos a una fascinante historia de amor que se desarrolla en el Egipto de Ramsés II, con ¡deas que seguramente tuvo en cuenta Cecil B. De Mille para su mítica Los diez mandamientos (The ten com- mandments, 1956) y que arranca después de un prólogo moderno en el que un grupo de arqueólogos descubre el sarcófago misterioso de una momia. Después de Gautier han sido varias las aproximaciones literarias al mito de la maldición de la momia, un apasionante viaje iniciático por los misterios del antiguo Egipto.

En 1899, Georges Méliés, en una curiosísima película sobre Cleopatra, muestra por primera vez en el cine a una momia; poco después, en 1909, Gérard Bourgeois rueda La momie du roí, cuyo argumento gira en torno a la profanación de la tumba del faraón Ramsés, que vuelve entonces a la vida para vengarse de quienes cometieron el sacrilegio. Son los primeros antecedentes fílmícos de un personaje que, en la tradición del género fantástico, ha aunado el romanticismo y el horror de un modo muy atractivo. Las dos mejores versiones cinematográficas del mito se deben a Karl Freund, en 1933, y a Terence Fisher, en 1959. Esta última cuenta con Peter Cushing y Christopher Lee en el reparto, y es una excelente historia aunque nunca alcanzará la popularidad de la versión de la Universal citada en primer lugar.

La momia esté firmada por uno de los mejores operadores del expresionismo alemán, Karl Freund. En ella, y con la ayuda de un inteligente guión y de un excepcional Boris Karloff en el papel protagonista, se hace hincapié en el aspecto amoroso del relato, presentando una pasión frustrada por el destino y que se mantiene siglos después. Lo que el personaje de Karloff siente por la mujer que en vida fue su amante y por la que se sacrificó, es un auténtico deseo de posesión que se manifiesta agudamente en esa secuencia en la que intenta convencer a Zita Johann para que asesine a su pretendiente. Como toda la producción Universal, la película está traspasada por el peculiar estilo expresionista que destaca en la recreación de ambientes y en unos efectos fotográficos que quieren simbolizar el estado de ánimo de los personajes. Lo mejor de La momia es el intenso poema de amor que relata, con una fuerza que sacude los estrechos límites de la racionalidad.

Esta magia de imágenes y miradas compensa del lógico envejecimiento de la película, causado sobre todo por la excesiva frialdad con que Karl Freund afronta el tema, como sí no hubiera querido implicarse en la trama o hubiera tenido miedo de construir lo que en el fondo La momia es: un impresionante melodrama tamizado por el horror de una antigua maldición que se renueva periódicamente.


1932 - EL DOBLE ASESINATO DE LA CALLE MORGUE



Murders in the rue Morgue



FICHA TECNICA



D. Robert Florey. G. Tom Reed. Dale Van Even-y John Huston. F. Karl Freund. MO. Milton Carruth. PR. Universal. DU. 75 minutos. N. Estados Unidos.



INTÉRPRETES Y PERSONAJES



Bela Lugosi (Dr. Mirakle), Noble Johnson (Janos), Sidney Fox (Camille), Leon Ames (Pierre Dupin). Bert Roach (Paul), Brandon Hurst (Prefecto de policio), Arlene Francis (Mujer).



SINOPSIS



París en el siglo XIX. Varias mujeres son raptadas por la noche y aparecen asesinadas de forma misteriosa y horrible. La policía comienza a investigar infructuosamente y traba contacto con un científico, el doctor Mirakle, que está llevando a cabo experimentos oscuros. Mirakle trabaja en transfusiones de sangre humana a un orangután, que se ha convertido así en una espantosa criatura, mitad bestia, mitad humana, y que le sirve para sus diabólicos propósitos.
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Sidney Fox y Bela Lugosi en 'El doble asesinato de la calle Morgue"



La Universal decidió compensar a Robert Florey del despido de Frankenstein y le ofreció acto seguido la adaptación del relato "Murders in the rué Morgue", de Edgar Alian Poe, que debió prepararse y filmarse en muy corto espacio de tiempo. La estrella asignada fue Bela Lugosi, el primer intérprete de Frankenstein, lo que obliga a adaptar muy libremente el relato de Poe para ofrecer así oportunidades de lucimiento al actor. Florey vuelca en la nueva película muchas de las ideas que había diseñado para el film que no pudo concluir, de ahí que las similitudes arguméntales sean grandes: el científico que enloquece, la criatura, el horrible desenlace... Aunque, como señala Brian Taves, El doble asesinato de la calle Morgue es algo más, ya que se trataría de la popularización y americanización de "El gabinete del Dr. Caligari”. Y, ciertamente, esta espléndida obra maestra de Florey, no suficientemente valorada en su momento, permanece como una de las grandes aportaciones expresionistas del cine americano de los años 30.

La película se rodó en octubre y noviembre de 1931, estrenándose en febrero de 1932. Pese a no ser en absoluto inferiora Drácula o Frankenstein, no obtuvo su mismo éxito, aunque de la historia se filmarán en el futuro nuevas adaptaciones (El fantasma de la calle Morgue -Phantom ofthe rué Morgue, 1954, de Roy Del Ruth, y Murders in the rué Morgue, 1971, de Gordon Hessler), todas ellas inferiores a la de Florey.

El estilo filmico de Robert Florey es magnífico; en esta película logra una perfecta integración del expresionismo con la historia dramática, beneficiándose además de la carismàtica presencia de Bela Lugosi en el truculento personaje del Dr. Mirakle. Los decorados del París de 1845 son exactos y muy pictóricos, no sólo en las escenas de terror, sino en la recreación romántica de los enamorados en el parque (una secuencia que inspiraría la posterior y fascinante Primavera, 1937, con la pareja Jeanette MacDonald y Nelson Eddy). La fotografía de Karl Freund sigue muy de cerca el influjo del cine alemán, tan admirado en aquellos momentos; la colaboración de Freund con Florey resultó fecunda, dando como resultado un film que hoy puede admirarse como un auténtico clásico del género.


1932 - LA LEGIÓN DE LOS HOMBRES SIN ALMA



White zombie



FICHA TECNICA



D. Víctor Halperin. P. Edward Halperin. G. Garnett Weston. F. Arthur Martinelli. PR. United Artists. DU. 70 minutos. N. Estados Unidos.



INTÉRPRETES Y PERSONAJES



Bela Lugosi (Legendre), Madge Bellamv (Madeleinc), Joseph Cawthorne, Roben Frazer. John Harron, Brandon Hurst, Dan Crimmins, John Peters, George Burr McAnnan, Clarence Muse.



SINOPSIS



En Haití una joven pareja se dispone a contraer matrimonio ante los celos mal disimulados de Beaumont, que desea a la mujer. Desesperado ante la inminencia de la boda, Beaumont recurre a los manejos de Legendre, un misterioso caballero que posee unas minas en las que emplea como obreros a zombies, muertos vivientes. Este administra una pócima a la chica, que cae en un estado de postración próximo a la muerte, pero que es el principio del dominio que Le- gendre ejerce sobre sus criaturas de ultratumba. Beaumont puede ahora poseer a la chica, Madeleine, pero ella se ha convenido en un cuerpo sin voluntad; entonces se da cuenta del terrible acto que ha cometido. Entretanto, el marido busca la manera de acabar con el hechizo de su mujer y se presenta en el lóbrego castillo donde habita Legendre, el señor de los zombies.
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Un zombie y Robert Frazeer en “La legión de los hombres sin alma "



El hallazgo argumental del dueño de unas minas empleando para los trabajos a muertos vivientes sería de nuevo utilizado por John Gilling para The plague ofthe zombies (1965); por lo demás, la originalidad de La legión de los hombres sin alma es grande, asi como su estilo soberbio, su atmósfera sugestiva, como un perverso cuento de terror en el que se siente la sensación de que se está viviendo una pesadilla de la que no se puede despertar hasta que desaparezca el causante del mal.

Cuando Madeleine, la heroína, recobra el hálito vital, tras la muerte de Le- gendre, musita: He despertado de un sueño, entonces la atmósfera amenazante desaparece y en ese respiro coincide también el espectador que ha asistido al desarrollo febril de una historia fascinante que comenzó cuando Bela Lugosi dice, señalando a las siluetas de unos hombres que caminan por la ladera: Foryou, my friend, theyare angels of death (Para usted, mi querido amigo, son los ángeles de la muerte).

Bela Lugosi, en una interpretación tan concentrada como la de Drácula, encarna la representación del mal utilizando a fondo la fuerza de su mirada, que adquiere así una poderosa sensación de perversidad.

La banda sonora incluye orquestación de ruidos provenientes de los trabajos de los zombies, que se combinan con cánticos espirituales y largos momentos de silencio; se trata de una distribución que recuerda, en algún momento, a La bruja vampiro, la obra de Cari Th. Dreyer.

En cualquier caso, la blancura de las imágenes, en duro contraste con el enloquecido escenario donde Legendre ejerce su diabólico poder, es uno de los elementos que contribuyen poderosamente al atractivo de esta película única e irrepetible, sólo envejecida en muy leves detalles, y que guarda en su interior, cual inconfesable secreto, el misterio del miedo, la definición de lo desconocido, de lo amenazante.

No hay en la breve filmografía de Víctor Halperin nada comparable a La legión de los hombres sin alma, aunque volviera al tema en un título irrelevante: Revolt of the zombies. Por una vez, el título español, aunque exagerado, contribuye a definir la esencia del contenido del film de forma más exacta que el escueto White zombie del original.

La legión de los hombres sin alma es la perfecta descripción de esa inolvidable secuencia en la que Lugosi va presentando a los componentes principales de su peculiar equipo de trabajo: un policía que le perseguía, el verdugo que estuvo a punto de ejecutarle... todos se han convertido ahora en muñecos a su servicio y sólo podrán descansar en paz cuando el poder de su dueño se desvanezca definitivamente.


1932 - LA ISLA DE LAS ALMAS PERDIDAS



Island of lost souls



FICHA TECNICA



D. Erle C. Kenton. A Basado en la novela "La isla del Dr. Moreau”, de H.G. Wells. Philip Wylic y Waldemar Young. F. Karl Struss. PR. Paramount. DU. 80 minutos. N. Estados Unidos.



INTÉRPRETES Y PERSONAJES



Charles Laughton, Richard Arlen. Bela Lugosi. Lcila Hyams, Anhur Hohl, Kathleen Burke, Stanley Relds, Paul Hurst, Tetsu Komai, Bob Konman, John George, Hans Steinke, Jack Burdene. Duke York.



SINOPSIS



En una isla apañada del mundo, el doctor Moreau ha dado rienda suelta s sus investigaciones logrando crear una raza de mulantes que le obedecen ciegamente y a los que domina mediante su poder hipnótico. Unos visitantes llegan a la isla y son alojados en la mansión del científico, pero pronto descubrirán su terrible secreto.
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Charles Laughton y sus criaturas en “La isla de las almas perdidas“



La célebre novela de H.G. Wells fue llevada al cine en varias ocasiones -la última hasta la fecha en 1995, en un film de John Frankenheimer protagonizado por Marión Brando-, pero la mejor versión es la de Erle C. Kenton (Norboso, Montana, EE.UU., 1896 - Glangade, California, EE.UU., 1980), que posee un poder inigualable de fascinación y perversidad. Resultan antológicas las escenas de las asambleas en que los mutantes adoran al Señor de la ley, así como la creación del personaje femenino de Kathleen Burke, otra mutación de particular sentido erótico.

Charles Laughton recrea con su particular estilo el personaje del científico agresivo, dominante y malvado; su doctor Moreau es una encarnación diabólica tal y como H.G. Wells la imaginó, previendo que algunos seres humanos en el siglo iban a intentar llevar a la práctica aquellas mismas ¡deas de dominación de la raza y control absoluto de las voluntades. La representación de la casa del dolor es impresionante en su aguda descripción de la tortura como método de dominio y humillación.

La fotografía corresponde a Karl Struss y logra en todo momento expresar la inquietud, el clima malsano de la acción y el patetismo de los esclavos infrahumanos, pero el mérito no puede regatearse a ese hábil artesano, Erle C. Ken- ton, que sin demasiadas ínfulas de autor supo llevar a término un puñado de espléndidas películas de género.

La Isla de las almas perdidas combina a la perfección el mensaje humanista de la novela con la pura fantasía y el horror, de ahí que se haya convertido en un clásico del género, y ello pese a que H.G. Wells rechazó la adaptación creyendo que no había captado la esencia de su obra literaria.


1933 - KING KONG



King Kong



FICHA TECNICA



D. Merian C. Cooper v F.rncst B. Schoed- sack. P. David O. Selznick. A. Merian C. Coopcr y Edgar Wallace. G. James Creel- man y Ruth Rose. F. Edward Linden, Vcrnc Walker y J.O. Taylor. EE. Willis O'Bricn. M. Max Steincr. S. Murray Spivack. MO. Ted Checsman. DA. Carroll Clark y .Al Hermán. PR. RKO Radio Pic- turc. DU. 100 minutos. N. Estados Unidos.



INTÉRPRETES Y PERSONAJES



Fay Wray (Ann Darrow), Roben Arms- trong (Carl Denhani), Bruce Cabot (Jack Dríscoll), Frank Reichcr (Capitán Englehom), Sam Hardy (Weston), Noble Johnson (Jefe indígena), James Flavin (Segundo piloto), Steve Clemento (Hechicero), Víctor Long (Lumpy), Ethan Laidlaw (Piloto), Dick Curtís (Marinero), Charlie Sullivan (Marinero).



SINOPSIS



El director de cine Cari Denham organiza una expedición a una isla inexplorada donde espera encontrar hallazgos sensacionales. Allí vive un pavoroso gorila gigante al que adoran los nativos. Tras diversas vicisitudes logran capturarle y le llevan a Broadway para protagonizar exhibiciones circenses ante un público ávido de emociones, pero el gorila, que se ha enamorado de una hermosa muchacha, escapa y causa el pánico entre los habitantes de la ciudad.
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“King Kong”



King Kong ha sido estudiada y admirada según claves interpretativas muy diferentes, pero ahora interesa centrar su núcleo fundamental, que no es otro que el correspondiente a una soberbia película fantástica que convierte los sueños más febriles en imágenes animadas de inagotable atractivo. Esta capacidad de hacer realidad un sueño -como lograría décadas después Steven Spielberg al dar vida a los dinosaurios en Parque Jurásico- se superpone a la historia de amor fou que subyace en la relación del monstruo con la mujer y que supone una nueva variación sobre el eterno tema de la bella y la bestia.

El proyecto de King Kong se remonta al interés de Merian C. Cooper ante la impresión que le causó la visión de El mundo perdido (The lost world, 1925), de Harry Hoyt. Contrató entonces a Willis O’Brien, que dibujó plano a plano la película que finalmente sería rodada por Cooper y Schoedsack con el apoyo financiero de David O'Selznick. El coste ascendió a 650.000 dólares, pero el éxito fue tremendo, aun incluso con el inoportuno corte de determinados planos que se consideraron excesivamente fuertes e impresionantes.

El combate de los seres prehistóricos en un decorado que recuerda a Gustavo Doré, el gorila gigante arrancando la ropa a la mujer o esa escena que lo muestra en lo alto del Empire State Building desafiando a los aviones que le atacan son instantes mágicos en los que la fantasía logra su máxima y mejor expresión.

King Kong no es solamente una obra maestra del género de la fantasía, sino una de las mejores películas que se han realizado; la gran mayoría de sus imágenes están destinadas a permanecer a través del tiempo en la memoria de cualquier buen aficionado al cine de cualquier lugar y en cualquier época.


1934 - SATANÁS



The black cat



FICHA TECNICA



D. Edgar G. Ulmer. P. Carl LaemmleJr. A. Basado en un relato de Edgar Allan Poe. G. Peter Ruric v Edgar G. Ulmer. F. John Mescall. M. Heinz Roemheld. MO. Ray Curtiss. DA. Charles D. Hall. PR. Universal. DU. 65 minutos. N. Estados Unidos.



INTÉRPRETES Y PERSONAJES



Boris Karloff (Hjalmar Poelzic), Bela Lugosi (Dr. Virus Verdegast), David Manners (Peter Alison), Jacqueline Wells (Joan Alison), Lucille Lund, Harn-Cording (Tha- mal), Egon Brecher, Anna Duncan, Henry Armetta. Albert Conti, Andre Cheron, Harry Cording, Tony Marlow, Paul Weigel, George Davis. Alphonse Martell, Alben Polet, Rodney Hildebrant, Herman Bing, Luis Alberni, Michael Mark. King Baggot, Paul Panzer, John Carradine.



SINOPSIS



Se inicia la trama en una noche de tormenta. Pctcr Alison y su mujer buscan refugio en la zona de los Cárpatos, encontrándose con Vitus Verdegast, hombre extraño que, a la vista de un gato, siente la necesidad irreprimible de matarlo. Aprovecha una noche de tormenta para atraerlos a su morada, un castillo construido por el arquitecto Hjalmar Poelzic sobre una montaña de dinamita. Dentro de este castillo, que él mismo llama extraño como la vida y la muerte, Herr Poelzic juega al ajedrez con Vitus la vida de sus amantes, alguna de ellas muerta va al abrigo de un féretro de cristal. La conversación entre los dos hombres gira constantemente sobre las nueve vidas del gato, dando a entender que es el gran padre del satanismo, celebrando misas negras cuando la luna se eclipsa. Vitus, tras una alucinante pelea, encadena al demente arquitecto, mientras Peter Alison y su esposa escapan, y prende fuego a la pólvora que hace explotar el gran monte, en cuya cúspide está asentado el misterioso castillo.
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Bela Lugosi en “Satanas”



Un argumento enloquecido que mezcla las cárceles soviéticas -una importante novedad en la época, y premonitoria- con decorados modernistas en un ambiente gótico, cadáveres conservados en urnas de cristal para preservar la belleza de la descomposición de la carne, crímenes rituales, misas negras, una partida de ajedrez en la que se pone en juego la vida de una mujer -un precedente de la célebre secuencia similar de El séptimo sello (Detsjunde inseglet, 1956), y de una fuerza superior incluso a la del film de Ingmar Bergman-... y tantos elementos, insólitos para la época, que se tradujeron en un film casi maldito, incom- prendido, redescubierto y, finalmente, casi genial. El título original, The black cat, hace referencia a la historia de Edgar Alian Poe, con el que no tiene nada que ver salvo el clima terrorífico y opresivo en el que se mueven historia y personajes.

El gato negro produce el pánico en Vítus, el personaje que encarna Bela Lu- gosi, y Poelzig (Boris Karloff) celebra misas satánicas bajo la advocación de un gato negro, así el animal adquiere la símbología del principe del infierno, el propio Satanás, que es, precisamente, el título español del film que, en esta ocasión, es tan oportuno y afortunado como el original.

Edgar George Ulmer (Víena, 1904-Woodland Hills, California, EE.UU., 1972), nacido en Austria pero afincado en los Estados Unidos, es uno de los directores más desconocidos de la cinematografía de Hollywood. Su obra, todavía por redescubrir, suele ofrecer peculiares rasgos de fantasía, aun recubiertos de argumentos débiles o mediocres. Ulmer comenzó su trabajo como asistente de dirección del gran Murnau, y entre su filmografía destacan títulos como Bluebeard (1944), The man from Planet X (1951) o El bandido (The naked dawn, 1955).

Según los máximos conocedores de la obra de Ulmer, Satanás es su mejor película, aquella en la que, sobre la base de un excelente guión, logra un ensamblaje perfecto entre intenciones y resultados, pintando un morboso relato de tinte diabólico y logrando una indefinible sensación de inquietud y desasosiego, de terror, en suma.

Piezas claves en la película, de la que tan sólo desentonan el prólogo y el epílogo, ambos envejecidos, son el buen hacer de Borís Karloff y la presencia subyugante de Bela Lugosi, en uno de los mejores papeles de su carrera. Karloff y Lu- gosi son dos actores mítícos en el género; ambos protagonizarían varías películas juntos, notablemente La Isla de las almas perdidas (Island of lost souls, 1932) de Erle C. Kenton, The raven (1935) de Lewis Friedlander o El ladrón de cadáveres (The bodysnatcher, 1945) de Robert Wise, aunque la mejor de todas fue, sin duda. Satanás.


1935 - LA NOVIA DE FRANKENSTEIN



The bride of Frankenstein



FICHA TECNICA



D. Terence Fisher. P. Anthony Hinds. A. Basado ne la novela “Frankenstein-, de Maiy W. Shelley. G. Jimmy Sansgter. F. (Warncrcolor) Jack Asher. M. James Bernard. S. W.H. May. MO. James Needs. DA. Ted Marshall. V. Molly Arbuthnor. MQ. Phil Leaky. PQ. Henry Montsash. PR Hemmer Films. DU. 82 minutos. N. Gran Bretaña.



INTÉRPRETES Y PERSONAJES



Peter Cushing (Baríti Victor Frankenstein), Christopher Lee (El monstruo). Hazel Court (Elizabeth), Robcr Urquhart (Paul Kempe), Valcwric Gaunt (Justine), Noel Hood (Tia Sofia), Marjorie Hume (La madre), Mclvyn Hayes (El joven Victor), Sally Walsh (La joven Elizabeth), Paul Hardt- muth (Profesor Bernstein), Fred Johnson (Abuelo). Claude Kinsgton (Niño), Henry Caine (Maestro). Michael Mulcaster (Werner), Patrick Troughton (Kurt). Joseph Behrman (Fritz), Hugh Dempster (Burgomaestre). Anne Blake (Mujer del burgomaestre), Raymond Rollett (Padre Félix). Alex Gallier (Cura). Ernest Jav (Encargado de pompas fúnebres). J. Trevor Davies (Tío). Bardett Mullins (Vagabundo), Eugene Leaby (Cura).



SINOPSIS



Durante su convalecencia. Henry recibe la visita de un hombre extravagante que dice ser el Dr. Pretorious, quien le pide que colabore con él en sus experimentos para la creación de la vida. Con objeto de animarle a ello, Pretorious le muestra una colección de homúnculos que reviven durante unos segundos un mundo mágico ante la mirada fascinada de Henry. No obstante. Frankenstein no se deja tentar y rehúsa el ofrecimiento. Pero Pretorious contará con una baza inesperada a su favor: después de una serie de desventuras, el monstruo se refugia en un cementerio y va a parar al subterráneo en el que Pretorious va a procurarse el cadáver de una muchacha, y juntos obligan a Henry a crear una mujer que sea la compañera de aquél. Para que no exista ninguna duda sobre la colaboración de Henry, Pretorious hace que el monstruo secuestre a Elizabeth, la prometida del científico. Henry vuelve, pues, a la misma torre donde tuvo lugar el nacimiento del monstruo, y gracias a los materiales humanos facilitados por Pretorious todo está listo en seguida para llevar a término el nuevo experimento. La electricidad de una tormenta Ies ayuda: bajo los vendajes del cuerpo muerto una nueva vida comienza a latir. Una vez vestida, la mujer es presentada por los dos científicos al monstruo, pero ella, al verle, lanza un alarido de horror.
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Ernest Thesiger y Colin Clive en "La novia de Frankenstein"



La novia de Frankenstein comienza con un prólogo en el que aparecen Mary W. Shelley, Percy B. Shelley y Lord Byron, es decir, la situación histórica en la que tuvo lugar el nacimiento de la novela. Es, sin embargo, la única secuencia prescindible de una película que se encuentra entre las cimas del género en toda su historia. El relato pasa después a contar el encuentro entre dos científicos: el Dr. Frankenstein y Pretoríous. Cada uno de ellos representa una ¡dea diferente; el primero continúa siendo el hombre básicamente bueno, tal y como Whale vio siempre al personaje, pero Pretorious es un tipo sin escrúpulos, malvado, mucho más cercano al retrato futuro que Terence Fisher ofrecería de Frankenstein. Este fragmento da lugar a una de las secuencias más impresionantes, aquella en que Pretoríous muestra su última y más perfecta creación: los homúnculos. Se trata de seres humanos en miniatura, auténticas especies de bonsais humanos, que viven, como muñecos, una existencia de puro escaparate. Como además los efectos especiales están magníficamente conseguidos en su sentido técnico, estos instantes presentan el encanto y la morbosidad del más genuino horror fantástico.

La novia de Frankenstein se centra después en el patetismo que encarna y provoca la criatura, un ser desvalido, desgraciado, al que han puesto en un mundo que no es el suyo. El, sin embargo, como reflejo indudable de instinto humano, busca la amistad y la convivencia, algo que tan solo logrará con un ciego solitario que vive en una cabaña. Las escenas entre los dos son de una belleza extraordinaria; ese instante en que el anciano ofrece tabaco a la criatura es de dí- fícíl descripción..., hay, necesariamente, que verlo. La relación entre los dos se rompe brutalmente cuando aparecen otras personas que identifican a la criatura como el monstruo asesino que ha causado el pánico entre la población, y de nuevo tendrá que huir, solo y desesperado, a la búsqueda de un destino sin meta ni proyecto. La apoteosis de La novia de Frankenstein es la creación de la mujer, la compañera para la criatura en un último intento por proporcionarle humanidad. El grito de ella, espeluznante y terrible, cuando la criatura se le acerca es el signo final del fracaso definitivo del experimento. No hay lugar en el mundo para la creación del doctor Frankenstein: después del fracaso sólo restará la tragedia y la muerte.

Whale logró en esta película su indudable obra maestra, superando las debilidades de su predecesora e integrando todos los ingredientes de la historia en un poema de tristeza profunda: la imposibilidad de amar, de comunicarse, la inutilidad de transgredir las leyes de la naturaleza.

Tal vez no sea un clásico film de horror, en el sentido puro por el que denominamos este término, pero es un clásico del cine fantástico, del Séptimo Arte en general.


1935 - LAS MANOS DE ORLAC



Mad love



FICHA TECNICA



D. Karl Freund. P. John W. Considine. A. Basado en la novela “Les mains d Orlac", de Maurice Renard. G. Guy Endorc, RJ. Wolfson y John L. Balderston. F. Chester Lyons y Gregg Toland. M. Dimitri Tiom- kin. MO. Hugh Wynn. PR. Metro- Goldwyn-Mayer. DU. 70 minutos. N. Estados Unidos.



INTÉRPRETES Y PERSONAJES



Peter Lorre (Dr. Gogol), Francés Drake (Yvonne Orlac), Colin Clive (Stephen Orlac), Ted Healy (Reagan), Sarah Haden (Marie), Edward Brophy (Rollo), Henry Kolker (Prefecto Rosset), Keye Luke (Dr. Wong), May Beattv (Françoise), Ian W’olfe, Charles Trowbridge, Murray Kinncll. Rollo Lloyd, Philo McCuIlough, Edward No- rris, Isabel Jewell, Harvey Clark, Frank Darien, Billv Gilbert. Clarence Wilson, Sarah Hadden, Cora Sue Collins.



SINOPSIS



El doctor Gogol es un ferviente admirador de Yvonne Orlac, estrella de un teatro parisiense. Le declara su amor, pero ella 1c rechaza; Gogol, enloquecido, ha construido una réplica, en miniatura, de Yvonne, confiando en poder, un día. darle la vida. Clive, el marido de Yvonne, sufre un accidente de tren y pierde sus manos: entonces Yvonne se dirige al doctor y le suplica ayuda. Gogol se tomará una refinada venganza transplantando al pianista Clive las manos de un peligroso asesino que acaba de ser ejecutado.
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Peter Lorre



Las manos de Orlac es una curiosa mezcla de melodrama romántico, thrillery horror magníficamente ejecutada por Karl Freund, el director de La momia, que supo dotar a las imágenes de la película de una carga dramática profunda, a la vez que inquietante y desasosegadora. A primera vista encontramos ciertas semejanzas entre el doctor Gogol y Frankensteín, aunque sus motivaciones son enteramente diferentes. Este experimentaba por el amor a la ciencia y por el deseo progresivamente egoísta de descubrir facetas desconocidas en el horizonte científico, mientras Gogol actúa movido por un impulso amoroso que se convierte en despecho y venganza; Gogol quiere poseer a Yvonne como la bestia a la bella, pero en esta ocasión su adoración no le amansará sino que, al contrario, le convertirá en un criminal. El atractivo de Las manos de Orlac no hubiera sido el mismo sin la presencia de Peter Lorre (Ruzomberok, Checoslovaquia, 1904-Los Angeles, California, EE.UU., 1964), extraordinario actor de carácter que ya había demostrado en M el vampiro de Dusseldorf (M, 1931), de Fritz Lang, su inmensa capacidad para crear personajes morbosos, aparentemente débiles, pero malvados en su locura. Lorre, en el papel de Gogol, con la cabeza rapada y una mirada absolutamente indescriptible, expresa a la perfección la locura mezclada de deseo que anima las actuaciones del doctor. Ante él, ni Colin Clive ni Francés Drake, ambos habituales en los films de la Universal, pueden hacer nada. En la ficha técnica de Las manos de Orlac destaca, asimismo, la presencia en la música del gran Dimitri Tiomkin en uno de sus primeros trabajos para el cine. El relato ya había sido llevado al cine en la época del silente, con Conrad Veidt interpretando al truculento protagonista; posteriormente, en 1964, se filmaría de nuevo, e incluso en 1980 The hand, de Oliver Stone, volvía a un tema similar con resultados muy inferiores a lo que fuera la conocida versión de Karl Freund.


1935 - LA MARCA DEL VAMPIRO



Mark of the vampire



FICHA TECNICA



D. y P. Tod Browning. G. Guy Endorc, Bernard Schubert y Tod Browning. F. James Wong Howe. MO. Ben Lewis. DA. Cedric Gibbons, Harry Oliver y Edwin B. Wilis. PR. Metro-Goldwyn-Maver. DU. 60 minutos. N. Estados Unidos.



INTÉRPRETES Y PERSONAJES



Lionel Barrymore (Profesor Zelin), Bela Lugosi (Conde Mora). Elizabeth Allan (Irena), Lionel A will (Neumann), Jean Herholt (Barón Orto), Donald Meek (Doskilt}, Jessie Ralph (Comadrona), Carol Borland (Luna). Henry Wadsworth, Ivan Simpson, Leile Bennett. Holmes Herbert. Michael Visaroff.



SINOPSIS



Un misterioso caso de asesinato debe ser resuelto por el profesor Zelin, experto en hipnotismo. Para ello, no duda en contratar a unos actores a los que hace pasar por vampiros con el objeto de provocar que el criminal se descubra a sí mismo.
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Bela Lugosi y Carol Borland en "La marca del vampiro “



Después del fracaso comercial de La parada de los monstruos (Freaks, 1932), Tod Browning necesitaba desesperadamente realizar una película que porporcio- nara dinero, pensando entonces en recrear dos de sus mayores éxitos; La casa del horror (London after mldnlght, 1927) y Drácula (Dracula, 1932). Browning prepara el argumento y solicita al novelista Guy Endore que escriba el guión; éste así lo hace y crea el personaje del conde Mora, que aparecía en una de sus novelas de terror, mientras que el realizador no duda en contratar a Bela Lugosi que repite, con palidez cadavérica, su famoso personaje de vampiro. Junto a él, en el film, aparece la inquietante Carol Borland en el papel de Luna, una mujer vampiro de largos cabellos y mirada perdida.

Todos los elementos de La marca del vampiro funcionan a la perfección, desde la presencia de Lionel Barrymore, en la piel del hipnotizador que ha ideado el plan para descubrir el crimen, hasta la atmósfera lúgubre que sabe crear el operador James Wong Howe en cercana colaboración con el propio Browning. La película, más que su argumento en general poco creíble, es un auténtico ejercicio de estilo, lo que permite numerosas secuencias antológicas que compensan el desenlace tan decepcionante como antifantástico. Pero La marca del vampiro, en tan solo una hora de metraje, ha logrado momentos mágicos que deben contemplarse en toda su riqueza y, al margen de la trama, tal vez el conde Mora y Luna no sean vampiros sino actores; el comienzo de la película y su primera aparición constituyen una de las secuencias más inolvidables del cine americano de los años 30. La película obtuvo una respuesta comercial aceptable y sirvió para que Browning recuperara, aunque fuera de forma fugaz, su posición en la Metro-Goldwyn- Mayer.

La casa del horror, con Lon Chaney, Marceline Day, Polly Moran y Conrad Nagel, con argumento del propio Browning, había sido uno de los grandes éxitos de la época muda del realizador; lamentablemente el film está hoy perdido y con escasas esperanzas de que pueda ser rescatado.


1936 - MUNECOS INFERNALES



The devil doll



FICHA TECNICA



D. Tod Browning. R Edward J. Mannix. A. Basado en la novela "Bum Witch Bum", dc Abraham Merritt. G. Tod Browning Eric von Stroheim, Garrett Fort v Guy En dore. F. Leonard Smith. EE. Warren New combe y Tom Tutwiller. V. Dolly Tree. M Franz Waxman. MO. Frederick Y. Smith DC. Cedric Gibbons. PR. Metm-Goldwyn Mayer. DU. 79 minutos. N. Estados Uni- dos.



INTÉRPRETES Y PERSONAJES



Lionel Barrymore (Paul Lavond, alias Madame Mandelip), Maureen O'Sullivan (Lo- rraine Lavond), Frank Lawton (7oto), Hen- ry B. Walthall (Marcel), Lucy Beaumont, Roben Greig, Arthur Hohl, Gracc Ford, Pedro de Córdoba, Rafaela Otriano, Juanita Quigley, Claire du Brev, Rollo Llovd, E. Allyb Warren, Billy Gilbert, Eily Malvón, Egon Brechcr, Frank Reicher.



SINOPSIS



Un banquero, llamado Paul Lavond, huye de prisión con Marcel, un compañero de celda. Lavond ha ido a la cárcel como consecuencia de una trampa tendida por sus socios. Una vez libre, el banquero se refugia, junto con su compañero, en la casa de éste, y allí descubre que Marcel y su esposa poseen la fórmula para reducir de talla a los seres humanos. Muerto Marcel, Paul se disfraza de anciana y, bajo el seudónimo de Madame Mandelip, abre una tienda de venta de muñecas. Se sirve de la fórmula de la reducción de talla para vengarse de sus enemigos, que le llevaron a presidio, hasta que el último de ellos confiesa, al fin, su delito.
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Lionel Barrymore como Madame Mandelip en “Muñecos infernales“



Tod Browning estudió psicología y poseyó una amplía colección de libros sobre magia y ocultismo, algo que, sin duda, le serviría para preparar sus películas, casi siempre desarrolladas en ambientes extraños, con personajes en el limite de la marginalidad o la locura.

Poco después de Drácula (Dracula, 1932), Browning volvió al vampirísmo en La marca del vampiro (Mark ofthe vampire, 1935), pero su película más conocida, en la última etapa de su carrera, fue Muñecos infernales, una fascinante historia de venganza efectuada a través de la reducción de los seres humanos al tamaño de las muñecas, y en la que Lionel Barrymore, en un papel a la medida del malogrado Lon Chaney, logra una de sus mejores interpretaciones.

Según José María Latorre, la obra presenta un audaz cambio de centro de atención cuando tras plantear dos personajes antagónicos, Marcel, un científico que ha investigado la reducción de las personas para el bien de la ciencia y la humanidad, y Paul Lavond, que tan solo tiene en su mente la ¡dea de la venganza, hace desaparecer al primero dejando todo el peso del relato al segundo.

Pese a la alteración en lo que hubiera sido un trazado argumental previsible, la película no pierde interés, ya que Browning ha procurado identificar al público con el personaje que interpreta Barrymore, e incluso aprobar su siniestra venganza. En este sentido, son inolvidables las escenas del actor en su disfraz de viejecita, una muestra de calculada frialdad en el personaje y una mezcla de debilidad aparente y fuerza profunda que, por supuesto, termina con el absoluto triunfo de las intenciones del banquero Paul Lavond.

Muñecos infernales no es un film de terror en sentido estricto, sino un thriller fantástico, pero el toque característico de Browning y la truculenta interpretación de Barrymore justifican su inclusión en el género. Tras Muñecos infernales, Tod Browning iniciaría un rápido eclipse como director, a la vez que alimentaba las leyendas en torno a su vida; incluso se le daría varias veces por muerto, en 1944 y 1953, ignorándose durante largos períodos de tiempo dónde resídía o si vivía solo o acompañado. Su última película fue Miracles for sale (1939), que se desarrollaba, como La parada de los monstruos (Freaks), en el ambiente de un circo. Tod Browning falleció de un cáncer de laringe en 1962. Con él, desapareció uno de los más brillantes creadores del género fantástico-terrorífico.

En el guión de Muñecos infernales participó el actor y director Erich Von Stroheim, aunque no haya podido establecerse de una forma clara cuáles fueron, exactamente, sus aportaciones. En estos años, Stroheim había iniciado ya su peregrinaje como actor en las más variopintas películas de "serie B" europeas o americanas.


1939 - LA SOMBRA DE FRANKENSTEIN



Son of Frankenstein



FICHA TECNICA



D. y P. Rowland V. Lee. G. Willis Cooper. F. George Robinson. MQ. Jack Pierce. M. Frank Skinner. MO. Ted Kent. DA Jack Otterson y Richard Riedcl. PR. Universal Pictures. DU. 94 minutos. N. Estados Unidos.



INTÉRPRETES Y PERSONAJES



Boris Karloff (El monstruo), Bela Lugosi (Ygor). Basil Rathbone (Barón Wolf Von Frankenstein), Lionel A twill, Josephine Hutchinson, Emma Dunn, Donnie Du- nagan (Peter), Edgar Norton, Perry Ivins, Lawrence Grant, Lionel Belmorc, Michael Park. Caroline Cooke, Tom Ricketts, Lorimer Johnson. Gustav Von Scyffertirz, Jack Harris, Betty Chav, Edward Cassidy, Ward Bond, Harry Cording. Clarence Wilson.



SINOPSIS



Ygor, un antiguo sirviente del doctor Frankenstein. sc ha convenido en un hombre amargado y enloquecido que sobrevivió de un ahorcamiento a consecuencia del cual tiene el cuello roto y una expresión facial horrible y deforme. Ygor encuentra al hijo del doctor Frankenstein y le anima a recuperar a la criatura, creación de su padre. El hijo duda, pero al final acepta, en la esperanza de reivindicar la memoria de su progenitor. Ygor utilizará después al monstruo para vengar a los que causaron su desgracia.
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Edgar Norton y Boris Karloff “Frankenstein" en “La sombra de Frankenstein “



Roland V. Lee es un oscuro y desconocido realizador norteamericano de los años 30 y 40 (Findlay, Ohio, EE.UU., 1891 - Palm Desert, California, EE.UU., 1975) en cuya obra, sin embargo, pueden encontrarse numerosos motivos de interés como para iniciar una adecuada revisión y análisis. Lee filmó, en 1939, La torre de Londres (The tower of London), estimable película basada lejanamente en personajes shakespearianos y con un estilo emparentado claramente con el terror. En estos primeros años 40, el género daba ya síntomas de agotamiento, repitiendo hasta la saciedad la fórmula de éxito instaurada por la Universal. Con todo, podemos citar algunos títulos salvables: The dew'/bat(1941), de Jean Yar- borough, con Bela Lugosi; The mumm/s hand (1940), de Chrísty Cabanne; Ghost of Frankenstein (1942), de ErleC. Kenton; Themadghoul(1943), de James P. Hogan, con George Zucco..., todos ellos con ese entrañable sabor añejo de la "serie B" de Hollywood.

La sombra de Frankenstein es un film notable nublado por el brillo de los dos anteriores sobre la criatura realizados por James Whale, pero presenta, no obstante, un interés considerable gracias a la presencia de Basil Rathbone, en el papel del hijo del doctor, y Bela Lugosí, como el atormentado y pérfido Ygor que controla a la criatura a través de la hipnosis y la utiliza como instrumento de sus crímenes.

Rowland V. Lee, con ayuda de la fotografía de George Robinson, construye una imagen abiertamente expresionista, aunque procura dar a los decorados un tono más realista que el de las producciones alemanas; el film está hecho con esmero y convicción, y todas las peripecias nos conducen a un final espectacular en el que el monstruo volverá, de nuevo, a desaparecer, ahora en un pozo de ácido sulfúrico. La excelente puesta en escena proporciona a la secuencia toda su fuerza expresiva.

En los años siguientes, las peripecias del monstruo, agotados ya casi todos los recursos arguméntales, se confundirán con las del resto de los monstruos creados por la Universal, apareciendo las películas que reunían en el mismo relato a Frankenstein, Drácula, el hombre-lobo... La zíngara y los monstruos (House of Frankenstein, 1944), de Erle C. Kenton, fue la más popular de las reuniones, e incluso Bud Abbot y Lou Costello, como hicieron con otros monstruos, parodiaron a la famosa criatura en una de sus populares comedias.

Frankenstein habría de esperar a Fisher y a la Hammer para volver a las pantallas, desde una perspectiva muy diferente a la de la primera época.


1941 - EL HOMBRE-LOBO



The wolf-man



FICHA TECNICA



D. George Waggner. A.G. Curt Siodmak. F. Joseph Valentine. EE. John P. Fulton. M. Charles Previn. MQ. Jack Pierce. PR. Universal Pictures. N. Estados Unidos.



INTÉRPRETES Y PERSONAJES



Lon Chaney Jr. (Larry Talbot), Claude Rains, Warren William, Ralph Bellamy, Patrie Knowles, Bela Lugosi, Marie Ouspenskava, Evelyn Ankers.



SINOPSIS



Larry Talbot regresa a la casa de su padre después de una larga ausencia. Todos le reciben con los brazos abiertos, pero pronto surgen problemas cuando se produce una serie de muertes misteriosas en el pueblo. Una noche. Talbot es atacado por un lobo que le hiere: es el comienzo de una terrible tragedia, porque el agresor es, en realidad, un hombre-lobo que le transmite la licantropía, enfermedad contagiosa que acabará con sus víctimas de modo inexorable.

En las noches de luna llena Larry Talbot se convierte en un monstruo asesino que no respeta ni siquiera aquello que ama.
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Lon Chaney Jr. es el hombre-lobo



De todos los mitos creados por la Universal en los años 30, el que menos resonancia habría de obtener fue el del hombre-lobo, la leyenda de la trágica enfermedad, licantropia, que convierte en monstruos terroríficos a los seres humanos que la padecen. En 1935, Stuart Walher filmó The werewolf of London, protagonizada por Henry Hull y Werner Oland, el primer acercamiento de la casa productora al personaje, desde un planteamiento más modesto que el de Drácula y Frankenstein, además con la importante ausencia de una figura carismàtica como Boris Karloff o Bela Lugosi al frente del reparto. El film resultó aceptable pero no acertó a crear las señas de identidad necesarias para dotar de personalidad propia al personaje; de ahí que, seis años más tarde, se volviera de nuevo al tema con El hombre-lobo, dirigida por George Waggner. El reparto fue más llamativo, con Claude Rains, el mismo Bela Lugosi -aunque en un papel secundario de zíngaro poseído por la enfermedad maldita- y Lon Chaney Jr. (1906-1973), el hombre que quiso seguir las huellas de su mítico padre y el que representaría en la iconografía popular el retrato característico de hombre-lo- bo. Aunque la versión que llevó a cabo, en 1961, Terence Fisher para la Hammer, The curse ofwerewolf, es cinematográficamente superior, este El hombre-lobo posee el encanto de los films de la Universal en blanco y negro, y además logra encarnar el carácter del personaje en la fisonomía inexpresiva de Lon Chaney Jr., actor sin demasiado carisma, pero de evidente presencia física y que con su expresión de hombre ¡nocente consigue hacer valer, paradójicamente, el drama interior del personaje: un bondadoso y sencillo hombre que se ve sacudido por la tragedia de la lícantropia. Poco importa que el reparto presente a Lon Chaney como hijo de Claude Rains (Londres, 1889- Laconia, New Hampshire, EE.UU., 1967), algo que no parece en absoluto, lo importante es la magistral fotografía de Joseph Valentine que crea una atmósfera muy atractiva sobre la base del eficaz guión de Curt Siodmak: el pueblo tranquilo, los zíngaros misteriosos, la mujer enamorada, el monstruo que vaga por el bosque como un animal acorralado y salvaje... En España, Pedro Olea realizó, en 1970, la notable El bosque del lobo, que recogía un caso de lícantropía ocurrido en los bosques de Galicia.

José Luís López Vázquez, en uno de los mejores papeles de su carrera, encarnó al buhonero Benito Freire, autor de varios asesinatos, producto de su enfermedad. Lon Chaney Jr. volvió al personaje en algunas ocasiones más, incluyendo La zíngara y los monstruos, la reunión de monstruos que filmó la Universal en 1944 y que sirvió poco menos que de despedida a su gran serie de terror. Habría que esperar varios años para que la Hammer recogiera lo mejor de aquella valiosa herencia. [image: ]


1942 - LA MUJER PANTERA



Cat people



FICHA TECNICA



D. Jacques Tourneur. P. Val Lewton. A. Val Lewton y DeWitt Bodeen. G. DeWitt Bodeen. F. Nicholas Musuraca. M. Roy Webb, bajo la dirección de Constantin Ba- kaleinikoff. MO. Mark Robson. AD. Doran Cox. DA Albert S. DAgostino y Walter E. Keller. DC. Darrell Silvera y Al Fields. V. Renie. S. John L. Cass. PR. RKO Radio Pictures. DU. 73 minutos. N. Estados Unidos.



INTÉRPRETES Y PERSONAJES



Simone Simón (frena Dubrovna), Kent Simth (Oliver Reed). Tom Conway (Dr. LouisJudd), Jack Holt (El Comodoro), Jane Randolph (Alice Moore), Alan Napier (Cárter), Elizabcch Dunne (Sra. Plunkett), Man- Halscy (Blondie), Alee Craig, (El guardián del zoo), Elizabeth Russell (La mujer pantera), Dot Farlev (Sra. Agnew). Teresa Harris (Minnie), Charles Jordán (El conductor del autobús). Don Kerr (El taxista), Betty Roadman (Sra. Hansen).



SINOPSIS



Una hermosa muchacha llamada llena se cree descendiente de una raza que vivió siglos atrás y que se convenía en gato salvaje cuando sentía una emoción sentimental de gran fonaleza. Irena se casa con Oliver Reed. pero continúa visitando a un psiquiatra llamado Judd. Los miedos de Irena destruyen su matrimonio. Una noche se presiente la sombra de una gran gata salvaje, Judd desea a Irena y trata de poseerla; horas después se descubre su cadáver salvajemente golpeado por lo que parece ser una feroz pantera negra.
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Oliver Reed y Simone Simon en “La Mujer Pantera”



La primera colaboración entre Val Lewton y Jacques Tourneur se convirtió en un éxito sobresaliente. La película había costado apenas 134.000 dólares y se había rodado en veinticuatro días, y en taquilla obtuvo más de un millón de dólares, lo que facilitó la continuación de las colaboraciones entre el productor y el director: Yo anduve con un zombie (I walked with a zombie, 1943) y The leo- pard man (1943), ambas excelentes.

La mujer pantera puede ser vista como una variante del tema del hombre- lobo, pero ahora con un sentido marcadamente femenino y erótico. Irena es una mujer hermosa que teme al amor y reprime sus deseos por la fuerza de una leyenda del pasado. Cuando Paul Schrader rodó, en 1983, su remake de la historia hizo explícitos los temas ocultos en la versión de Tourneur; en el film moderno, Nastassia Kinski, lo mejor de la obra, expresa violentamente su deseo sexual reprimido que es el origen de su violencia físíca y mental, incluso se plantea un posible lesbianismo como núcleo último de su miedo al amor. Sin embargo, parte del encanto se pierde por una realización efectista donde no se deja nada para la reflexión del espectador sino que se muestra en imágenes de choque.

Jacques Tourneur y Val Lewton habían seguido el camino contrario y en La mujer pantera, ayudados por la magnífica interpretación de Simo- ne Simón, ofrecen un retrato femenino sinuoso, inquietante, misterioso, poético hasta la entraña, en el que las imágenes tienen un poder de seducción irrepetible y los instantes de terror se logran a base de juegos de luces y sombras, sin la más míníma concesión al efecto directo. Lewton produjo varias películas similares sin Tourneur, sobre todo la notable The bodysnatcher (1945), de Robert Wise, en tanto que el director seguiría dando muestras de su instinto poético en films del género (La noche del demonio -Night of the demon-, 1957), westerns (Wichita, 1955), películas de aventuras (Martín, el gaucho-Way of a gaucho-, 1952) o thrillers (Retorno al pasado -Out of past, 1947). Por ello, y sin disminuir el talento de Val Lewton, ejemplo de productor esmerado y preocupado por el resultado artístico de sus obras, es por lo que debe atribuirse a Jac- ques Tourneur las inmensas cualidades de La mujer pantera y Yo anduve con un zombie, que las separan de cualquier otro film de terror o fantástico y adquieren una personalidad propia y perfectamente definida.

Las intenciones del director las define él mismo hablando de La mujer pantera: Nosotros creíamos que era mejor sugerir el terror que mostrarlo. La sombra del gato que se ve sobre la pared de la piscina era, de hecho, mi propio puño.

La mujer pantera es una película de miradas, de planos fugitivos que van describiendo el alma atormentada de una mujer que es incapaz de amar porque no se atreve a construir su propio destino sino que siente que otros han decidido ya por ella y han marcado así el camino a seguir. La habilidad de Tourneur para mostrar y sugerir el terror se percibe en la magistral secuencia del baño en la piscina, cuando la amenaza, sin necesidad de verse, se palpa, y precisamente porque no puede verse e identificarse, la sensación de pánico, de fatalidad, es aún mayor: es aterradora. Esta secuencia debiera ser vista muchas veces por todo realizador que quiera acercarse al género fantástíco-terrorífico, porque en ella se contiene toda la magia del cine ya sea como arte y como narrador de historias. Aunque, en verdad, no todas las épocas son igualmente buenas para descubrir la riqueza del misterio, la fascinación de lo oculto y la belleza de lo fugitivo.


1943 - YO ANDUVE CON UN ZOMBIE



I walked with a zombie



FICHA TECNICA



D. Jacques Tourneur. P. Val Lewton. G. Cun Siodmak y Ardel Wrav. F. J. Roy Hunt. M. Roy Webb. bajo la dirección de Constantin Bakaleinikoff. MO. Mark Robson. AD. William Dorfman. DA. Albcn D'Agostino y Walter E. Keller. DC. Darrell Silvera y Al Fields. S. John C. Grubb. PR. RKO Radio Pictures. DU. 68 minutos. N. Estados Unidos.



INTÉRPRETES Y PERSONAJES



James Ellison (Wesley Rand). Frances Dee (Betsy). Tom Conway (PaulHolland], Edith Barrett (Sra. Rand). Christine Gordon (Jessica Holland). James Bell (Dr. Maxuxü), Richard Abrams (Clement), Teresa Harris (Alma), Sir Lancelot (Cantantede calipsos). Darby Jones (Carre-Four), Martin Wilkins (Houngari), Jeni LeGon (Bailarirui). Jieno Moxzer (Sabreur), Anhur Walker (Ti-Joseph), Kathleen Hartfield (Bailarina), Clinton Rosemond (Cochero), Alan Edmiston (Sr. Wilkens), Norman Mayes (Bayarct), Melvin Williams (Baby), Vivían Dandridge (Melisse).



SINOPSIS



Betsy, una enfermera canadiense, se traslada a Haití para hacerse cargo del cuidado de Jessica Holland, una inválida que parece sufrir una extraña forma de parálisis mental. Betsy se enamora de Paul, el marido de Jessica, al mismo tiempo que es cortejada por Wesley Rand, el hermanastro de Paul. Creyendo que Paul sigue enamorado de su esposa, Betsv-lleva a Jessica a una ceremonia vudú con la esperanza de poder curarla. Todo será, sin embargo, inútil.



La ausencia y el desconocimiento de la figura de Jacques Tourneur es uno de los defectos más irritantes de las convencionales Historias del Cine que han pululado en los últimos veinticinco años en el panorama bibliográfico sobre cine. Baste citar que George Sadoul, en Francia, y Román Gubern, en España, ignoran olímpicamente a este realizador, en tanto que consagran varias páginas a mediocres representantes de cinematografías europeas que ni de lejos se acercan a la poesía cinematográfica, al profundo sentido artístico de que disfrutaba Tourneur.

Val Lewton (Yalta, Rusia, 1904- Los Angeles, California, EE.UU., 1951) se especializó en producciones de escaso presupuesto. Era de origen ruso, sobrino de Nazimova, y su asociación con Jacques Tourneur, para una serie de películas fantásticas, ha pasado a la antología del Séptimo Arte. El propio Tourneur narra el origen de Yo anduve con un zombie: Un día le dije a Lewton: Tengo una idea, vamos a coger "Jane Eyre" y vamos a hacer una versión sin que se sepa, trasladando completamente el lugar de la acción. En efecto, la obra es una sencilla adaptación del espíritu gótico y romántico de "Jane Eyre", que ya desde su inicio -Yo anduve con un zombie... aunque pueda parecer extraño...- sumerge al espectador en un clima de extraña e inefable poesía que no cesará hasta el mismo término de la película.

Es difícil describir con palabras la belleza de unas imágenes que es preciso ver para capturar en toda su fuerza; el encuentro de la enfermera con la mujer muerta es sencillamente antològico, como lo es la ceremonia del vudú a la que las dos mujeres asisten en un último intento por lograr una imposible curación. Pocas veces una cámara ha sabido captar el brillo de lo desconocido con la fuerza y el instinto poético con que lo hace Tourneur: pocas escenas tan devastadoras como aquella en que Betsy contempla la belleza del mar, la serenidad del paisaje, y Wesley se le acerca y le dice que aquello es una belleza muerta, construida sobre la propia muerte. Se podrían llenar docenas de páginas sobre Yo anduve con un zombie, pero tal vez ninguna expresará la esencia última de una película ínaprehensible en una sola visión y dispuesta a descubrir en cada nuevo y emocionado encuentro un plano diferente, una mirada original, una impresión nueva. Yo anduve con un zombie está hecha de la piel de las obras maestras, de la materia, en suma, de la que se hacen los sueños y la poesía.

Le preguntaron a Tourneur: ¿Cree usted en lo sobrenatural?. Y éste respondió: Evidentemente, como cualquiera que reflexione dos minutos. Todo el mundo tiene miedo: tú tienes miedo, él tiene miedo y yo tengo miedo. Siempre se tiene miedo de lo que se desconoce. He analizado el porqué a la gente le gustan las marchas militares (Tourneur tararea entonces un tema de Sousa). ¿Por qué la gente sigue, sin darse cuenta, marchando al paso del modo más natural? Simplemente, porque cada vez que se oye una marcha y se conoce, se sabe lo que va a venir, y eso nos da una confianza absoluta en el minuto siguiente, mientras que en la oscuridad todos tenemos miedo. Necesitamos tener confianza en el segundo, en el minuto, en la hora que va a venir. Y con una marcha militar conocemos ese segundo y ese minuto.


1943 - EL FANTASMA DE LA OPERA



Phantom of the opera



FICHA TECNICA



D. Arthur Lubin. P. George Waggner. A. John Jacoby, basado en la novela de Gaston Leroux. G. Eric Taylor y Samuel Hoffens- tein. F. (Technicolor) Hal Mohr y W. Howard Greene. M. Edward Ward. S. Bernard

A. Brown. AD. Charles Gould. DA. John

A. Goodman v Alexander Golitzen. DC. R.A. Gausman e Ira S. Webb. V. Vera West. MQ. Jack Pierce. PQ. Emily Moore. PR. Universal Pictures. DU. 92 minutos. N. Es- tados Unidos.



INTERPRETES Y PERSONAJES



Nelson Eddy (Anatole Carron), Susanna Foster (Christine DuBois), Claude Rains (Enrique Claudin), Edgar Barrier (Raoulde Chagny), Leo Carrillo (Sr. Ferretti), Jane Farrar (Biancarolli), J. Edward Bromberg (Amiot), Fritz Feld (Lecours), Frank Puglia (VtUeneuve), Steve Gerav (Vercheres), Barbara Everest (Tía de Christine), Hume Cronyn (Gérard). Fritz Leibcr (Franz Liszí), Nicki Andrc (Princesa rusa), Kate Lawson (LandLady), Miles Mander (Pleyet), Hans Herbert (Maree!), Fritz Feld (Lacours), J. Edward Bromberg (Amoit), Gladys Blake (Jennie), W'álter Stahl (Doctor), Paul Marión (Desjardines), Rosina Galli (Criada de Christine), Belle Mitchell (Criada de Ferretti), Renee Carson (Secretaria de Pleyet), Fritz Lewiber (Franz Liszt).



SINOPSIS



La gran Opera de París. El violinista Claudin adora en silencio a una joven cantante, Christine, que lucha por hacerse un lugar en el difícil mundo de la ópera. Claudin paga las clases de canto de la chica, y para ello lleva a una editora musical su obra maestra, un concieno titulado “Lullabbv of the 661165". Ante su desesperación, le roban la música y en una pelea una jarra de aceite hirviendo le destroza la cara.

En las sombras, oculto tras una máscara, el fantasma de la ópera se encarga de conducir a Christine al triunfo, aunque en el camino haya violencia y asesinatos, Mientras, el barítono Anatole Garrón y el prefecto de policía se disputan a la chica, a la vez que estrechan el cerco para atrapar al fantasma.
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Claude Rains y Susanna Foster en “El fantasma de la ópera"



El célebre relato de Gastón Leroux, "El fantasma de la ópera", variación sobre el tema clásico "La bella y la bestia", ha sido llevado al cine y al teatro en multitud de ocasiones, desde adaptaciones fieles hasta las más elegantes y terroríficas, sin olvidar visiones libérrimas, como la que hizo Brian De Palma en El fantasma del Paraíso (Phantom ofthe Paradise, 1974), curiosa mezcla de "Fausto", ópera rock y terror. La última versión, hasta la fecha, la protagonizó Robert En- glund, el famoso "Freddy" de la saga de Pesadilla en Elm Street.

En el cine mudo, Rupert Julián realizó una buena adaptación del tema protagonizada por Lon Chaney y totalmente adscribible al género terrorífico, como también lo sería la que firmó, en 1963, Terence Fisher, con Herbert Lom en el papel del fantasma, aunque se trata de una de las más desconocidas obras de su autor.

Paradójicamente, la versión que incluyo en esta antología, dirigida por Arthur Lubin en 1943, no es un estricto film de terror, sino una elegante narración que alterna la comedia con los fragmentos de ópera y en la que el pánico de las acciones criminales del fantasma está tratado de forma muy suave. De hecho, tan solo una escena hay en la película que pueda calificarse de terror, aquélla en que Christine quita la máscara al fantasma, uno de los momentos clave de la historia.

Arthur Lubin, artesano de la Universal y conductor de vehículos para Bud Abboty Lou Costello o para la maravillosa María Montez, logra en El fantasma de la ópera su mejor obra, al saber engarzar de forma convincente todos los espléndidos mimbres del producto, a saber: la música de Edward Ward, la excepcional fotografía de Hal Mohr y Howard Greene, en un technicolor de inusitada perfección para la época, y los fragmentos de ópera que se insertan en diversos momentos de la acción, sobre todo el espectacular inicio, para el lucimiento de Susanna Foster y Nelson Eddy. En el papel del fantasma, Claude Rains aporta su eficacia habitual, aunque no pueda alcanzar la truculencia genial de Lon Chaney.

La escenografía y el ambiente de la película están captados admirablemente y responden a la imagen habitual del género del terror. Por ello, la obra debe figurar en una antología dedicada a su estudio, por más que el tono y el guión se separen de sus recursos habituales.

El mayor aliciente de El fantasma de la ópera es Nelson Eddy (Providence, Rhode Island, EE.UU., 1901 - Miami, Florida, EE.UU., 1967), cantante de ópera y actor de cine, compañero ideal de la magnífica Jeanette McDonald en una serie de operetas románticas (Rose Mane, Primavera, Bitter sweet,...) que les colocaron en el pináculo de la fama. Su última película juntos fue I marriedan ángel, de W. S. Van Dyke, que data de 1942. Para Eddy, este El fantasma de la ópera supuso su título más importante fuera de los interpretados con su mítica pareja. Nelson Eddy se hace con la película en las escenas musicales, cuando su gran voz de barítono se eleva sobre la imagen del escenario, y logra instantes de absoluta magia musical. No es terror, pero la película es brillante y eficaz.


1944 - LA ZÍNGARA Y LOS MONSTRUOS



House of Frankenstein



FICHA TECNICA



D. Erle C. Kcnton. A Basado en una historia de Curt Siodmak. G. Edward T. Lowe. F. George Robinson. M. Hans J. Salter. MO. Philip Cahn. MQ. Jack Pierce. PR. Universal Pictures. DU. 71 minutos. N. Estados Unidos.



INTÉRPRETES Y PERSONAJES



Lon Chañey Jr. (El hombre-lobo), Boris Karloff (ElDoctor), John Carradine (Dracula), J. Carrol Naish (El jorobado), George Zucco (Showman), Glenn Strange (La criatura de Frankenstein). Lionel Atwill, Anne Gwynne, Elena Verdugo, Sig Rumann. Peter Coe, William Edmunds, Charles Miller, Philip Van Zandt, George Lynn, Michael Mark. Frank Reicher, Brandon Hurst, Olaf Hvtten, Joe Kirk.



SINOPSIS



Un científico que posee los secretos de la vida y la muerte, que ideara el doctor Frankenstein, escapa de la cárcel ayudado por un jorobado que actúa de criado fiel con la promesa de que el doctor opere y cure su horrible deformidad. Los fugitivos se hacen con una caravana circense y se dirigen al lugar donde está oculto el monstruo de Frankenstein y los papeles secretos de su creador.

La caravana oculta toda clase de horrores, entre ellos el ataúd del conde Drácula, que vuelve a la vida. Por fin llegan a su destino, donde la criatura es revivida, lo mismo que Larrv Talbot, el hombre-lobo, que busca desesperadamente una solución a su maldición. Todos los monstruos desatados provocarán el más sorprendente de los desenlaces.
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Glenn Strange es "La criatura" en “La zíngara y los monstruos“



La Universal pensó que una forma de relanzar la producción de sus series de films clásicos de terror era reunir a varios de los monstruos y personajes míticos que habían alcanzado fama en la década de los 30. Con esta intención se presentaron La zíngara y los monstruos y la muy similar La mansión de Drácula (House ofDracula, 1945), también dirigida por Kenton. La mejor es la primera, no sólo por la reunión de actores del carisma de Boris Karloff, Lon Chaney Jr., J. Carrol Naish o John Carradine -tan solo falta Bela Lugosi-, sino por la inteligencia y encanto con que se combinan los diversos aspectos temáticos de la historia.

Nada falta en La zíngara y los monstruos: la bella y la bestia -el jorobado se enamora de una bella muchacha y muestra con ella sus únicos atisbos de bondad-, el científico demente que quiere arrancar los secretos de la vida y la muerte, Drácula, Frankenstein y el hombre-lobo, todo ello en un metraje que apenas sobrepasa la hora y diez minutos. El artífice del pequeño milagro es, de nuevo, Erle C. Kenton, que logra integrar los múltiples elementos en una narración bien trazada, donde cada uno de los personajes tiene su oportunidad de lucimiento.

La zíngara y los monstruos no es una obra maestra ni pretende serlo, pero sí posee la magia de los mejores momentos del cine de la Universal, especialmente esa sensación de que todo puede ser posible, aun lo más inverosímil. Esta película habría de influenciar mucho a Paul Naschy, la futura estrella del terror, a la que rindió sentido homenaje en varios de sus guiones, especialmente Los monstruos del terror y El aullido del diablo.

Entre 1943 y 1944 se produjeron un puñado de interesantes films del género, todos ellos herederos de los grandes de la década pasada -salvo The curse of the cat people, de Robert Wise, continuación de La mujer pantera (The cat people), y la curiosa historia de fantasmas The uninvited, dirigida por Lewis Alien y protagonizada por Ray Milland, Ruth Hussey, Gail Russell y Donald Crísp-, entre ellos Son of Dracula, de Robert Siodmak, con Lon Chaney Jr.; Cry of the werewolf. de Henry Levin, con Stephen Crane y Nina Foch; The return of the vampíre, de Lew Landers, con Bela Lugosí; Voodoo man, de Wíllíam Beaudíne, con Bela Lugosi y John Carradine...; sin embargo, el mérito de La zíngara y los monstruos es que reúne en una sola película elementos de todas las citadas, casi como una antología del género y un consciente homenaje a su encanto y creatividad.


1945 - AL MORIR LA NOCHE



Dead of night



FICHA TECNICA



D. Alberto Cavalcanti (The Christmas Party v The ventroloquist’s Dummy). Basicl Deardcn (Introducción y El cochero de pompasfúnebres), Charles Crichton (Una historia de golfos) y Robert Hamer (Al morir la noche). P. Sir Michael Balcón. G. Angus MacPhail, John Baines y T.E.B. Clarke. F. Douglas Slocombe. M. Georges Auric. MO. Charles Hasse. DC. Michael Relph. PR Ealing Studies. DU. 107 minutos. N. Gran Bretaña.



INTÉRPRETES Y PERSONAJES



1. Introducción (The linking story) Mervyn Johns (Walter Graig), Roland Culver, Mary Merrall.

El cochero de pompas fúnebres (The hearse driver). Un conductor sueña con su propio accidente. Anthony Baird, Judy Kelly, Miles Malleson.

2. Una historia de golfos (The golfing story) Dos jugadores de golf luchan contra un fantasma. Basil Radford (George), Naunton Wavne (Larry), Peggy Brian.

3. The Christmas party. Unos niños se topan con un fantasma juvenil. Michael Redgrave (Maxwell Fr'ere). Fredric Valk. Alian Jeayes, Sally Ann Howes.

4. Al morir la noche (The haunted mirror) Un espejo revela a su comprador un crimen que se acaba de cometer. Ralph Michael (Peter Courtland), Googie Withers (Joan Courtland), Esme Percy (Dcaler).

5. The ventroloquist s Dummy. La locura esquizofrénica de un ventrílocuo con su muñeco. Renee Gadd, Michael Alian. Robert Wyndham. Hartley Power, Elizabeth W elch. Garty Marsh, Magda Kun.



SINOPSIS



El arquitecto Walter Graig se dirige en automóvil a la mansión de campo de uno de sus clientes. Al llegar, su anfitrión le presenta al resto de los invitados: a todos les propone un extraño juego: cada noche uno de ellos contará un relato de misterio o sobrenatural.
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Alien Jeyes y Michael Redgrave en "Al morir la noche"



Al morir la noche es una película típica y tópicamente británica, cuya producción se debe a Sir Michael Balcón para los estudios Ealing, que años después se especializarían en una serie de comedias de situación que alcanzaron notable relevancia (The Lady killers, Passport to Pimlico, Whisky Galore...). Ahora, bajo el ropaje de un film de sketchs, en boga por aquella época, se ofrecen varios relatos fantásticos urdidos con gran inteligencia y con ese sentido de la elegancia que caracteriza buena parte de la producción británica de estos años.

Para la realización de las historias se contrataron cuatro sólidos realizadores que supieran conducir el excelente guión de John Baines y Angus MacPhail, sí bien hay que reseñar que Al berto Cavalcantí (Río de Janeiro, 1897 - París, 1982), de origen brasileño, fue el responsable de coordinar todo el trabajo, aparte de que a él se debe el mejor fragmento de la película: el episodio del ventrílocuo. Robert Hamer (Kidderminster, Gran Bretaña, 1911 - Londres, 1963) sería, muy poco tiempo después, el director de la famosa Ocho sentencias de muerte (Kind heartsandcoronets, 1949). Basil Dearden (Westdiffe, Gran Bretaña, 1911 -Brent- ford, Gran Bretaña, 1971) fue un espléndido artesano, autor de buenos films como Kartum (Karthoum, 1966) o Matrimonio de estado (Saraband for dead lovers, 1948). En cuanto a Charles Crichton (Wallasey, Gran Bretaña, 1910 -), fue uno de los artífices de la comedia ealing, con títulos como Oro en barras (The lavender hill mob, 1951) y Los apuros de un pequeño tren (The Titfield Thunderbolt, 1953).

Al morir la noche es un film notable, demasiado sobrevalorado en su momento pero que todavía conserva ese toque sardónico de humor británico que es una de sus mejores cualidades


1946 - LA BESTIA CON CINCO DEDOS



The beast with five fingers



FICHA TECNICA



D. Robert Florey. G. Curt Siodmak y Jack Daniels. F. Wesley Anderson. M. Max Steiner. MO. Frank Magee. DA. Stanley Fleischer.



INTÉRPRETES Y PERSONAJES



Roben Alda (Bruce), Andrea King (Julie), Peter Lorre (Hilary). Victor Francen (Francis Ingram),]. Carrol Naish (Ovidio), Charles Dingle (Raymond), John Alvin (Donald), Pedro de Cordoba (Horacio).



SINOPSIS



Francis Ingram es un reputado pianista que vive, inválido, en su mansión, cuidado por una enfermera y un secretario misterioso que está obsesionado por los estudios de magia y ocultismo. El pianista muere en un accidente, pero días después se oye tocar el piano como sólo él sabía hacerlo y comienzan a producirse extraños asesinatos. El secretario cree que es la mano del pianista, que ha cobrado vida, la responsable de todo el horror.

[image: ]

Víctor Francen, Robert Alda y J. Carrol Naish en "La bestia con cinco dedos"



La bestia con cinco dedos se rodó entre noviembre de 1945 y febrero de 1946 y supuso el último film que Robert Florey realizara contratado por un estudio, ya que el resto de su carrera fue independiente y en televisión. La película obtuvo un éxito notable, tanto critico como comercial, pese a que el director no quedara del todo satisfecho con el resultado final. La historia consiste en un melodrama criminal que se convierte en un inquietante film de terror gracias a la puesta en escena de Florey, que vuelve a conseguir un clima opresivo e intranquilizante, y a la interpretación genial de Peter Lorre, que llena la pantalla con su expresión malsana y a la vez débil, con su obsesión y comportamiento macabro.

La fotografía es espléndida, al igual que la música de Max Steiner; ambas se integran en el estilo de unas películas que recuerdan el expresionismo alemán del cine mudo (El gabinete del Dr. Caligari y Las manos de Orlac, en primer término), y que tiene su momento culminante en la aparición de la horrible mano cortada que toca el piano y, aparentemente, asesina y atormenta. La explicación racional del desenlace -Florey hubiera deseado una más ambigua y misteriosa, pero la productora no aceptó- no altera la fuerza de las secuencias ni, so-

bre todo, el ambiente de pesadilla que rodea y envuelve la casa donde se desarrolla la acción. En ambos logros, Robert Florey demuestra una vez más su gran talento como director, mientras su obra aún está esperando una revisión cuidadosa porque en ella abundan los excelentes resultados, aun en las películas más ignotas y olvidadas.

En último término cabe reseñar que, según demuestra el estudioso Brian Taves en su imprescindible estudio sobre el realizador, Luis Buñuel no realizó contribución alguna a La bestia de cinco dedos, aunque en su autobiografía así lo manifieste. El director español trabajó desde julio de 1944 a noviembre de 1945 en los departamentos de doblaje de la productora Warner Bros., pero la película de Robert Florey comenzó a rodarse tras la marcha de Luis Buñuel; además, ambos apenas se conocían y las escenas de la mano fueron escritas de puño y letra por el propio Robert Florey.


1949 - SHINSHAKU- YOTSUYA KAIDAN





FICHA TECNICA



D. Keisuke Kinoshita. P. Koichiro Ogura. A. Basado en el relato de Nauboku Tsuru- ya. G. Eijiro Hisaita. F. Hiroshi Kusuda. PR. Shochiku. DU. 86 minutos. N. Japón.



INTÉRPRETES Y PERSONAJES



Kinuyo Tanaka, Ken Uehara, Hisako Ya- mane, Haruko Sugimura. Choko lida. Osamu Takizawa-



SINOPSIS



Ioman, hombre pobre y malvado, se casa con Oiwa después de haber asesinado al padre de ella que se oponía a la boda. Poco después conoce a Oume, que le fascina; decide entonces acabar con su esposa para conseguir a la otra mujer. El hombre lleva a cabo su criminal propósito, sin embargo el espectro de la muerta retoma para clamar venganza y enloquecer al asesino. El suicidio será, al final, la única salida.



Los últimos años 40 y primeros 50 son de una escasa relevancia en la Historia del Cine fantástico, ya que se enmarcan en un período de transición que abarca desde los éxitos de la Universal a la renovación de la Hammer.

Pocos títulos podemos citar: Bedlam, de Mark Robson, producida por Val Lewton en 1946; La bestia de cinco dedos (The beast with five fingers, 1946), de Robert Florey, con un extraordinario Robert Alda; El hombre sin rostro, producción mexicana de 1951, dirigida por Juan Bustillo Oro; Los crímenes del museo de cera (House ofwax, 1953), de André De Toth, film que lanzó a Vincent Príce a la popularidad...

En este panorama, no muy brillante, destaca la realización japonesa de Kei- suke Kinoshita, que adapta un clásico de la literatura nipona, escrito por Nauboku Tsuruya en 1825. Shin-shaku yotsuya kaidan es una historia de fantasmas que vuelven a la vida y está contada en preciosas imágenes en blanco y negro, con un ritmo sereno y pausado, lleno de poesía.

Kinushita era uno de los grandes directores japoneses después de su famosa Rikugni (1944), y en su obra posterior destacaría Narayam boshiko (1958), de la que Shóhei Imamura haría una nueva versión en 1983: La balada de Naraya- ma (Narayama bu-shikó).

En el relato original de la novela loman era un samurai vagabundo, pero K¡- noshita moderniza la acción para acercarla al público contemporáneo. Años más tarde, en 1959, se filmaría una transcripción literal y fiel de la novela de Nauboku bajo el título Tokuido yotsuya kaidan, dirigida por Nobuo Nakaga- wa, película que ¡guala en calidad e interés a su predecesora.

Volviendo a la versión de Kinoshita, hay que destacar la presencia en el reparto de Kinuyo Tanaka, actriz favorita del gran Kenji Mizoguchi, a la que recordamos en La emperatriz Yang Kwei Fei (Yo-Ki-Hi, 1955), interpretando el doble papel de Oiwa y de su hermana Osode; ella se apodera de la película, mostrando una sensibilidad que hace vibrar la pantalla y oculta, a la vez, el único defecto de Kinoshita: un ritmo en exceso lento que hace, repetidas veces, desmayar la acción.


1956 - I VAMPIRI





FICHA TECNICA



D. Riccardo Freda. G. Riccardo Freda y Piero Regnoli. F. Mario Bava. DU. 80 minutos. N. Italia.



INTÉRPRETES Y PERSONAJES



Gianna Maria Canale, Antoine Balpetré, Paul Muller, Carlo d Angelo, Dario Mi- chaelis, Wandisa Guida, Riccardo Freda, Charles Fawcett, Renato Tontini.



SINOPSIS



París en la epoca contemporánea. Un doctor demente necesita sangre de mujeres jóvenes para mantener la perenne juventud de una misteriosa duquesa a la que adora. Los crímenes se van sucediendo cada vez con mayor horror y rapidez porque el proceso de envejecimiento sólo se detiene con cantidades elevadas de sangre. La investigación de la policía va cercando al doctor. El desenlace será dramático.



Antes de que Terence Fisher realizara su mítíco Drácula (Horror of Dracuta, 1958) fueron apareciendo una serie de notables películas sobre el vampirismo, variaciones sobre la obra de Bram Stoker, y que, de alguna manera, prepararon el camino a los films de la Hammer.

Los dos títulos más destacables, dejando a un lado las aportaciones mexicanas de Fernando Méndez, fueron La sangre del vampiro (The blood ofthe vam- pire), curiosa obra sobre un científico, el doctor Callistratus, que dirige un manicomio, con Donald Wolfit, Vincent Ball y Barbara Shelley, y la italiana I vam- piri, firmada por el especialista Riccardo Freda en 1956. En la ficha técnica de la película destaca el nombre de Mario Bava, responsable de la fotografía, y Gían- na María Canale en el papel de la duquesa que precisa de sangre humana para mantener la tersura y belleza de la juventud.

Desafortunadamente, la película pasó bastante desapercibida, incluso en Italia, su propio país, lo que dio la idea a Freda de firmar con seudónimos anglosajones -Robert Hampton, sobre todo- sus siguientes proyectos en el género.

I vampirí es un film sensual y físico que expresa muy bien la intensa carnalidad del vampiro como elemento necesitado de sangre para la supervivencia; las imágenes de Bava sirven, con su barroquismo visual, de forma efectiva las intenciones artísticas de Riccardo Freda. Aunque la obra no alcanza la calidad de El horrible secreto del doctor Hichcock (L'orríbile segreto del dottore Hichcock, 1962), continúa siendo una visión estimable del tema del vampirismo, en un estilo propio y personal.

Los problemas de la producción de I vampirí hicieron que Ricardo Freda abandonara el rodaje cuando quedaban apenas dos días para completar la película; fue Mario Bava, director de la fotografía y futuro realizador, el que se encargó de finalizar las últimas tomas.

Como ya se ha comentado, la repercusión de la obra fue mínima, ya que el cine italiano vivía preso del neorrealismo y una película cosmopolita y elegante como ésta se encontraba bastante lejos de los patrones oficíales que los críticos consideraban de obligado cumplimiento para otorgar cartas de nobleza a una película.

Riccardo Freda se quejaría a menudo, y muy amargamente, del mal trato del que fue siempre objeto, salvo contadas excepciones, en su propio país.


1957 - LA MOMIA AZTECA





FICHA TECNICA



D. King Miller (versión inglesa) y Rafael Portillo (versión española). A. Guillermo Calderón y Alfredo Salazar. G. .Alfredo Sa- Iazar. F. Enrique Wallace. DC. Javier Torres Torija. PR. Calderón. DU. 85 minutos. N. México-Estados Unidos.



INTÉRPRETES Y PERSONAJES



(Versión inglesa) Ramón Gay, Leslic Ha- rrison, Steve Grant, Rosita Arenas.

(Versión española) Ramón Gay, Crox Al- varado, Jorge Mondrcgón, Rosita Arenas, Luis Aceves Castañeda.



SINOPSIS



El malvado doctor Krupp se llama a sí mismo “El murciélago" y mantiene un duro combate con otro doctor. Almada, que está realizando investigaciones sobre la transmigración de las almas a través de los siglos. Almada se ha enamorado de Flor, que en una vida interior fue Xóchitl, una hermosa mujer que murió ejecutada por sus amores ilícitos con el guerrero Popoca. Los científicos buscan el tesoro del antiguo soldado pero al profanar la tumba le vuelven a la vida. Popoca buscará de nuevo a Flor para llevarla consigo.



El cine fantástico mexicano se nutrió de films sobre vampiros, zombies, las aventuras de Santo contra todo tipo de malvados y de momias que, éstas últimas, presentaban la curiosidad de utilizar los moldes clásicos americanos pero con la acción trasladada de las tumbas egipcias a las aztecas, llenas también de leyendas y maldiciones.

Rafael Portillo fue el director de La momia azteca, y ante el notable éxito cosechado fabricó en pocos meses dos continuaciones más, La maldición de la momia azteca (1959), rodada en apenas dos semanas con idéntico equipo y reparto, y enseguida apareció La momia azteca contra el robot humano (1960), completando así una trilogía. Portillo estaba acostumbrado a estos rodajes rápidos, ya que en 1956 había filmado, en muy escaso tiempo, nada menos que tres películas musicales para un estreno inmediato.

La momia azteca se distribuyó en Europa en una versión doble que supervisó King Miller, pero la original, y la que mantiene el encanto de las películas de terror mexicanas, es, desde luego, la de Rafael Portillo.

En el film pasan diversas cosas, como en un comic, y los protagonistas han de sufrir las más insólitas aventuras que en más de una ocasión rizan con la parodia. Sin embargo, La momia azteca representa adecuadamente la peculiar visión que del género tuvo el cine mexicano en su época dorada, y el resultado final, un gran éxito de público, demuestra que sus autores supieron conectar con lo que la gente ansiaba ver en las pantallas. Rafael Portillo no hará olvidarnos nunca de las versiones de Karl Freund y Terence Fisher, pero es loable que tratara de encontrar en las tradiciones mexicanas los argumentos de su historia en lugar de limitarse a copiar el modelo tradicional; únicamente por ello merecería la pena la visión divertida y poco exigente de esta trilogía de La momia azteca.


1957 - EL VAMPIRO





FICHA TÉCNICA



D. Fernando Méndez. P. Abel Salazar. G. Ramón Obon. F. Rosalío Solano. DU. 72 minutos. N. México.



INTÉRPRETES Y PERSONAJES



Germán Robles, Abel Salazar, Ariadna Weltcr, Carmen Montego, José Luis Jiménez, Mercedes Soler, Alicia Montova. José Chávez. Julio Daneri. Margarito Luna.



SINOPSIS



El conde húngaro Karol de Lavud se establece en Sierra Negra (México), en una mansión llamada “Sicomoros", habitada por tres seres misteriosos: Eloísa, Emilio y María Teresa. Una pareja de jóvenes llega a la mansión cuando se está celebrando el entierro de María Teresa: se trata de Marta, la prima de la muerta, y de un doctor que, en realidad, es un cazador de vampiros. La lucha entre las dos fuerzas será tremenda, aunque el doctor va a contar con la ayuda de María Teresa, infectada de vampirismo pero que realmente aún no ha muerto ni ha perdido toda su voluntad.



El cine fantástico mexicano, como muchos otros géneros, fue cultivado por un buen número de realizadores, casi todos olvidados, pero entre cuyas obras puede encontrarse más de un motivo de real interés, al margen del carácter localista de la adaptación de los mitos y moldes clásicos de cada género en cuestión.

Pueden citarse títulos como Alucarda, de Juan López Moctezuma, película enloquecida y extravagante; El fantasma del convento, de Femado de Fuentes, reputada como el primer clásico del cine fantástico mexicano; Macario, de Roberto Gavaldón, fotografiada por el gran Gabriel Figueroa; La tía Alejandra, de Arturo Ripstein, historia de brujería; y, la mejor de ellas. El vampiro, dirigida por Fernando Méndez, que hasta entonces había destacado con melodramas y cintas de aventuras, aparte de una interesante y desconocida El ladrón de cadáveres (1956).

En el film de Fernando Méndez destaca un excepcional uso de la atmósfera típica de toda historia de horror, así como escenas tan bien resueltas como la transformación de los vampiros, tal vez las mejores de la película.

Las versiones de Tod BrowníngyTerence Fisher oscurecieron siempre la obra de Fernando Méndez, que con un presupuesto muy reducido y unas interpretaciones no del todo convincentes ofrece, como contrapartida, una intensa y fascinante poesía visual no exenta de sensualidad en los personajes femeninos, un precedente de lo que luego haría Terence Fisher en sus acercamientos al personaje.

Hacia 1968 se repuso una versión adulterada de la película, en la que, según la apreciación de la "Aurum Film Encydopedía of Horror", faltaban casi veinte minutos filmados por Paul Nagle y Gordon Murray.

El éxito, en México, de la película propició una rápida continuación. En apenas seis meses, el mismo equipo rodó una nueva historia ahora denominada El ataúd del vampiro, de nuevo con el maléfico conde Karol como protagonista.


1957 - LA MALDICIÓN DE FRANKENSTEIN



The curse of Frankenstein



FICHA TECNICA



D. Terence Fisher. P. Anthony Hinds. A Basado en la novela “Frankenstein”, de Man- Wollstonecraft Shelley. G. Jimmy Sangster. F. Jack Asher. M. James Bernard. MO. James Needs. DA. Ted Marshall. PR. Hammer films. DU. 82 minutos. N. Gran Bretaña.



INTÉRPRETES Y PERSONAJES



Peter Cushing (Barón Victor Frankenstein), Christopher Lee (La criatura). Hazel Court (Elizabeth), Robert Urquhart (Paul Krenipe), Valerie Gaunt (Justine), Noel Hood (Tia Sopbia). Melvyn Hood (EJjo- u-n Víctor), Paul Hardtmuth (Profesor Benu- tein), Fred Johnson (Abuelo), Alex Gallier (Sacerdote).



SINOPSIS



El barón Victor Frankenstein espera su ejecución tras ser condenado por sus criminales acciones. Desesperado, cuenta a un sacerdote la historia de su vida. Ya, desde su infancia, muestra una gran aptitud para la ciencia, y con la ayuda de su profesor Paul Kempe se convierte en un brillante doctor en medicina. Su obsesión es la creación de la vida en los laboratorios y para ello no duda en traspasar cualquier barrera que se le oponga. De los depósitos de cadáveres consigue el cuerpo de un hombre fuerte y corpulento al que intentará implantar el cerebro de un genio, el profesor Bernstein, al que previamente ha asesinado. En una pelea con Paul, el cerebro sufre un golpe que está a punto de dejarlo inservible; pese a ello, Frankenstein continúa adelante y efectúa la operación al cuerpo de que dispone, colocándole el cerebro del doctor muerto. La criatura cobra vida propia, aunque sus instintos son criminales.
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Peter Cushing y Christopher Lee en “La maldición de Frankenstein“



Willíam Hinds, que utilizaba el seudónimo de William Hammer, y su hijo Anthony Hinds fueron los creadores, en 1934, de la productora Hammer Films, cuyas dos primeras realizaciones fueron The public Ufe ofHenry the Ninth, comedia protagonizada por Leonard Henry, y The mistery of the Marie Celeste, dirigida por Denison Clift. Sin embargo, la Hammer, tal y como fue universalmente conocida décadas después, procede de una reforma de la compañía primitiva, y se registró en febrero de 1949 bajo el título Hammer Films Production Ltd. Sus directores eran William Hammer, Enrique Carreras y Anthony Hinds. El primer producto fabricado en la renovada empresa fue River patrol, un modesto mediometraje dirigido por Ben R. Hart. Durante la primera mitad de los años 50 salieron de sus estudios numerosas películas de acción y suspense, idóneas para completar los programas dobles que ofrecían, por aquella época, las salas de cine. Hasta el éxito internacional de El experimento del doctor Quatermass (The Quatermass experiment, 1955), la productora no encontró el estilo propio que la haría famosa en todo el mundo.

Después de esta incursión en la ciencia-ficción, comenzó la serie de películas sobre los monstruos clásicos de la Universal, si bien filmados en color, con una imaginería diferente y separándose no poco del tratamiento original; por eso debe hablarse de nuevas visiones de los temas, nunca de remakes. La maldición de Frankenstein fue la primera producción de este estilo, utilizando el equipo que luego se haría célebre en los títulos siguientes: Terence Fisher (director), Jimmy Sangster (guionista), Jack Asher (fotografía), Michael Carreras (producción) y Peter Cushing y Christopher Lee encabezando el reparto.

La maldición de Frankenstein es una película apasionante desde diferentes puntos de vista, en la que destaca formalmente la elegancia visual de Terence Fisher, un magnífico creador de personajes y ambientes a los que sabe dotar de un hálito poético-patético muy difícil de lograr y absolutamente admirable. Temáticamente, el relato difiere del Frankenstein de James Whale, en el que la criatura se hace con todo el protagonismo. En el film de Fisher el monstruo tiene una importancia muy secundaria porque el centro de la historia es el propio doctor, de quien se describe su infancia, su adolescencia, su madurez y su brillante genialidad trastornada por el sueño blasfemo de su vida: crear existencia a partir de la muerte; obtener, por tanto, una capacidad reservada a Dios. Con la magnífica interpretación de Cushing, el barón Victor Frankenstein adquiere una compleja y fascinante personalidad que termina por hacerse atractiva, pese a lo perverso de su comportamiento.

Al contrario que el doctor en la versión de Whale, hombre honesto y bueno, el científico de la película de Fisher es un hombre sin escrúpulos que asesina para lograr sus propósitos -el fin justifica los medios-, que engaña a su prometida y a una amante, utilizando a las dos, y que no vive más que para su propia obsesión. La presencia de Cushing le insufla al personaje distinción y aristocracia; el barón Frankenstein es un hombre brillante y educado, un genio que conscientemente acepta su propia perversión. La primera aparición de la criatura, que interpreta Christopher Lee, es de una gran belleza visual. Terence Fi- sher retoma la famosa secuencia del monstruo y la niña, reviviéndola ahora cuando el engendro humano encuentra a un niño y a su abuelo ciego. Es un instante de notable poesía de horror, la esencia de lo que debe ser un film del género. La serie subsiguiente de películas sobre el barón Frankenstein mostrarán una admirable conciencia e irán dibujando a un hombre que se encuentra cada vez más obsesionado y enloquecido, cada vez rompiendo una barrera más en su carrera por manejar las fuentes de la vida.


1958 - LA NOCHE DEL DEMONIO



Night of the demon



FICHA TECNICA



D. Jacques Tourneur. P. Frank Bevis. A. Basado en la novela “Casting the runes", de Montahue R. James. G. Charles Bennet y Hal F.. Chester. F. Ted Scaife. EE. George Blackwell y Wally Veevers. M. Clifton Parker, interpretada por la Orquesta Sinfónica de Londres bajo la dirección de Muir Mathieson. S. Charles Crafford. MO. Michael Gordon. DC. Ken Adam y Peter Glazier. PR. Sabre Films-Columbia Pictures. DU. 95 minutos. N. Gran Bretaña.



INTÉRPRETES Y PERSONAJES



Dana Andrews (Dr. John Holder), Peggy Cummins (Joanna Harrinpon) Nial McGinnis (Dr. Julian Karswell). Athene Sevier (Sra. Karsioell), Maurice Denham (Profesor Harrinpon), Evan Roberts (Uoyd Williamson), Liam Redmond (Profesor Mark O’Brien), Peter Elliot (Kumar), Reginald Bekcwith (Sr. Meek). Brian Wilde (Rand Hobart).



SINOPSIS



El Dr. Karswell utiliza fuerzas ocultas para pronosticar la muerte del profesor Harrington, que lo había amenazado acusándolo de prácticas demoníacas. El Dr. Holden, psicólogo americano llegado a Inglaterra para participar en un Congreso, no cree a Joanna, nieta del profesor, que acusa a Karswell de brujería y que predice a Holdcn su muerte en los cuatro próximos días. Cuando este recibe un misterioso pergamino, parecido al recibido por Harrington poco antes de morir, Joanna, que se ha enamorado de él, teme por su vida. Pero ella misma es raptada por Karswell. Al cuarto día Holdcn y el satánico doctor, que ha sido capaz de provocar un tremendo huracán, se enfrentarán por última vez. Ocurrirá ello en el tren; Holden conseguirá liberar a Joanna y Karswell será víctima del demonio que él mismo había creado.
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Dana Andrews y Brian Wilde en La noche del demonio"



Uno de los grandes proyectos nunca realizados por Jacques Tourneur fue una película sobre los vivos y los muertos, dos ejércitos en permanente lucha; hubiera sido un argumento apasionante para las posibilidades expresivas de Tourneur, un hombre capaz de describir lo que subyace tras la máscara de una realidad que, a veces, es sólo aparente. En La noche del demonio, la mejor película sobre satanismo jamás realizada, junto a La batalla de Satán (The devil rides out, 1968), se narra una historia de enfrentamiento entre dos científicos, el doctor Holden y el doctor Karswell, el primero encarnando las fuerzas de la luz y el segundo el poder de lo oculto, de las tinieblas, del propio demonio que es invocado en satánicas ceremonias en las que los participantes arriesgan su alma y sus vidas.

Ha sido muy comentado el hecho de que las apariciones físicas del demonio en la película no fueran idea de Tourneur sino de la productora. El autor de La mujer pantera y Yo anduve con un zombie prefería sugerir en vez de mostrar, una técnica que le había dado excelentes resultados en sus anteriores trabajos. De todos modos, la aparición produce sus efectos, ya que está perfectamente colocada y una vez conseguido el clima adecuado; otra cosa es que el impacto que se preveía desaparezca treinta y cinco años después, en una época repleta de monstruos terroríficos y apariciones alucinantes.

La noche del demonio es una película que habla en voz baja de las a veces débiles líneas de equilibrio que sostienen los comportamientos humanos: si esas líneas se transgreden en la investigación científica pueden provocar la creación del mal, de un mal indeterminado pero presente, casi palpable. El demonio de Tourneur simboliza así lo peor de nosotros mismos.

La realización es modélica, y Dana Andrews, actor sobrio pero excelente, encarna a la perfección al doctor Holden, un incrédulo en el esoterísmo que mantendrá su racionalidad hasta el final, pero que sabrá entender que hay impulsos y amenazas que sobrepasan la razón y no pueden negarse simplemente porque no sean inmediatamente tangibles.


1958 - DRACULA



Horror of Dracula



FICHA TECNICA



D. Terence Fisher. P. Anthony Fiinds. A. Basado en la novela “Dracula’’, de Bram Stoker. G. Jimmy Sangster. F. (Technicolor) Jack Asher. EE. Sydney Pearson. M. James Bernard. S. Jock May. MO. Bill Lenny. AD. Bob Lynn. DA. Bernardo Robinson. V. Molly Arbuthnot. MQ. Phil Leaky. NPQ. Henry Montsash. PR Hammer Films. DU. 82 minutos. N. Gran Bretaña.



INTÉRPRETES Y PERSONAJES



Peter Cushing (Dr. Van Helsing), Christopher Lee (Conde Drácula), Michael Gough (Arthur Holmwood), Melissa Stribling (Mina Holmwood), Carol Marsh (Lucy Holmwood), Olga Dickie (Cerda), John Van Eys- sen (Jonathan Harker). Valerie Gaunt (Mujer vampiro). Janine Faye (Tañía), Barbara Archer (Inga), Charles Lloyd Pack (Dr. Se- ivard), George Merritt (Policía), George Woodbridge (Propietario), George Benson (Oficialfronterizo). Miles Maleson (Propietario de las pompas fúnebres), Geoffrey Bayl- don (Conserje), Paul Colé (Niiw).



SINOPSIS



El diario de Jonathan Harker recoge los terribles sucesos que le acontecieron cuando fue a la mansión del conde Drácula, desoyendo los consejos de los vecinos del lugar. En el castillo, Harker comprobó sus sospechas: el conde es un vampiro que vive la plenitud de la noche en compañía de varias mujeres vampirizadas. Harker cae bajo su poder maléfico, pero Drácula, insatisfecho, pretende conseguir a las mujeres de la familia del infortunado joven. Para ello tendrá que enfrentarse con Van Helsing, un cazador de vampiros que tratará de poner fin a su diabólico dominio.
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Christopher Lee es “Drácula "



La feliz conjunción de la productora Hammer con su espléndido equipo técnico, el director Terence Fisher y los actores Christopher Lee y Peter Cushing, dieron como resultado una obra maestra no ya del género fantástico sino del Séptimo Arte: Drácula, titulada en Estados Unidos Horror of Dracula, film que logró el milagro de hacer olvidar la notable versión que Tod Browning había hecho en 1931 con Bela Lugosi. Además, Christopher Lee quedó consagrado como la perfecta encarnación del personaje, uno de los mayores mitos del cine fantástico.

El trabajo de Fisher se articula en tomo a varios elementos de interés:

a. El uso del color proporciona una atmósfera peculiar al relato, cercano al terror gótico de la novela del siglo XIX, pero Fisher no lo utiliza de manera superficial o estetícista sino que lo integra adecuadamente en la trama que está narrando.

b. El prólogo, magníficamente montado, prepara al espectador hacía la impártante primera aparición de Drácula, que Lee interpreta como un hombre elegante y seductor, lo que da pie a que el erotismo, siempre sugerido e insinuado, se convierta en uno de los motores de la acción. De este modo, sexo, sangre y muerte se convierten en las columnas que sostienen la maldición del vampiro.

c. El magistral uso de la elipsis, de que hace gala Fisher, tiene su punto culminante en secuencias como la muerte de una de las víctimas de Drácula.

El escenario: un sótano, la única salida de donde se encuentra el vampiro, del que no hay posible escapatoria; la puerta se cierra y la sensación de claustrofobia se convierte en el más trágico de los horrores.

d. El enfrentamiento entre Peter Cushing y Christopher Lee es otra de las bases de Drácula. Peter Cushing, un magnifico actor, se imbuye totalmente en el personaje del cíentífíco que se enfrenta a la amenaza satánica con la ayuda de la cruz y los símbolos sagrados. La última y magistral secuencia de la película, el duelo final, se resolvió con ideas aportadas por Cushing y que Fisher, al que unía una gran amistad con el actor, aceptó encantado.

e. El ritmo es perfecto y, en apenas noventa minutos, la película recorre el oscuro mundo del vampírismo que se representa por las oscuridades y las tinieblas, en tanto que la luz representa el elemento salvífico, la esperanza. Por eso, el día con su fulgor arra nca la fascinación de los hijos de la noche, y por ello Drácula sólo vive de noche.

Drácula obtuvo un éxito elevado, consagrando de forma definitiva a la Ham- mer como productora especializada en el género, y contribuyó así a un renacimiento generalizado de este estilo; también recibió buenas críticas, aunque siempre en un tono limitado, ya que la crítica convencional no terminaba de aceptar que un film de vampiros gozara de alta respetabilidad intelectual. De ahí que, como ya se ha comentado, las discutibles muestras del free cinema, entonces en boga, fueran consideradas las obras típicas del cine británico de la época. Hoy casi nadie duda de la calidad y el atractivo de esta obra, ya clásica, y que simboliza lo que se denomina cine de terror.

Extracto de una carta de Christopher Lee sobre Drácula, publicada en la revista "Midi-Minuít Fantastique", núm. 4-5, enero de 1963;

Por supuesto, existia una gran diferencia entre el guión y la novela, pero siempre he intentado mostrar la soledad del mal y, particularmente, que por muy terribles que fuesen los actos del conde Drácula, él estaba poseído por una fuerza oculta que escapaba a su control. Era el mismo Demonio quien, poseyéndole desde tiempos inmemoriales, le obligaba a cometer crímenes horribles. Mientras tanto, su alma, que subsistía bajo su envoltura carnal, era inmortal y no podía ser destruida de ninguna forma. Digo todo esto para explicar la gran tristeza que intenté infundir al personaje.

Asimismo, la interpretación comportaba igualmente un problema de orden sexual: la sangre, símbolo de la virilidad, y el atractivo sexual que, de por sí, la virilidad conlleva han estado siempre unidas estrechamente al tema universal del vampirismo. He intentado sugerir todo esto sin destruir el personaje, cargándolo de una gran maldad.

A pesar de todo, no he olvidado jamás que el conde Drácula era un "gen- tleman", un aristócrata y, en su vida anterior, un gran soldado y conductor de hombres. Por supuesto, ateniéndose al guión, era imposible mostrar esto así, pero, a través de la interpretación, sí es posible sugerir los hechos del pasado sin mostrarlos realmente.


1958 - LA VENGANZA DE FRANKENSTEIN



The revenge of Frankenstein



FICHA TECNICA



D. Terence Fisher. P. Anthony Hinds. G. Jimmy Sangster. F. (Technicolor) Jack Ashcr. M. Leonard Salzedo. S. Jock May. MO. Alfred Cox. AD. Robert Lvnn. DC. Bcrnard Robinson. V. Rosemary Burrows. MQ. Phil Leakey. PQ. Henrv Montsash. PR. Hammer Films. DU. 89 minutos. N. Gran Bretaña.



INTÉRPRETES Y PERSONAJES



Peter Cushing (Barón Víctor Frankenstein), Francis Matthews (Dr. Hans Kleve), Euni- cc Gayson (Margaret Konrad), Michael Gwynn (Kart), John Welsh (Bergmann), Lioncl Jctíries (Fritz), Oscar Quitak (Kart), Richard Woodfsworth (Paciente), Charles Lloyd Pack (Presidente del Consejo Médico), John Stuart (Inspector de policio), Arnold Diamond (Molké), Margery Cresley (Condesa Barscynskd), Anna Walmsley (Vera Barscynska), George Woodbridge (Vigilante del laboratorio), Michael Ripper (Kurt), Ian Whittaker (Camarero), Avril Leslie (La hija).



SINOPSIS



Retomando la situación final de La maldición de Frankenstein (The curse of Frankenstein, 1947), se ve la marcha del barón hacia la guillotina escoltado por el sacerdote, el verdugo y su ayudante, un hombre contrahecho llamado Karl. Durante los títulos de crédito, la cuchilla de la guillotina se alza para, luego, caer repentinamente. La ejecución parccc haberse consumado. No es así: ¡Frankenstein ha comprado al verdugo y a Karl para que ejecuten en su lugar al sacerdote!

Ha pasado el tiempo y Frankenstein ejerce como médico, bajo el nombre de Dr. Stein, en una población llamada Carlsbriick. Un joven médico, Hans Kleve, enterado de la verdadera personalidad del Dr. Stein y admirador de sus teorías, le obliga a que le acepte como ayudante. En el mismo hospital trabaja también Margaret, sobrina de una autoridad ciudadana.

Su nuevo proyecto es injertar en un cuerpo perfecto el cerebro de Karl, el contrahecho que le ayudó a evadirse del cadalso, quien quiere verse para ei resto de su vida dentro de un cuerpo admirable. Pero Karl no ve con buenos ojos convertirse en una curiosidad científica y, aprovechándose de un descuido de Margaret, se escapa del cuarto de su encierro, lo primero que hace al verse libre es quemar su viejo cuerpo contrahecho, al descubrirlo en el laboratorio, pero sorprendido por un guardián borracho que le insulta y le golpea brutalmente, reacciona estrangulándole. En el curso de la pelea su cerebro resulta seriamente dañado a consecuencia de los golpes recibidos. Descubierto en público, Frankenstein se refugia en el hospital. Los internos, que están al corriente de lo que ha hecho, le linchan. Antes de morir, Victor Frankenstein le dice algo a Kleve. Este lleva el cadáver al laboratorio y le extrae el cerebro.
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Peter Cushing y Francis Matthews en “La venganza de Frankenstein“



La segunda incursión de Terence Fisher en el personaje de Frankenstein comienza de forma fascinante: el perverso doctor ha logrado eludir la muerte y, tras una arriesgada huida, ha vuelto a establecerse con nombre falso para continuar con sus investigaciones. Las constantes narrativas y de estilo son similares a las de la primera película; el ritmo es perfecto y a la belleza de las imágenes se añade una atmósfera obsesiva que cuadra muy bien con la descripción psicológica de los protagonistas.

José María Latorre, que considera esta película una de las obras maestras de toda la historia del género fantástico, señala: En "La venganza de Frankenstein" se encuentran ya presentes algunos de los temas que darán origen a los posteriores Frankenstein "fisherianos": desde el transplante cerebral, que cambia de identidad a un ser humano, hasta el descubrimiento, maravillado y horrorizado, siempre escalofriante, que ese ser humano hace de su nuevo cuerpo; desde el recurso a las convenciones de la novela gótica hasta una mordaz mirada sobre la sociedad decimonónica que toma como base de sus investivas el pánico a la adquisición de conocimiento, el miedo al progreso médico.

Obra, en suma, de una inquietante y perversa belleza, La venganza de Frankenstein padeció numerosas incomprensiones por parte de una crítica para la que el cine británico se reducía a las evoluciones, más o menos discutibles, de lo que se dio en llamar free cinema.


1959 - OJOS SIN ROSTRO



Les yeux sans visage



FICHA TECNICA



D. Georges Franju. P. Jules Borkon. A. Basado en la novela de Jean Redon. G. Georges Franju, Jean Redon, Claude Sautet, Pierre Boileau y Thomas Narcejac. F. F.ugen Schuftan. EE. Henri Assola. M. Maurice Jarre. S. Antoine Archimbaud. MO. Gilbert Natot. AD. Claude Sautet. DC. Auguste Capelier. V. Marie-Martine. PR. Champs Elysées Productions-Lux Film Rome. DU. 88 minutos. N. Francia-Italia.



INTÉRPRETES Y PERSONAJES



Pierre Brasseur (Dr. Genessier), Alida Valli (Louise), Edith Scob (Cbristiane Genessier), François Guérin (Dr. Jacques Vertion). Juliette Mavniel (EAna Gnibcrg), Béatrice Altariba (Paulette Merodon), Alexandre Rignault (Inspector Parraud), Claude Brasseur (Inspector), Michel F.tcheverry, Yvette Eticrvant, René Génin, Lucien Hubert, Marcel Pères.



SINOPSIS



El doctor Genessier, neurocirujano de prestigio y renombre, acaba de proceder a la identificación del cuerpo de su hija, muerta en un accidente. Christiane, que así se llama la hija, no ha muerto en realidad sino que ha quedado terriblemente desfigurada. Genessier concibe entonces un plan: preparar una máscara para su hija con el rostro de otra mujer, joven y hermosa, y para ello utilizará su esmerada técnica quirúrgica. Sin embargo, el problema reside en que necesita matar para obtener la piel necesaria.
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"Ojos sin rostro "



En la ficha técnica de la película aparecen los nombres de Boileau y Narcejac, ligados al cine francés por la adaptación que Clouzot hiciera de Las diabólicas (Les diaboliques, 1955) y recordados en la historia por ser los autores del relato original "De entre los muertos", que Alfred Hitchcock convirtió en Vértigo, una sin par obra maestra. El tono de Ojos sin rostro es intensamente poético, con temas universales como la permanencia de la belleza, la vida y la muerte, el rostro como centro de la personalidad humana y como máscara, todos ellos tratados en una suave y atractiva fotografía en blanco y negro y con una sugestiva banda sonora de Maurice Jarre.

La película se inscribe en el cine fantástico, de tan escasa tradición en la cinematografía francesa, al utilizar numerosos motivos clásicos en el género: entierros, operaciones quirúrgicas, científicos enloquecidos y alguna secuencia como la del transplante, que Jean-Marc Boineau y Alain Charlot calificaron en su notable libro "Les 100 chefs d'oeuvre du film fantastique" como la primera imagen gore del cine francés.

El trío protagonista, Pierre Brasseur, Alida Valli y Edith Scob, logra espléndidas interpretaciones, sobre todo la última, especialmente patética con esa máscara gélida, sin apenas expresión facial, y que constituye, sin duda, el mejor acierto de la historia.

Georges Franju, un director francés inclasificable en un estilo concreto, filma Ojos sin rostro de un modo eficaz, con unas imágenes serenas que, poco a poco, inquietan al espectador introduciéndole en un mundo que se acerca a pasos agigantados a la pesadilla.

En ocasiones, tal vez, una cierta frialdad se apodera de la pantalla, pero entonces aparece la máscara, los ojos sin rostro, con toda su carga antropológica de estudio y caracteres del rostro humano, revelador de la personalidad del sujeto, y cuya ausencia convierte a aquél en algo ininteligible. En este aspecto. Ojos sin rostro resulta, en verdad, una obra fascinante.


1959 - THE TINGLER





FICHA TECNICA



D. y P. William Castle. G. Robb White. F. Wilfred M. Cline. PR. Columbia Pictures. N. Estados Unidos.



INTÉRPRETES Y PERSONAJES



Yincent Price, Judith Evelvn. Darryl Hickman. Patricia Cutts. Philip Coolidgc, Pamela Lincoln.



SINOPSIS



Un doctor sospecha que el miedo es capaz de crear una extraña criatura que se va desarrollando en el interior del cuerpo humano hasta causarle la muerte. Ayudado por su joven asistente, que se ha enamorado de la hija del doctor, comienza a experimentar en su hallazgo, y lo hace consigo mismo, pero descubre que los gritos de miedo que exhala en su garganta en los momentos culminantes impiden el crecimiento de la criatura en el organismo. Un día, un hombre va a su consulta para que trate a su mujer enferma: el doctor se percata de que ella es sordomuda, no puede gritar, y efectúa con la mujer el experimento, hasta la muerte de la desgraciada. Por fin, la criatura, The tingler, podrá ser estudiada por el médico en su laboratorio.
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"The tingler"



El guión de Robb White es una interesante indagación sobre los orígenes del miedo, ese sentimiento de intranquilidad ante lo desconocido que es connatural a la condición humana.

Aquí, esa sensación cristaliza en un monstruo diminuto que va creciendo en el interior del cuerpo humano y que puede, incluso, causarle la muerte.

La obsesión del doctor será entonces descubrir ese organismo y estudiarlo, aunque para ello ha de experimentar sobre seres humanos; en este aspecto, la temática del relato se interna en terrenos conocidos para el género, como son las investigaciones médicas ¡lícitas o la utilización de la vida para los experimentos que se realizan en los laboratorios.

William Castle, productor y director de numerosos films de "serie B", fue el valedor del proyecto original de White, y supo plasmar en notables imágenes, en un adecuado y atractivo blanco y negro, el ingenio y los hallazgos argumentales del guión; para ello contó con la impagable presencia de Vincent Price, que logra una de sus grandes creaciones malévolas en el personaje del doctor que descubre a la criatura.

The tingler consigue, asimismo, algunas escenas de fuerte impacto, como aquélla en la que el monstruo diminuto escapa y causa el pánico entre los asistentes a una sesión de cine mudo; concretamente, se está proyectando en ese instante la película Tol'able David (1921), de Henry Kíng. El diseño mismo del monstruo es inteligente y cumple su propósito de asustar, además ha influenciado no pocas películas contemporáneas llenas de pequeñas criaturas que causan el horror y la destrucción.

The fingieres, desde luego, un film modesto y tal vez no pase a la antología mayor del género, pero en su falta de pretensiones tiene una buena virtud; por otra parte, en la convicción de sus imágenes late, de forma indudable, la sensación pulposa del miedo, del pánico, que es, al fin y al cabo, la ¡dea central de la obra.


1959 - LA MOMIA



The mummy



FICHA TECNICA



D. Terence Fisher. P. Michael Carreras. A. Basado en un relato de Nina Wilcox Putnam y Richard Schayer. G. Jimmy Sangs- ter. F. (Technicolor) Jack Asher. EE. Les Bowie. M. Franz Reiznstein. S. Jock May. MO. James Needs y Alfred Cox. AD. John Peverall v Tom Walls. DA. Bernard Ro- binbson. V. Molly Arbuthnot. MQ. Roy Ashton. PR. Hammer Films. DU. 88 minutos. N. Gran Bretaña.



INTÉRPRETES Y PERSONAJES



Peter Cushing [John Banning), Christopher Ixc (K!>aris), Yvonne Furneaux (Iso- beUAnankd). Eddie Bvrne (Alulrooney). Felix Aylmer (Stephen Banning), Raymond Huntley (Joseph Whemple), George Pastell (Afehemet), John Stuart (Coronet), Harold Goodwin (Pat). Denis Shaw' (Alike).



SINOPSIS



Kharis era un sacerdote egipcio que fue condenado a muerte por su amor hacia la reina Anaka. Siglos después, una expedición de científicos encuentra la tumba de ambos y el sacerdote vuelve a la vida y consuma su terrible venganza contra los profanadores de la tumba. Entonces descubre que una mujer es idéntica a la reina Anaka y decide apoderarse de ella utilizando toda su fuerza diabólica.
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Christopher Lee en “La momia “



Esta versión de Terence Fisher -que tuvo varias continuaciones, entre ellas The curse ofthe mummy's tomb (1964), de Michael Carreras- no es un remake del clásico de Karl Freund, sino una visión del mito a través del personal prisma del director, que emplea en él su deslumbrante puesta en escena, logrando así momentos de magia inolvidable, como el prólogo situado en el Antiguo Egipto o la desaparición de la momia en el barro.

El uso del color, típico de la Hammer, es magnífico y dota a la película de un estilo peculiar, muy alejado de la versión de Freund y Karloff, pero de un valor artístico similar, aunque quepa reconocer que el impacto de la momia de Christopher Lee no logró igualar a la de Boris Karloff, tal vez porque como es costumbre en Fisher, la película no se basa en la criatura, sino en las relaciones humanas problemáticas del resto de protagonistas y en especial en el enfrentamiento entre los personajes de Peter Cushing -excelente como siempre- y la maldición que quiere apoderarse de la mujer inocente que recuerda a la reina de tiempos pasados. La momia ha llegado a Londres en una caja, como sí fuera una reliquia; una vez allí su objetivo será acabar con la vida del personaje de Cushing.

El tema de la momia posee su hálito romántico, el atractivo del mundo fascinante de Egipto, una poesía de lo macabro perfectamente conseguida -la resurrección de la momia- y un ritmo adecuado. Terence Fisher es el responsable del resultado final, y si no logró un impacto similar al de Drácula o Frankens- tein, hay que recordar que tampoco en el cine de la Universal la momia había logrado la popularidad de los otros dos mitos con fuerte soporte literario.

La influencia de esta versión de la momia se hizo notar en la película de Carlos Aured, sobre guión de Jacinto Molina, La venganza de la momia (1973), una de las notables películas protagonizadas por Paul Naschy y una muy digna y cuidada producción sobre el mito.

Con la momia, Drácula y Frankensteín, la Hammer se consolida como la más importante productora dedicada al género desde los tiempos del apogeo de la Universal. Es preciso citar, no obstante, que en 1958 los productores ingleses Monty Berman y Robert Baker lanzaron La sangre del vampiro (The blood ofthe vampire), un curioso, poco conocido y muy interesante film cuyo guión está firmado por Jimmy Sangster.


1960 - LAS NOVIAS DE DRÁCULA



The brides of Dracula



FICHA TECNICA



D. Terence Fisher. P. Anthony Hinds. G. Jimmv Sangster, Peter Bryan y Edward Percy. F. (Technicolor) Jack Asher. EL Sydney Pearson. M. Malcom Williamson. S. Jock May. MO. Alfred Cox. AD. John Pe- verall. DA. Bernard Robinson y Thomas Gosvvell. V. Molly Arbuthnoy. MQ. Roy Ashton. PQ. Frieda Steiger. PR. Hammer Films. DU. 85 minutos. N. Gran Bretaña.



INTÉRPRETES Y PERSONAJES



Peter Cushing (Dr. Van Helsing). Yvonne Monlaur (Manarme Danielle), Martita Flunt (Baronesa Meinster), Freda Jackson (Greta), David Peel (Barón Meinster), Miles Maleson (Dr. Tobler). Flenrv Oscar (Sr. Lang), Mona Washbourne (Sra. Lang), Andrés Melly (Gina). Víctor Brooks (Hans), Fred Johnson (Cura), Michael Ripper (Cochero), Norman Picrcc, Vera Cook, Marie Devereux.



SINOPSIS



Marianne-Daniellc es una profesora francesa que se dirige a la localidad de Badstein para ocupar un puesto de enseñante en una academia para muchachas. Ante la imposibilidad de llegar a su destino antes de la noche, Marianne-Daniellc acepta la invitación que le hace la baronesa Meinster de pernoctar en su castillo. Allí, cuando está descansando en su dormitorio, conoce al hijo de la baronesa. En principio, al verle subido en lo alto de un balcón, Marian- ne-Danielle cree que el joven va a suicidarse y corre a impedirlo, pero luego descubre que vive encadenado a una columna en la habitación, impedido de moverse libremente. Seducida por la apostura del barón, quien le hace creer que su madre es una mujer perversa y cruel que le tiene encerrado contra su voluntad. Marianne-Danielle le facilita la llave que abre sus grilletes. Una vez en libertad, Meinster vampiriza a su madre, busca sus presas entre las muchachas de la academia y consigue arrancar a Marianne-Danielle una promesa matrimonial. Pero el profesor Van Helsing se interpondrá en su camino liberando, en primer lugar, a la anciana baronesa y destruyendo luego a las víctimas del barón, convenidas en mujeres vampiro, y a su servidora, la criada Greta.
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David Peel en "Las novias de Drácula"



Las novias de Drácula, elegante película de Terence Físher, con una soberbia puesta en escena, tiene sobre sí varios malentendidos a causa de una inexacta publicidad sobre su contenido. El mismo título induce a engaño, ya que el nombre de Drácula es un simple reclamo comercial para atraer mayor número de espectadores. La película se centra en el mundo de los vampiros como David Peel encarnando al barón Meinster, un aristócrata corrupto y mujeriego, y Peter Cu- shing de nuevo en el papel de Van Helsíng, el famoso cazador de vampiros. Por otra parte, la distribución del film siempre ha estado acompañada de frases publicitarias tales como homosexualidad, lesbíanísmo, incesto... y lindezas por el estilo que simplemente no aparecen en la película o se encuentran en planos y miradas fugitivas, pero en ningún caso caracterizan visualmente la obra.

Así como Físher fue consciente, desde el principio, de su ¡dea de rodar una serie de películas con el barón Frankensteín de protagonista, el Drácula de 1958 pareció cerrar con su última secuencia toda posibilidad de continuación. Por ello. Las novias de Drácula no es una continuación sino una vuelta a una similar temática pero desde otra perspectiva. Años más tarde, Fisher volvería a Drácula como Drácula, principe de las tinieblas (Dracula, prince of darkness, 1965), pero ahora sin el personaje de Van Helsing. El resto de andanzas del mítico vampiro tendrían otros directores detrás de la cámara.

Pese a lo indicado acerca de la exageración sobre el erotismo, en Las novias de Drácula la ¡dea del frenesí amoroso, como ha señalado con acierto José María Latorre, es uno de los motores de la acción; ésta se inicia, al igual que en Drácula (Horror of Dracula, 1958), con un largo y magnífico prólogo que tiene la misión de introducir al espectador en un clima agobiante y malsano, el de los vampiros que juegan a poseerse mutuamente en una auténtica orgía de sangre y destrucción a la que sólo Van Helsing, no sin grandes esfuerzos, podrá poner término. En suma, nos encontramos ante una excelente película, tal vez sin el carisma de la anterior obra de Fisher, pero plena de interesantes y disfruta- bles elementos de fantasía y terror, todos ellos tamizados por la particular mirada cinematográfica de Terence Fisher.


1960 - LA MÁSCARA DEL DEMONIO



La maschera del demonio



FICHA TECNICA



D. Mario Bava. P. Massimo De Rita. A. Basado en un relato de Nicolai Gogol. G. Ennio de Concini, Mario Serandrei, Mario Bava y Marcello Coscia. M. Roberto Nicolosi. DM. Pier Luifi Urbini. MO. Mario Serandrei. DA. Giorgio Giovannini y Mario Bava. V. Tina Grani. PR. Galatea- Jolly Film. DU. 84 minutos. N. Italia.



INTÉRPRETES Y PERSONAJES



Barbara Steele (Princesa KarialPrincesa Asa), John Richardson (Dr. Andrei Goro- bek), Andrea Checchi (Dr. Kruvajan), Ivo Garrani (Principe Vajda), Arturo Domini- ci (Igor Yavutich), Enrico Olivieri (Costan- rino), Antonio Pierfederici (Papa), Tino Bianchi (Ivan), Mario Passante (Cochero), Clara Bindi, Germana Dominici.



SINOPSIS



El príncipe Vaida condena a muerte a su hermana Asa, que es acusada de practicar la bruj'ería. Asa es ejecutada mediante la máscara del demonio, una máscara con seis púas de hierro que se coloca sobre el rostro de la condenada y se clava en él por un fuerte golpe de mazo, pero antes de morir tiene tiempo de maldecir a todos los asistentes, particularmente a los Vaida. Su amante, Javutich, ejecutado de la misma manera, es enterrado en el cementerio de los impíos, mientras que el cadáver de la bruja Asa es escondido en la cripta familiar. Muchos años después, el profesor Chomá Kruvajan y su ayudante Gorobek son los involuntarios causantes de que la maldición de Asa se cumpla. La sangre del profesor Kruvajan, que cae sobre el rostro descarnado de Asa desde una leve herida que se ha producido en una mano luchando en la cripta contra un murciélago, vuelve a la vida a la bruja, y ésta, desde su sarcófago, llama a Javutich, que sale de su tumba para llevar a cabo la venganza.
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"La máscara del demonio"



La que se denominó escuela italiana de terror se articula en torno a una serie de notables realizadores que en los años 50 y 60 trataron de poner en imágenes su gran admiración por el cine clásico norteamericano, indagando así en la esencia profunda de unos géneros cinematográficos que el propio Hollywood estaba empezando a descuidar.

Los tres hombres fundamentales fueron Ríccardo Freda, Antonio Margheretti (Danza macabra, 1963; I lunghi capelli della morte, 1965...) y Mario Bava, un antiguo director de fotografía entre cuyos créditos figuran La batalla de Maratón (La battaglia di Maratona, 1959), de Jacques Tourneur, que se movió con gran destreza en el peplum, la aventura y el cine de terror. En este último género ofreció lo mejor de su obra, aunque el escaso reconocimiento crítico le fue relegando a guiones y empeños mediocres que acabaron sepultando su talento. En los años 70, Lamberto Bava -su hijo-, Mario Caiano, Alberto De Mar- tino y Darío Argento recogieron parte de la herencia perdida por la miopía de unos crítícos que se extasiaban con Ferreri, Bellocchio, Bertolucci o Antonioní, cuando La máscara del demonio es superior en calidad artística e interés a cualquier título de los cineastas mencionados.

La película empieza con un prólogo medieval que incluye la terrorífica escena de la ejecución de la bruja. Siglos después, y de forma accidental, la ejecutada vuelve a la vida y exige venganza. Este argumento, en sí poco original, se transforma, en las manos de Bava, en un hermoso poema cinematográfico acerca del miedo, la soledad y el destino. Como escribiera José María Latorre, que publicó en "Film Ideal" un exhaustivo estudio del film: La construcción dramática de la obra se centra en la continua confirmación de un estado de terror manifiesto desde el primer momento.

El clásico desarrollo de una historia de vampiros se enriquece con la presencia fabulosa de Barbara Steele en un doble papel que podría tener reminiscencias de Jekyll y Hyde; las secuencias que muestran su progresiva pérdida de voluntad, filmadas en un hermoso y devastador blanco y negro, son un impresionante retrato de la debilidad humana, su tremenda soledad ante las fuerzas desatadas del destino. Su efecto es mucho más directo que cualquier drama de Antonioni sobre la incomunicación.

El ritmo pausado, sereno, la hermosa fotografía y la ingenuidad y convicción con que se desarrolla la acción, como si se estuviera descubriendo la magia del cine a cada fotograma, son las principales cualidades de un film que marcó el punto más alto en la carrera de Mario Bava, y que se convirtió en una obra de culto para los aficionados al género.

Como escribiera, en "Cahiers du Cinéma", Fereydoun Hoveyda: Maño Bava nos demuestra, al fin, cómo el miedo no excluye la belleza. O más aún, el miedo tal vez forme parte de la misma belleza, que es lo que transmite La máscara del demonio.


1960 - EL FOTÓGRAFO DEL PÁNICO



Peeping Tom



FICHA TECNICA



D. y P. Michael Powell. G. Leo Marks. F. Otto Heller. M. Brian Easdale y Wallv Stott. AD. Arthur Lawson. PR. Theatre. DU. 109 minutos. N. Gran Bretaña.



INTÉRPRETES Y PERSONAJES



Carl Boehm (Mark Lewis), Anna Massey (Helen), Maxine Audlev (Sra. Stephens), Moira Shearer (Viv), Esmond Knight (Arthur Baden), Michael Goodlife (Don Jarvis), Shirley Anne field (Diane Ashley). Barlett Mullins (Sr. Peten). Jack Watson (Inspector Gregg), Nigel Davenport (Sargento Miller), Pamela Green (Mil/y), Martin Miller (Dr. Rosen), Brian Wallace (Tony). Brenda Bruce (Dora), Miles Malle- son (Caballero mayor), Susan Travers (Lo- rraine), Verónica Hurst (Srta. Simpson), Alan Rolfe (Detective), Susan Rolfe (Detective), Michael Powell (Padre de Aíark), Columba Powell (Mark, niño).



SINOPSIS



Mark Lewis, un cineasta compulsivo que va por ahí con una cámara de cine escondida debajo del abrigo, aborda a una prostituta del barrio londinense de Soho. Ya en el piso de ella, la asesina mientras se está desvistiendo y filma la expresión de horror de su cara, que más tarde contempla en una proyección en su casa. Luego se dirige al estudio de un agente gráfico, que le ha contratado para tomar fotos pornográficas de chicas como Milly.

En su casa, Helen Stephens, que vive en el piso de abajo con su madre ciega y alcoholizada, le lleva un trozo de tarta v le dice que quiere ver alguna de sus películas. De mala gana, le enseña algunos conos de cuando era niño, rodados por su padre, psiquiatra de profesión.

Mark trabaja durante el día como ayudante de cámara en un estudio de producción. Una noche se queda a solas con la aspirante a actriz, Viv, que desea que le haga unas tomas, a quien coloca la afilada punta del trípode contra su garganta. Cuando vuelve a su casa, después de salir con Helen, encuentra a la Sra. Stephens que le está esperando. En un gesto de desafío, proyecta para la ciega la película de la muerte de Viv, pero comprueba que los planos del asesinato no han salido bien. Durante unos instantes se plantea matar a la Sra. Stephens, pero luego renuncia y, en lugar de ello, se dirige al día siguiente al plato del agente y filma a Milly mientras la asesina. Con la policía siguiéndole los pasos de cerca, corre a su casa donde encuentra a Helen contemplando horrorizada una de sus películas.
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Carl Boehm en "El fotógrafo del pánico"



Míchael Powell señaló que su trabajo en esta película fue naciendo gradualmente a través de la colaboración con el guionista Leo Marks. Todo empezó una noche, cuando Marks se presentó en casa de Powell con una ¡dea excitante: escribir un guión sobre un joven cameraman que mata a las mujeres con su cámara y que es victima del deseo morboso de mirar. El poder de la cámara, como elemento vampirizador de la realidad, es, pues, el tema central de esta sorprendente obra maestra de Michael Powell.

El fotógrafo del pánico es, en primer lugar, una reflexión sobre el pánico a través de la obsesión de Mark Lewis, el hombre que quiere atrapar su representación en una cámara, en un ejercicio diabólico de poder y atracción. En segundo lugar. El fotógrafo del pánico pone al espectador en la tesitura de sentirse en la misma posición que Mark Lewís, porque cada uno de nosotros asistimos a lo que está sucediendo en la pantalla con un morbo similar al del protagonista.

El título español. El fotógrafo del pánico, aunque grandilocuente, describe bien la obsesión de Lewis: atrapar en el celuloide el miedo. El título original, Peeping Tom, hace referencia al mirón, ese hombre que necesita continuamente ver, espiar e indagar en los secretos ajenos; si esta tendencia rompe determinados límites se convierte en una enfermedad psiquiátrica. En 1954, Al- fred Hítchcock contó una sensación similar en La ventana indiscreta (Rear win- dow), en la que James Stewart se vale de una ventana y de unos prismáticos para mirar todo lo que le rodea. En 1979, Iván Zulueta consiguió con Arrebato una peculiar descripción de la cámara como auténtico vampiro succionador de la vida.

La obra de Michael Powell profundiza en la personalidad del mirón. Con unos inteligentes trazos decribe su infancia atormentada en la que se encuentra el origen de su enfermedad. Son unos planos hábiles, que tienen su lógica continuación en la historia posterior de Mark Lewis. El color, la música y la notable interpretación de Cari Boehm (famoso por Sissi) y Moira Shearer (protagonista de Las zapatillas rojas -The red shoes-) ayudan a conseguir esa mezcla morbosa e inquietante que es El fotógrafo del pánico, que terminará en un final no por esperado menos impresionante. La obra de Michael Powell es un viaje alucinante al interior de la mente humana, que es donde, en definitiva, anida el pánico, el miedo que destruye, y que queda simbolizado en la magistral secuencia del primer crimen de Lewís. Esos planos convulsivos y morbosos logran, efectivamente, expresar lo que el miedo supone, lo que el miedo es. El fotógrafo del pánico no fue comprendida en el momento de su estreno, aunque no le faltaron admiradores. Hoy está considerada como uno de los grandes logros artísticos de toda la historia del cine británico y, por supuesto, es una obra básica en el género fantástíco-terrorífico.


1960 - PSICOSIS



Psycho



FICHA TECNICA



D. y P. Alfred Hitchcok. A. Basado en la novela de Roben Bloch. G. Joseph Stefa- no. F. John L Russell. EE. Clarcnce Cam- pagne. M. Bernard Herrmann. MO. George Tomasini. AD. Hilton Green. DC. George Milo. Robert Clatworthyy Joseph Hurle)-. V. Helen Colvig. S. Waldo Watson y William Russell. PR. Shamley-Paramount Pictures. DU. 108 minutos. N. Estados Unidos.



INTÉRPRETES Y PERSONAJES



Anthony Perkins (Norman Bates), Janet Leigh (Marion Crane), Vera Miles (Lila Crane), John Gavin (Sam Loomis), Martin Balsam (Milton Arbogast), John Mclntirc (SheriffAll Chambers), Lurene Tutde (Sra. Cljambers), Simon Oakland (Dr. Richmond), Frank Albertson (Tom Cassidy), Patricia Hitchcock (Carolina), Vaughn Taylor (George Lowery), Mort Mills (Patrullero), John Anderson (Vendedor de coches usados).



SINOPSIS



Marion Crane ha robado en su empresa una importante cantidad de dinero y huye de la ciudad. Sus pasos le llevan hasta un motel en la carretera a cuyo cargo se encuentra Norman Bates. Marion se dispone a pasar allí la noche, pero mientras está en la ducha se siente espiada; poco después es brutalmente asesinada en la bañera.

Lila Crane y Sam Loomis investigan los pasos de Marión y de nuevo llegan al motel que regenta Norman en compañía de su posesiva y misteriosa madre. Los crímenes se continuarán sucediendo de forma inexplicable.
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Janet Leigh en “Psicosis"



En numerosas ocasiones los límites convencionales de los géneros se rompen en pedazos; el género existe como sistema codificado con signos ¡dentífícables, pero es el estilo del director, cuando existe tal, el que califica el género y lo convierte en inimitable e irrepetible.

Alfred Hitchcock (Londres, 1899 - Los Angeles, California, EE.UU., 1980) es un buen ejemplo del aserto anterior y sus films son suyos propios antes que encuadrabas en cualquier género determinado. Psicosis y Los pájaros (The birds, 1963) son films de terror pero también magníficos thrillers, y el segundo, además, una profunda reflexión sobre la condición humana. Los dos son, y es lo más importante, grandes obras de arte.

Psicosis es una película de presupuesto mediano, filmada en blanco y negro, y que en la obra del autor se coloca inmediatamente detrás de las antológicas De entre los muertos (Vértigo, 1958) y Con la muerte en los talones (North by Northwest, 1959). Su forma aparente es la de un thrlller psicológico en la línea de otros títulos de los años 40 (Recuerda -Spellbound-, 1945, del propio Hitchcock, por ejemplo), que introducían en la resolución de los misterios explicaciones que entraban de lleno en el campo de la psiquiatría.

Cuando se han escrito cientos de páginas, estudios profundos y análisis de todo tipo sobre una obra como Psicosis, es dífícíl añadir algo diferente, tan solo repetir que su visión supera cualquier página que se pueda escribir. Psicosis es una lección de cine, un soberbio ejemplo de manejo de personajes y de manipulación de sentimientos, con el lujo de hacer desaparecer al personaje protagonista en la mitad de la historia, siendo después capaz de hacer cambiar al público de punto de vista y sostener el relato. Psicosis contiene la secuencia del crimen en la ducha, una de las más famosas de la Historia del Cine, pero no es la única brillante, ya que toda la película está plagada de ellas. Se ha criticado la explicación psiquiátrica del personaje, pero eso es lo menos importante y palidece ante la prodigiosa coordinación de elementos cinematográficos y la magistral narración conducida sin un solo defecto, a saber:

a. El personaje de Norman Bates, que se convierte en un clásico con vida propia y que dio pie a varías continuaciones: Psicosis II (Psycho II, 1983), de Richard Franklin, y Psicosis III (Psycho III, 1983) dirigida por el mismo Perkíns.

b. La música de Bernard Herrmann, amenazante y opresiva, que ayuda a crear una auténtica sensación de horror en estado puro.

c. El colosal sentido del ritmo, capaz de hacer progresar la acción de forma continua, sin descanso.

d. La extraordinaria interpretación de Anthony PerkinsyJanet Leigh, en los papeles de sus vidas.

El análisis de Psicosis rompe todos los recursos de la literatura cinematográfica porque en ella se demuestra, de forma fehaciente, que el cine es un arte visual. Por ello, hay que verla. Dijo Alfred Hitchcock: Por mi parte, el asesinato de la estrella era voluntario, pues de esta manera resultaba todavía más inesperado. Esta es la razón, por otro lado, de que insistiera posteriormente en que no se dejara entrar al público después de comenzado el film, pues los retrasados hubieran esperado ver a Janet Leigh después que ella abandona la pantalla con los pies por delante.

Hitchcock explicó su forma de dirigir este film de la siguiente manera: Usé cine puro para conmover al público. Todo lo hice con intención visual y dirigi da, por todos los caminos posibles, al público. Por eso el asesinato en el cuarto de baño es tan violento. En "Psicosis" me importaba poco el tema y los personajes; me interesaba remover al público a través de todos los elementos del film: la fotografía, la planificación, la banda sonora, etc. Porque lo que le intriga al público no es un mensaje ni una gran interpretación, ni una novela muy apreciada, sino la existencia de una película pura.


1960 - EL ESPEJO DE LA BRUJA





FICHA TECNICA



D. Chano Urueta. G. Alfredo Ruanova y Chano Urueta. F Jorge Stahl Jr. PR. Cinematográfica Absa (Abel Salazar). DU. 84 minutos. N. México.



INTÉRPRETES Y PERSONAJES



Rosita Arenas (Devora). Armando Calvo (Dr. Eduardo), Isabela Corona (Sara), Dina De Marco (Elena), Carlos Nieto, Wally Barran.



SINOPSIS



Siglo XIX. Sara es una bruja que utiliza su espejo mágico para impedir la relación amorosa entre el Dr. Eduardo, un personaje perverso y malvado, y Elena. En un horrible accidente, ésta queda desfigurada, pero su amante trata por todos los medios de hacer regresar su rostro. El desenlace será sorprendente.



Phil Hardy, en su imprescindible "Aurum Film Encyclopedia of Horror", no duda en calificar El espejo de la bruja como el mejor trabajo cinematográfico de Chano Urueta.

Este realizador mexicano, fallecido en Chihuahua en 1978, debutó en el cine en 1933 con la película Profanación, mereciendo destacar posteriormente La noche de los mayas (1939), con bellas imágenes de Gabriel Figueroa, Los de abajo (1940) y El camino de los gatos (1944). Sus últimos trabajos fueron como actor en películas norteamericanas, como Grupo salvaje (The wild bunch, 1969), La ira de Dios (The wrath ofGod, 1972) y ¡Quiero la cabeza de Alfredo García! (Bring me the head of Alfredo García!, 1974). Entre ambos momentos hay un buen puñado de films de género que solían gozar del favor del público y que constituyen una buena muestra del alto nivel alcanzado por el cine mexicano en su época dorada, y entre los que merecen citarse: El signo de la muerte (1939), El Corsario Negro (1944), La gota de sangre (1949), La bruja (1954), El barón del terror (1961), La cabeza viviente (1961) y Blue Demon contra el poder satánico (1965).

El espejo de la bruja destaca por la excelente fotografía de Jorge Stahl Jr. -como señala Phíl Hardy-, por las apariciones impactantes de los espectros y por un tono narrativo de cuento perverso y demoníaco que Urueta logra imprimir a la película. El retrato positivo de la bruja Sara es otro de los alicientes de la historia y aporta una indudable originalidad a la misma. Los actores están más comedidos que en otras películas de terror mexicanas, destacando entre ellos la presencia del español Armando Calvo en el personaje maléfico del doctor Eduardo.

El cine de terror mexicano conoció un notable auge en los años 60 y una revisión del mismo en la actualidad sorprendería a más de un aficionado, ya que aun en sus limitaciones -y exageraciones-, en muchas de estas películas late un sentido auténtico de la fantasía y el miedo. A los films citados en la introducción de este libro podemos añadir ahora: Echenme al vampiro (1961), de Alfredo E. Crevenna; Espiritismo (1961), de Benito Alazraki; La loba (1964), de Rafael Baledón; y La venganza de las mujeres vampiro (1969), de Federico Curiel.


1960 - EL HUNDIMIENTO DE LA CASA USHER



The fall of the house of Usher



FICHA TECNICA



D. y R Roger Corman. A. Basado en el relato homónimo de Edgar Allan Poe. G. Richard Matheson. F. (Cinemascope y East- mancolor) Floyd Crosby. EE. Pat Dinga. M. Les Baxter. S. Phil Mitchell. MO. Anthony Carras. AD. Jack Bohrer. DA. Daniel Haller. V. Marjorie Corso. MQ. Fred Phillips. PR. Alta Vista-American International Pictures. DU. 80 minutos. N. Estados Unidos.



INTÉRPRETES Y PERSONAJES



Vincent Price (Roderick Usher), Mark Damon (Philip Winthrop), Mirma Fahey (Madeline Usher), Harry Ellerbc (Bristot) y los fantasmas: Bill Borzage, Mike Jordán, Nadajan, Ruth Oklander, George Paul, David Andar, Eleanor Le Faber, Gcraldine Paulette, Phil Sylvestre y John Zimeas.



SINOPSIS



En la casa Usher vive solitario y aislado su dueño, Roderick Usher. cuya única pasión es su hermana Madeline, a la que prodiga cuidados obsesivos. Cuando un pretendiente de la muchacha llega a la mansión para pedirla en matrimonio, Roderick se niega. Un día ella cae en un trance catalép- tico y es dada por muerta, siendo enterrada en la cripta de la familia. La mujer clamará venganza desde su tumba y con ella la antigua y espléndida casa Usher vivirá su irremesible caída.
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Vincent Price en "El hundimiento de la casa Usher"



Roger Corman comenzó con esta película una serie de adaptaciones libres de Edgar Alian Poe, que incluye los siguientes títulos: El péndulo de la muerte (Pit and the pendulum, 1961), La obsesión (Premature burial, 1961), Historias de terror (Tales o f terror, 1961), El cuervo (The raven, 1962), The terror (1962), The haunted palace (1963), La máscara de la muerte roja (The masque of the red death, 1964) y The tomb of Ligeia (1964). A excepción de The terrory La obsesión, todas tuvieron a Vincent Price como protagonista principal.

El hundimiento de la casa Usher es una de las adaptaciones más fieles del texto de Poe -algo que es excepcional si contemplamos varios de los títulos restantes*, y Corman logra capturar en unas imágenes de gran belleza la poesía del original, el retrato decadente de Roderick -magístralmente incorporado por el gran Vincent Price- y la sensación opresiva de obsesión, muerte y desaparición que ahoga a la mansión Usher y a todos los que en ella viven.

Corman había sido un admirador de Poe desde la infancia y planeaba con cariño y detalle todos los títulos de la serie que para él formaban un todo, una visión personal de un inolvidable escritor.

En la película destacan secuencias espléndidas, como la primera aparición de Roderick, la descripción de sus temores enfermizos -extrema sutileza de los sentidos-, la historia espantosa de la decadencia de la familia, el amor imposible de Madelíne y Philip o el regreso terrorífico de ella de entre los muertos para clamar venganza, un momento de extraordinario impacto dramático. Hay una imaginería fascinante en forma de retratos atroces, decorados enfermizos, claustrofobia..., todo ello se resume y refleja en la expresión de Vincent Príce, sí bien es cierto que Roger Corman resulta en ocasiones superficial, pero con un actor como Príce al frente del reparto tiene conseguida buena parte de la calidad de la película.

En suma, un film espléndido y cuyo éxito propició la continuación de la serie. Roger Corman había demostrado una vez más que con escasos medios materiales, buenos colaboradores y mucha imaginación podían conseguirse resultados más que notables. Hoy, El hundimiento de la casa Usher es un pequeño clásico del género y permanece como una de las grandes versiones cinematográficas de textos de ese escritor especial llamado Edgar Alian Poe.

En 1988 se filmó una nueva y desafortunada versión de la obra, dirigida por Alan Bírkínshaw y protagonizada por Olíver Reed -en el papel de Roderick-, Romy Windsory Donald Pleasance.


1960 - JIGOKU





FICHA TECNICA



D. Nobuo Nakagawa. P. Micsugu Okura. G. Ichiro Miyagawa y Nobuo Nakagawa. F. Mamoru Morita. PR. Shintono. DU. 100 minutos. N. Japón.



INTÉRPRETES Y PERSONAJES



Shigeru Amachi, Yoichi Numata, Torahiko Nakamura. Fumiko Miyata, L'kato Mitsuya, Hiroshi Hayashi, Kimie Toku- daiji, Akiko Yamashita. Jan Otomo.



SINOPSIS



En una facultad de teología dos filósofos indagan sobre el problema de la vida y la muerte: uno se llama Shiro, hombre tranquilo e indeciso, y el otro responde al nombre de Tamura, de carácter ambiguo y oculto. Ambos se enfrentan a las visiones de sus propias y respectivas muertes. Las imágenes son horribles, a medio camino entre la descripción de Dante y la tradición budista: torturas, ojos arrancados, maldiciones...

En este proceso aparece el demonio Numata para arrancar a los vivos de su mundo y llevarlos al infierno de los muertos. La visión de este infierno llegará a resultar insoportable y angustiosa.



El género de terror ha gozado de especial relevancia en el mundo anglosajón, en Italia y en España, aunque haya sido en el peldaño del subgénero; sin embargo, casi todas las cinematografías han prestado su atención al turbulento mundo del miedo en sus múltiples manifestaciones.

Noita Patan Elamann (1953), de Rolland Hallstrom, es una curiosa película finlandesa que se basa en una novela de Mika Waltari, el autor de "Sinuhé el egipcio", y que en Gran Bretaña se tituló The witch.

El cine filipino presentó, en 1959, Terror is a man, de Gerardo De León, una variación del tema de La isla del Dr. Moreau, de H.G. Wells. Por su parte, en Iberoamérica, el cine de mayor difusión continuaba siendo el mexicano, con títulos como El mundo de los vampiros (1960), de Alfonso Corona Blake, y Orlak, de Rafael Baledón. No conviene, sin embargo, olvidar aportaciones argentinas como Obras maestras del terror (1960), de Enrique Carreras, una adaptación de varios relatos de Edgar Alian Poe, que contó con la participación, entre otros, de Narciso Ibáñez Menta y Narciso Ibáñez Serrador.

Jigoku se inscribe en la tradición japonesa-oriental del film fantástico, en tanto que las producciones chinas o de Hong Kong solían basarse en historias de fantasmas. Esta obra de Nobuo Nakagawa presenta un contenido de gran ambición filosófica, nada menos que la visión del infierno y la reflexión sobre las puertas que separan simbólicamente la vida de la muerte.

El carácter simbólico del film se percibe desde su inicio, cuando en las mismas secuencias de los créditos asistimos a una sinfonía de sonidos que representan la vida cotidiana: night-dubs, ambulancias, policías... Sobre ese universo normal se superpondrán los sentimientos radicales: el deseo, el sexo y la angustia.

Nakagawa había filmado, en 1959, Tokaido yotsuya kaidan, también protagonizada por Shigeru Amachi; ambos formarían un interesante díptíco sobre los problemas inherentes a la naturaleza humana y la amenaza del castigo -el infierno- que se cierne sobre el pecado y la perdición.

La descripción de los males del infierno resulta escalofriante y, como ha señalado la "Aurum Film Encydopedia of Horror", el film funciona como un western medieval de carácter moralista, donde cada personaje representa una pasión humana.


1960 - EL PUEBLO DE LOS MALDITOS



The village of the damned



FICHA TECNICA



D. Wolf Rilla. P. Ronald Kinnoch. A Basado en la novela “The midwich cuckoos", de John Wyndham.G. Stirling Silliphant, Wolf Rilla y George Barclay. F. Georffrey Faithfull. EE. Tom Howard. M. Ron Goodwin. S. Cyril Swem. MO. Gordon Hales. DA. Ivan King. MQ. Eric Aylott. PR. Metro-Goldwyn-Mayer. DU. 77 minutos. N. Gran Bretaña.



INTÉRPRETES Y PERSONAJES



George Sanders (Gordon Zellaby), Barbara Shelley (Andrea Zellaby), \lichael Gwynn (Mayor Alan Bernard), Laurence Naismith (Dr. Wilíers), John Phillips (GeneralLeigh- ton). Richard Vernon (Sir Edgar argraves), Jennv Laird (Sra. Harrington), Richard Wagner (Sr. Harrington), Sarah Long (Evelyn Harrington), Thomas Heathcote (James Pawle), Charlotte Mitchell (Janet Pawle), John Stuart (Soames), Bernard Archard (Pastor), Alexander Archdale (Coronel), Martin Stephens (David Zellaby).



SINOPSIS



Midwich, una localidad del sur de Inglaterra, queda paralizada durante unas horas; todos sus habitantes permanecen inconscientes sin ninguna razón que pueda explicarlo. Dos meses más tarde, todas las mujeres fértiles del pueblo se encuentran embarazadas. Doce niños nacen después, son todos iguales, de inteligencia superior e intenciones incontrolables. El padre de uno de ellos, Zellaby, un brillante científico, comprende que los niños provienen del mundo exterior, y trata de ganar su confianza, de educarles, pero es imposible, los niños para sobrevivir no dudan en eliminar todos los obstáculos que se les oponen. No habrá más solución que eliminarles, pero los niños son capaces de leer los pensamientos de los hombres. Será un combate tremendo en el interior de la mente.
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"El pueblo de los malditos"



Basada en el relato de Wyndham sobre una colonia de niños extraterrestres que tratan de establecerse en nuestro planeta, El pueblo de los malditos es una espléndida película que oscila entre el terror y la ciencia-ficción y que debe sus especiales atractivos a la inteligente puesta en escena de Wolf Rilla, un realizador británico nacido en 1920, hermano del actor Walter Rilla, y en cuya oscura filmografía únicamente destaca este curioso relato que si bien se inscribe en el ciclo de amenazas exteriores a la Tierra, típico de los años 50, ofrece un interés muy especifico.

En efecto, las películas como La guerra de los mundos {The war of the worlds, 1953), de Byron Haskin; (Ultimátum a la Tierra (The day Earth stood still, 1951), de Robert Wise; (Invaders from Mars, 1953), de William C. Menzies; o la misma saga del doctor Quatermassy la magistral Invasión ofthe bodysnatchers (1956), de Don Slegel, habían expresado la tensión y el peligro sufridos por las comunidades humanas amenazadas por invasiones procedentes de otros planetas. En El pueblo de los malditos el punto de partida es similar; la originalidad reside en que la posesión enemiga se materializa en unos niños y en que la amenaza real queda en la penumbra, ya que no se explica cuáles son los propósitos de los invasores, ni su procedencia, ni sus motivos, aunque pueda deducirse que pretenden implantar su raza en la Tierra y dominar, por tanto, a los seres humanos, muy inferiores en inteligencia y posibilidades.

George Sanders, en una inolvidable interpretación, encarna al científico que intenta dar una oportunidad a los niños, pensando que si logra inculcarles un sentido moral y ético que se una a su prodigiosa inteligencia, tal vez pudie ra encontrar una solución a todas las insuficiencias humanas. El fracaso es atroz porque los invasores, en la línea de Invasión ofthe body snatchers, han pres¬cindido de todo sentimiento y escrúpulo para ser más poderosos. Debajo de todo esto subyace, solapadamente, una dura crítica a las doctrinas filosóficas y polí¬ticas -el comunismo, por ejemplo- que prometían el poder y la felicidad a cam¬bio de la deshumanización, del aniquilamiento de toda emoción humana, algo que se había puesto a la práctica en China y en la URSS, y que años después se llevaría a cabo en Camboya y Vietnam. El pueblo de los malditos tiene un de¬talle malévolo: cuando se informa que los niños han intentado establecer co¬lonias en otros lugares del mundo, se habla de un hecho similar en la URSS, pero allí las autoridades mataron a todos los niños, y a todas las madres, apenas na-cieron. Película inquietante, en suma, magníficamente planificada y con un di¬bujo de los niños invasores en verdad impresionante y maléfico.

En 1995, John Carpenter filmó una nueva versión del tema, interesante pero inferior a la original.


1961 - LA OBSESIÓN



Premature burial



FICHA TECNICA



D. y P. Roger Corman. A. Basado en un relato de Edgar Alian Poe. G. Charles Bcaumont y Ray Russell. E (Eastmancolor por Pathé y Panavisión) Flovd Crosbv. M. Ronald Stein. MO. Ronald Sinclair. DA. Daniel Hallcr. PR. American International Pictures. N. Gran Bretaña.



INTÉRPRETES Y PERSONAJES



Ray Milland (Guy Curre 11), Hazel Court (Emily Gdull), Richard Ney (Miles Archer), Heather Angel (Kate Carreü), John Dierkes (Sweeney), Dick Miller, Alan Napier (Dr. Gideon Gauli), Richard Miller (Mole), Brenda Dillon, Clive L. Halliday.



SINOPSIS



Un hombre sufre de una extraña obsesión: la idea de que puede ser enterrado vivo a causa de una enfermedad cataléptica que padece y que le hace sufrir ataques que se confunden con la propia muerte. Para evitar su obsesión decide construirse una tumba magnífica, llena de comodidades y con una llave y una puerta secreta, por si se produce el entierro, para que pueda salir con vida cuando desee. A pesar de sus enfermizas tendencias, que se agravan cuando una noche tiene una pesadilla que le muestra una alucinada visión de la muerte, contrae matrimonio, haciendo a su mujer víctima de su locura. Un día el hombre muere, pero... ;es sólo una apariencia o es real?
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Ray Milland y Hazel Court en "La obsesión"



Después de la muy estimable El hundimiento de la casa Usher (The fall of the house of Usher, 1960), uno de los más célebres relatos de Edgar Alian Poe, Ro- ger Corman quiso cambiar de estilo adaptando un cuento más desconocido y detono menos gótico que el anterior, La obsesión. En ella, además, se prescindía de la figura que luego sería habitual, de Vincent Price, ocupando el papel protagonista el veterano Ray Milland. Por lo demás, el equipo era el mismo de la anterior película, con ese peculiar estilo que caracteriza las producciones de Corman y que le confieren, casi a partes ¡guales, encanto y limitación. De todos modos, nunca pudieron acercarse al clima puro y terrorífico que conseguía, sin aparente esfuerzo, Riccardo Freda, más cercano a Poe en historias ajenas al novelista que Corman con sus adaptaciones.

Edgar Alian Poe nació en Estados Unidos en 1809 y murió en un callejón de New York, a pocos metros de una taberna, en 1849. Si su existencia chocó a menudo con las costumbres de una sociedad en la que nunca pudo integrarse a causa de las asperezas de su carácter, tampoco literalmente representa corrientes en boga en su país: Poe es un islote absolutamente personal e irrepetible. La obsesión es un relato corto que tiene como centro una ¡dea espeluznante: la posibilidad de ser enterrado vivo, es decir, la claustrofobia llevada hasta su último y más dramático extremo.

Corman trata de profundizar en la obsesión, en su íntima naturaleza, pero donde mejores resultados ofrece es en la descripción, curiosa y original, de la tumba que el protagonista se ha buscado, una especie de pirámide moderna repleta de detalles y lujos.

Esta visión, que tiene algo de satírica, se complementa con una secuencia de terror tradicional: la pesadilla en la que todos los mecanismos de la estancia fracasan quedando el protagonista ante la cruda verdad de su obsesión hecha realidad: ha sido enterrado vivo. Ambos segmentos son lo mejor de una película que siempre resulta atractiva y a la que se pueden perdonar, sin excesivos problemas, los recovecos finales del argumento, sin duda para alargar hasta una duración normal lo que tal vez hubiese sido un espléndido cortometraje.

Vincent Price brilla por su ausencia en este film. Hubiera sido apasionante verle en el papel reservado a Ray Milland que, no obstante, lo soluciona con un saludable sentido del humor, dándole, además, la convicción y fuerza precisas. Con todo, no puede olvidarse la tentación de imaginar a Price en el centro de la malsana obsesión que arruina la vida y las expectativas de los protagonistas.

La obsesión es, junto a La máscara de la muerte roja (The masque of red death, 1964) y El hundimiento de la casa Usher, la mejor de la serie de producciones que, sobre textos de Poe, realizara Roger Corman.

En 1967, en Europa, se filmó Historias extraordinarias (Histoires extraordi- naires), tres sketchs sobre relatos del novelista a cargo de Roger Vadim -discreto-, Louis Malle -algo más que discreto- y Federico Fellini, cuyo Tobby Dammit, que tan solo guarda con Edgar Alian Poe el espíritu creativo, es un medióme- traje absolutamente genial, una de las joyas del cine fantástico, aunque no pueda ser encuadrable en el género del terror ni, tal vez, en ningún género, tan solo en el estilo personalísimo de su gran autor.


1961 - ¡SUSPENSE!



The innocents!



FICHA TECNICA



D. Jack Clayton. P. Albert Fennell y Jack Clayton. A. Basado en la novela “Otra vuelta de tuerca”, de Henry James. G. Wi- lliam Archibald, Truman Capote y John Mortimer. F. Freddie Francis. M. Georges Auric. MO. James Clark. DA Wllfred Shingleton. PR. Achilles Production. DU. 99 minutos. N. Gran Bretaña.



INTÉRPRETES Y PERSONAJES



Deborah Kerr (Srta. Giddons), Martin Stephens (Miles), Pamela Franklin (Flora), Megs Jenkins (Sra. Grose), Michael Red- grave (El tío), Peter Wyngarde (Quint), Clyrie Jessop (Srta. Jesset), Isla Cameron (Amia), Eric Woodburn.



SINOPSIS



Un aristócrata inglés, tío de los niños Miles y Flora, admite a la señorita Giddons como institutriz de sus sobrinos y ésta se traslada a la mansión campestre donde los niños residen habitualmente, aunque sabe que en esa época el pequeño Miles se encuentra interno en el colegio. Miss Giddons se encuentra ante la sorpresa de que Miles ha sido expulsado de la escuela por razones que ella no acaba de entender es un corruptor y su presencia en el centro educativo supone un perjuicio para los demás niños, se dice de él en la carta en que comunican su expulsión. En su convivencia con Miles y Flora, la institutriz se va enterando poco a poco de que su antecesora en el cargo murió ahogada en el lago y de que mantenía relaciones amorosas con un criado, Quint. también muerto, y de que sus expansiones sexuales tenían lugar a la vista de los niños. Afirmándose en la creciente idea de que los amantes muertos se quieren apoderar del alma de los niños, la institutriz ve aparecer a aquéllos por todos los rincones de la lujosa posesión, mientras comprende cada vez menos el comportamiento de Miles y Flora. Finalmente, la tragedia envolverá a los tres.
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Deborah Kerr y Pamela Franklin en “¡Suspense¡"







¡Suspense! es una adaptación, en cuyo desarrollo intervino nada menos que Truman Capote, de la novela "Otra vuelta de tuerca", una de las obras maestras de Henry James. Este novelista norteamericano nació en New York en 1832, y era hijo de emigrantes irlandeses. Su vida se desarrolló entre Europa y Estados Unidos, destacando entre sus obras: "Roderick Hudson" (1875), "Washington Square" (1881) -filmada en el cine por William Wyler bajo el título de La heredera (The heiress, 1949)-y "Los europeos", de la que también existe una película. Los europeos (1978), ahora con la dirección de James Ivory. Henry James murió en 1916.

En 1898 se publicó "Otra vuelta de tuerca", cuyo texto fue adaptado por Michael Winner en 1971, Los últimos juegos prohibidos (The nighteomers), con resultado negativo; incluso en España, Eloy de la Iglesia se atrevió filmando una esforzada pero fallida versión del relato. La historia tiene como punto de partida un típico relato de fantasmas que habitan en una casa, perteneciendo los espíritus a sus antiguos moradores, pero James lo transforma en un apasionante retrato de la ansiedad de una mujer, la institutriz, que se ve envuelta en los misterios de los niños y termina por dudar sobre la realidad o no de las obsesiones que parece estar viviendo. Cada recoveco de la historia es como apretar una tuerca sobre el pasado, un pasado que se rebela a morir y que quiere seguir dominando sobre el presente.

Jack Clayton consiguió con ¡Suspense! su mejor película. Los comienzos de este realizador fueron en la estela del free cinema, al que dio una de sus obras más emblemáticas. Un lugar en la cumbre (Room at the top, 1958), pero es en el mundo ambiguo de la fantasía donde obtiene sus mejores resultados: A las nueve, cada noche (Our mother's house, 1967), El carnaval de las tinieblas (1984)...

En ¡Suspense! destaca, sobre todo, una fabulosa fotografía en blanco y negro de Freddie Francis que resalta mucho más en la pantalla grande del Cinemascope; ésto y la interpretación sensible de Deborah Kerr producen el efecto adecuado e ¡lustran el tema principal del film tal y como lo ve Clayton: la desesperada lucha de la institutriz por encontrar una explicación racional a las visiones de los niños, un intento, en suma, de recomponer la realidad. Sin embargo, los fantasmas, las fuerzas incontroladas, serán sumamente difíciles de dominar y terminarán ganando la partida. Clayton lo cuenta todo con el ropaje de unas admirables imágenes cinematográficas.


1962 - EL HORRIBLE SECRETO DEL DR. HICHCOCK



L’orribile segreto del dottore Hichcock



FICHA TECNICA



D. Roben Hampton (Riccardo Freda). P. Louis Mann (Luigi Carpentieri, Ermannio Donali). G. Julyan Perry. F. (Scope y Technicolor) Donald Green (Raffaele Masciocchi). M. Roman Vlad. MO. Donna Chris- tie (Ornella Micheli). DA. Frank Smoke- cocks (Franco Fumagalli). DC. Joseph Goodman. V. Inoa Starly. PR. Panda Films. DU. 88 minutos. N. Italia.



INTÉRPRETES Y PERSONAJES



Barbara Steele (Cynthid), Robert Flemyng (Dr. BernardHiclycock), Montgomery Glenn = Silvano Tranquili (Dr. Iutng), Teresa Fitz- gerald = Maria Teresa Manello (Margare- thd). Harriet Whitc (Martha), Spencer Williams.



SINOPSIS



1855. En Londres, en el curso de un macabro festín, el conocido cirujano Bernard Hichcock, afectado por una secreta mania sexual, mata a su mujer con una dosis excesiva de anestésico. Después de diez años, el cirujano vuelve a su vieja vivienda en compañía de su segunda mujer, que pronto estará traumatizada por visiones y ruidos helantes. Hichcock descubre la verdad: Margaret, su primera mujer, no está muerta en absoluto, sino viva, en cuanto fue enterrada con vida. Desde este instante el loco anhela matar a Cvnthia para devolver la juventud a su primera mujer mediante la sangre de su joven víctima. A duras penas, el asesinato es evitado por la intervención de un joven amigo de Cvnthia. En el curso de la pelea conclusiva se origina un incendio que acaba con la casa y mata al cirujano y a Margaretha.



Robert Hampton, director de El horrible secreto del Dr. Hichcock no es otro que Riccardo Freda, uno de los grandes especialistas del cine de género en Italia, a quien se deben interesantes películas históricas, como Teodora (Teodora, l'em- peratrice di Bisanzio, 1953) o El magnífico aventurero (II magnifico awenturie- ro, 1963), y espléndidos films de terror, como el ya estudiado I vampiri (1956). A menudo solía firmar con seudónimo anglosajón, tras cerciorarse personalmente de que el público al ver una película de terror italiana, la creía mala por principio o, simplemente, no iba a verla.

A este hecho, pintoresco y lamentable, no es ajeno el menosprecio con que amplios sectores de la crítica italiana trataban a hombres como Mario Bava, Vittorío Cottafavi, Antonio Margheretti o el propio Freda. Honrosa excepción española a esta miopía fue la excelente revista de cine "Film Ideal", que dedicó magníficos estudios y entrevistas a este grupo de directores italianos tan ignorados y malentendidos.

El guión de Louis Mann, seudónimo de Carpentieri y Donati, presenta una notable riqueza, acrecentada por la excelente puesta en escena de Freda:

a. Recoge la herencia y el sabor de toda la tradición del relato gótico, en especial el estilo que Terence Fisher imponía en la Hammer, a partir de La maldición de Frankenstein (The curse of Frankensteín, 1957).

b. Los temas fantásticos se recogen como una antología perfectamente engarzada en el desarrollo de la historia. Hay un médico que ejecuta experimentos peligrosos en la frontera de la vida y la muerte, muertos en vida que aparecen como fantasmas enloquecidos para turbar la serenidad de la existencia, y hay un sentido del erotismo exacerbado en sus propuestas aunque velado por magistrales elipsis que sugieren sin exhibir. Al fin y al cabo, el motor de la acción es la perversión sexual del Dr. Hichcock: la necrofilia.

c. El homenaje y la presencia de Alfred Hitchcock es grande y, aunque se manifiesta de forma evidente en el título, se percibe más profundamente en muchas de las cuidadas secuencias de este film inquietante y morboso.

Riccardo Freda demuestra poseer un gran poder para manipular las imágenes, para construir un personaje de médico desequilibrado y obsesivo en la mejor tradición fantástica y enfrentarle a dos mujeres que se le disputan, la viva y la real y la muerta, que vuelve tenebrosamente a la existencia exigiendo lo que cree suyo. Es un combate tétrico, resuelto eficazmente y con secuencias terroríficas, como la que se desarrolla en el lóbrego castillo donde habita el doctor, al final de la película.

Si contempláramos con atención muchas películas italianas, españolas y aun nortemaerícanas de los años siguientes, encontraríamos las múltiples influencias, los planos repetidos que han ido apareciendo, como ¡deas desgranadas de un rico árbol frutal, en esas obras posteriores que nunca llegarían a igualar el poder de fascinación de esta notable El horrible secreto del Dr. Hichcock de Riccardo Freda.


1963 - LO SPETTRO/IL FANTASMA





FICHA TECNICA



D. Robert Hampton (Riccardo Freda). P. Louis Mann (Luigi Carpentieri y Erman- no Donati). G. Robert Davidson y Roben Hampton. F. (Panavisión y Technicolor) Donald Green (Raffaele Masciocchi). M. Frank Wallace (Franco Mannino). MO. Donna Christie (Ornella Micheli). DA. Samuel Fields (Mario Chiari). PR. Panda Films. DU. 93 minutos. N. Italia.



INTÉRPRETES Y PERSONAJES



Barbara Steele (Alargara). Peter Baldvvin (Dr. Charles Livingstont), Leonard G. Elliot = Elio Jotta (Dr. John Hichcock). Ha- rriet White (Carherine), Raoul H. New- man = Umberto Raho (Canon), Charles Kechler (Prefecto policía), Reginald Price Anderson (Notario Fisher), Caro! Bennct.



SINOPSIS



Margaret está casada con un enfermo profesor Hichcock, y convence al joven médico que atiende a su marido de que mate a éste. Margaret busca la herencia de su esposo, un cofre lleno de piedras preciosas, y no puede hacerlo porque carece de llave. Las relaciones de la joven pareja se van deteriorando hasta que se enteran de que la llave está escondida en el cadáver de Hichcock. La bajada a la cripta muestra un cuerpo en putrefacción, pero no facilita la llave. Y con ese descenso a la cripta comienza también la pesadilla: el espectro del profesor comienza a aparecerse por toda la casa.



Si se hace una escena terrorífica, la gente debe quedar verdaderamente clavada en la butaca, sin respiración. Hay una escena en "Lo spettro" en que la gente ha vuelto la cabeza todas las ocasiones en que ha sido proyectada, no se ha atrevido a mirara la pantalla (Riccardo Freda).

Marcelo Arroita-Jáuregui escribía en "Film Ideal", en un número en el que dedica una entrevista de excepcional interés al director de Lo spettro: El cine de Riccardo Freda es, en primer lugar, espontáneo. A pesar de la evidente formación y preocupación estéticas de su autor, raramente cede la realidad y la emoción de la escena a cualquier pernicioso efectismo propicio al cinema de "qualité".

Las dos pinceladas anteriores sirven para caracterizar el estilo de uno de los realizadores que han tenido que sufrir injusto menosprecio y olvido por parte de la crítica internacional, pese a la evidente calidad de muchas de sus obras.

En ella late con fuerza el amor al cine, y esa pasión se manifiesta en imágenes villentas, sinceras y directas, pertenecientes a los más variados géneros pero siempre desde una notable admiración a los grandes modelos del cine de Hollywood.

Lo spettro tiene más de un punto de contacto con El horrible secreto del Dr. Hichcock, aparte del protagonismo de la excelente y sugestiva Barbara Steele.

De nuevo las fronteras de la vida y la muerte y un ambiente de pesadilla sirven para enmarcar una acción fantástica en la que Freda se acerca sobremanera al mundo expresivo de Edgar Alian Poe, aunque ni el argumento ni los personajes estén inspirados en narración extraordinaria alguna.

Cosmopolita en su estilo personal, Freda ambienta su relato con recursos que provienen del expresionismo y del cine de la Hammer, a los que une su propio sentido de la imagen, como él mismo expresó en la entrevista concedida a "Film Ideal".

Lo que le interesaba era mostrar las pasiones violentas de los personajes, ir al fondo del tema que estaba tratando sin eludir la fuerza de choque de algunas escenas.

Pese a lo desaforado del argumento, Freda lo cuenta de manera creíble, logrando así el mejor efecto de una película fantástica: sumergir al espectador en un clima en el que todo puede suceder, hasta lo imposible racionalmente.


1963 - LOS PÁJAROS



The birds



FICHA TECNICA



D. y P. Alfred Hitchcock. AD. James H. Brown y Peggy Robertson. A. Basado en una historia de Daphne du Maurier. G. Evan Hunter. F. (Technicolor) Robert Burks y Ub Iwerks. EE. Lawrence Hampton. Albert Wthlock y Ub Iwerks. M. Remi Gassman y Oskar Sala, bajo la supervisión de Bernard Herrmann. S. Waldo Watson, Wiliam Russell y Bernard Herrmann. MO. George Tomasini. DC George Milo y Robert Boyle. V. Edith Head y Rita Riggs. Entrenador de los pájaros: Rav Berwick. PR. Universal International. DU. 120 minutos. N. Estados Unidos.



INTÉRPRETES Y PERSONAJES



Rod Taylor (Mitch Brenner), Tippi Hedren (Melanie Daniels), Suzanne Pleshette (Annie Hayworth), Jessica Tandy (Lydia Brenner), Veronica Cartwright (Catlyy Brenner), Ethel Griffies (Sra. Bundy), Charles Mc- Graw (Sebastian Sholes), Ruth McDevitt (Sra. MacGruder), Joe Mantell (Vendedor de la agenda de viajes), Malcolm Atterburv (Diputado Malone), Karl Swenson (Borracho), Elizabeth Wilson, Lonny Chapman, Doodles Weaver. John McGovern, Richard Deacon, Doreen Lang. Bill Queen.



SINOPSIS



A Melanie Daniels, una bella joven de San Francisco, le atrae profundamente el abogado Mitch Brenner, por lo que viaja a Bahía Bodega, donde decide comprar, a la hermana del citado Mitch, un par de simpáticos pajaritos. Ahora bien, nada más llegar al mencionado lugar una gaviota hiere en la frente a Melanie. Este es el comienzo de una auténtica pesadilla para los habitantes de Bahía Bodega, pues, al día siguiente, en el transcurso de una fiesta campestre con la que se celebra el cumpleaños de Cathv, la hermana de Mitch, una bandada de pájaros se abalanza sobre los niños, comenzando así una serie de ataques en masa por pane de los pájaros a los humanos del lugar, ataques cada vez más numerosos y violentos, hasta el punto de que varias personas mueren a causa de los mismos. Por ello, Melanie. Mitch, Cathy y otras personas se refugian en la casa del protagonista, donde permanecen acosados por miles de pájaros que rodean la mansión atacando periódicamente a los refugiados dentro de ella. La situación se hace desesperada, pero en uno de los momentos en que las enfurecidas aves conceden una especie de tregua, Mitch, la madre de éste, Melanie y Cathy abandonan la casa en cuestión y se alejan rápidamente del lugar por medio de un automóvil, mientras los pájaros les ven panir con aparente indiferencia.
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Ttppi Hedren en "Los pájaros"



Después de las soberbias De entre los muertos (Vértigo, 1958), Con la muerte en los talones (North by Northwest, 1959) y Psicosis (Psycho, 1960), Alfred Hitchcock acometió el rodaje de una película ambiciosa y controvertida. Los pájaros, un relato entre el terror, la ciencia-ficción y la reflexión filosófica, que provocó apasionadas discusiones entre crítícos, público e intelectuales, tratando de encontrar el secreto de las imágenes: ¿Porqué atacan los pájaros?

Robín Wood, en un largo y profundo ensayo, concluyó que los pájaros simbolizaban el absurdo de las relaciones humanas, o mejor, el hilo del que pende la racionalidad de la vida que en un momento determinado puede romperse y convertirse en algo incontrolable. Es una explicación sabia y coherente, aunque no hay porque descartar otras: la venganza de los pájaros contra la raza humana, una maldición apocalíptica o el fin del mundo, como grita un personaje en la película. Otros dijeron que todo era gratuito, una explosión de efectos especiales brillantes, de técnica esplendorosa pero sin apenas contenido.

El secreto del arte de Alfred Hitchcock, como en todos los grandes artistas, es su propio misterio, inasible, calidoscópico, válido para diferentes ópticas. Los pájaros encierra la magia del cine, y se siente la sensación de que los significados carecen de importancia relevante; lo básico es dejarse arrebatar por las imágenes, participar en el mundo creativo del autor, sentir el pánico del ataque de los pájaros que, desde luego, encierra una simbología clara sobre la condición azarosa de la propia vida. Lo secundario, aunque también sea interesante, es enzarzarse en complejas disquisiciones sobre lo que los pájaros son o significan. Sea como fuere, ellos están ahí, ¡mpactantes, amenazadores, sobrevolando sobre los seres humanos en actitud vigilante.

El arte tiene un fondo racional, como todo lo humano, pero la fantasía no tiene porque analizarse, simplemente hay que dejarla entrar en nuestra vida, abriendo las puertas de la imaginación.

Los pájaros es una película de inusitada perfección técnica, una lección de cine desde que Melanie y Mitch se encuentran en la pajarería hasta la bellísima escena final en la que los personajes se marchan, bajo un cielo fantasmagórico, rodeados de pájaros por todas partes. Los ataques de las aves y la banda sonora de Bernard Herrmann son también excelentes y contribuyen a crear la sensación inquietante que domina toda la obra.

La razón parece oscurecerse ante la aparición del pánico, que también forma parte de lo humano; esa es la esencia de la fantasía y el terror, por eso Los pájaros es una obra maestra en el sentido radical del término.

Uno de los incidentes que hay en el film se basa en un hecho que sucedió en La Jolla (California) el 30 de abril de 7 960. Un millar de vencejos bajó por la chimenea al cuarto de estar de una familia. Son pájaros que anidan en la albañi- leria en lugar de los árboles, en tejados, chimeneas y demás.

Aquella gente estuvo aterrada por los pájaros durante media hora. Otro incidente ocurrió en el mismo lugar en que estábamos rodando, en Bahía Bodega, al norte de San Francisco, donde un granjero escribió al "San Francisco Chronicle" diciendo que estaba perdiendo bastantes corderos debido a que los cuervos se lanzaban en picado sobre sus ojos y luego los mataban. Así pues, hay precedentes de todas estas cosas.

Eso hace que la película sea más o menos cierta en término de hechos como en ciencia-ficción.

De hecho, la muerte del granjero en esta película se me ocurrió por este suceso leído en los periódicos (Alfred Hitchcock).


1963 - MUÑECO DIABÓLICO



Devil doll



FICHA TECNICA



D. Lindsay Shonteff. G. George Barclay y Lance Z. Hargreaves. F. Gerard Gibbs. PR. Galaworld-Gordon Films. DU. 80 minutos. N. Gran Bretaña-Estados Unidos.



INTÉRPRETES Y PERSONAJES



Bryant Halliday (Gran Vorelli), William Sylvester, Sandra Dome, Karel Stepanek, Francis De Wolff.



SINOPSIS



Un hipnotizador y ventrílocuo (el Gran Vorelli) asesina a su socio y transfiere su alma a una marioneta con la que actúa ante el público cosechando considerables éxitos, ya que el muñeco habla y se mueve por sí mismo. En una actuación, el ventrílocuo conoce a una hermosa mujer con la que pretende el mismo experimento, pero el resultado será muy diferente.



Lindsay Shonteff es un director canadiense, nacido en 1940, que se especializó en films baratos y de género durante los años 60. Los dos primeros fueron Muñeco diabólico y La maldición del vudú {Curse of Simba, 1964), que obtuvieron un éxito notable que, sin embargo, no pudo repetirse con títulos posteriores, como Themillion eyesofSumuru (1967) o Spystory (1976). Realizador casi desconocido, salvo en círculos de aficionados al fantástico, basa su reputación precisamente en sus dos primeras, insólitas, inquietantes e inclasificables, películas, ambas protagonizadas por el notable actor británico Bryant Halliday.

Muñeco diabólico es la mejor de las dos. Se trata de un fascinante relato sobre la transferencia del espíritu a un cuerpo ajeno -tema clásico en el género-, pero que en esta película adquiere un tono personal gracias al personaje del muñeco -inspirado en uno de los sketchs de Al morirla noche (Dead ofnight, 1945)-, las excelentes secuencias de la hipnosis en público -sobre todo el instante mágico e impactante en que el muñeco comienza a andar por sí mismo cuando así se lo ordena el ventrilocuo Borelli- el erotismo oculto de la historia que se traduce en la posesión psicológica de la mujer, en el vestuario incitante de las ayudantes del mago o en la maléfica y poderosa presencia de Bryant Halliday en el papel del ventrílocuo, una de las grandes interpretaciones del cine fantástico de la década.

El combate final entre el hombre y el muñeco es impresionante, como lo es la ominosa fotografía en blanco y negro y el ritmo sincopado y áspero de la película. Mención aparte merece el retrato del protagonista, un hombre frío y perverso que obtiene su placer medíante la posesión destructiva, una posesión que no se limita al cuerpo sino que alcanza el alma, la voluntad y supone la completa esclavitud de quienes le rodean.

Muñeco diabólico -que no debe confundirse con la película de Tod Browníng o con el Muñeco diabólico contemporáneo- es una auténtica sorpresa para el aficionado al género y una revelación más que demuestra hasta qué punto aún quedan films notables de género por descubrir y reivindicar. Como tantos otros nombres que le precedieron, Shonteff no pudo explotar todas las virtudes que su primera obra cinematográfica parecía prometer. Muñeco diabólico tal vez no sea un film sutil, pero posee la capacidad fundamental de todo cine de terror: la de Inquietar y producir desasosiego.


1963 - LA FRUSTA E IL CORPO





FICHA TECNICA



D. John M. Oíd (Mario Bava). P. Elio Scardamaglia. G. Ernesto Gastaldi, Ugo Guerra y Luciano Martino. F. (Color) David Hamilton. PR. Vox Film-Leono Film- Francinor. DU. 92 minutos. N. Italia.



INTÉRPRETES Y PERSONAJES



Christopher Lee (Kurt). Daliah Lavi (Ne- vetikd). Tony Kendall. Harriet White, Isli Oberon, Alan Collins, Jacques Herlin, Gustavo De Nardo.



SINOPSIS



Nevenka es la esposa de Christian v la amante de su cuñado Kurt, con quien estuvo prometida en el pasado y que la desea con violencia. Una noche Kurt la azota y pretende poseerla, pero es descubierto y asesinado. Sin embargo, poco después, comienzan a sucederse acontecimientos extraños, ya que el fantasma de Kurt regresa al mundo y exige la más terrible de las venganzas.



La frusta e il corpo puede ser considerada como una de las mejores películas de Mario Bava, tal vez la mejor junto a La máscara del demonio (La maschera del demonio, 1960). Varios son los puntos de atención de esta obra fascinante: en primer lugar el juego malvado de atracción, deseo y dolor de los protagonistas, donde el erotismo adquiere una dimensión profunda, con derivaciones sadomasoquístas y siempre como un elementos incontrolable; en segundo término, Bava logra crear un clima inquietante y malsano, en el que los distintos personajes van desarrollando sus actitudes y, sobre todo, sus pasiones. Pocas películas han sabido expresar, como hace La frusta e il corpo, la insatisfacción del deseo reprimido, la perversión del deseo realizado, como la flagelación de Nevenka, uno de los momentos culminantes de la película.

En tercer lugar destaca la presencia magnifica de Christopher Lee en la que es, sin duda, la mejor de sus películas no anglosajonas; sus apariciones de entre los muertos, como un fantasma desolado, poseen una fuerza expresiva digna de cualquier antología del género del fantaterror. Junto a Lee brilla con fuerza propia Daliah Levi, en un papel que estaba pensado para la gran Barbara Steele, pero al que la actriz ísraelí dota del erotismo, la fuerza y el brío necesarios.

Muy poco conocida fuera de los circuitos especializados, exhibida en ocasiones en versiones recortadas que perjudican la profunda unidad de la obra, La frusta e il corpo es una película espléndida que está pidiendo a gritos una abierta reivindicación. Es también una prueba irrefutable del talento de Mario Bava, un director capaz de expresar en imágenes la magia de la fantasía.

Hay que reseñar, finalmente, que la obra aparece en las versiones anglosajonas firmada por John M. Oíd, seudónimo empleado por Mario Bava para la distribución internacional; igualmente también se emplearon apellidos británicos en buena parte de sus colaboradores italianos.


1964 - LA LEYENDA DE VANDORFF



The Gorgon



FICHA TECNICA



D. Terence Fisher. P. Anthony Nelson- Keys. A. Basado en la novela de J. Llewellyn Dev ine. G. John Gilling. F. Michacl Rced. M. James Bernard. DA. Bernard Robin- son y Don Mingaye. PR. Flammer Films. DU. 83 minutos. N. Gran Bretaña.



INTÉRPRETES Y PERSONAJES



Peter Cushing (Dr. Namaroffi, Richard Pasco (Paul Heitz), Barbara Shelley (Caria Hoffman), Christopher Lee (Profesor Cari Meister), Michael Goodüffe (Profesor Heitz), Patrick Troughton (Kanof, Jack Watson (Ratoffi.



SINOPSIS



Cuando el pintor Bruno Heitz aparece muerto en extrañas circunstancias en un pueblo llamado Vandorff, en Centrœuro- pa, su padre, primero, y su hermano, después, se trasladan a csa localidad para investigar lo sucedido. El padre hallará la muerte y el hijo se verá involucrado en una leyenda y en una cadena de hechos criminales cuyos principales datos son cadáveres petrificados y un sanatorio mental dirigido por el doctor NamarofT. Paul Heitz se verá ayudado en sus investigaciones por el profesor Cari Meister, debatiéndose entre su deseo de conocer la verdad y su amor hacia una enigmática mujer llamada Carla Hoffman.



El guión original de The Gorgon, titulada en España La leyenda de Vandorff de forma un tanto inadecuada, pertenece a John Gilling, que también iba a ser el encargado de dirigirla; sin embargo, el proyecto fue, finalmente, a parar en manos de Terence Fisher, que convertiría la historia en una soberbia película gótica llena de su elegancia característica y con una creación de clima y ambiente muy lograda y rezumante de poesía.

Dos núcleos forman la atención principal de La leyenda de Vandorff. Por un lado la dramática historia de la familia Heitz, victima de la trágica maldición de la leyenda; esto le sirve a Fisher para pintar la decadencia de una familia aristocrática, presa de un destino del que no puede escapar.

En contraposición a esta historia, la película enfrenta a dos científicos, el doctor Namaroff, director de un manicomio, y el profesor Cari Meister. En esta ocasión, Christopher Lee y Peter Cushing intercambian sus papeles habituales: Lee representa la ciencia que busca la verdad y el equilibrio, en un papel que prefigura el futuro de La batalla de Satán (The devil rides out 1968), en tanto que Cushing recupera el tono de sus "Frankenstein" para dar vida a un extraño psiquiatra involucrado en investigaciones y hallazgos peligrosos que mantiene bajo el más riguroso secreto.

Uniendo ambos núcleos arguméntales aparece The Gorgon (La Gorgona), materialización física de la vieja leyenda que convierte a los cuerpos humanos en estructuras pétreas.

Como puede verse, la construcción del guión de Gilling es perfecta y muy rica temáticamente, mezclando de forma adecuada el melodrama, el romanticismo y la amenaza terrorífica. Fisher no lo desaprovecha en absoluto y logra un relato pleno de sugerencias poéticas, subyugante en casi todas sus secuencias, aunque en ocasiones se le ha tachado de excesivamente frío, y que sabe dotar a cada personaje, a cada objeto, a cada descripción, de una función determinada.

La leyenda de Vandorff es un film en el que nada es gratuito y en el que todas las piezas encajan a la perfección entre ellas, y ocupando un lugar preferente esos dos excelentes actores que son Christopher Lee''y Peter Cushing, emblemas de la Hammer y del mejor cine fantástico en la década de los 60.


1964 - LA MÁSCARA DE LA MUERTE ROJA



The masque of the red death



FICHA TECNICA



D. y P. Roger Corman. A. Basado en la novela de Edgar Allan Poe. G. Charles Beaumont y R. Wright Campbell. F. (Scope y Technicolor) Nicolas Roeg. EE. George Blackwell. M. David Lee. S. Len Abboy y Richard Bird. MO. .Ann Chegwidden. AD. Peter Price. DA. Roben Jones y Daniel Haller. DC. Colin Southcott. MQ. George Partleton. PR. American International Picture. DU. 90 minutos. N. Gran Bretaña.



INTÉRPRETES Y PERSONAJES



Vincent Price (Príncipe Próspero), Hazel Court (Juliana), Jane Asher (Francesco), David Weston (Ginó), Patrick Magee (Alfredo), Nigel Green (Ludovico), Skip Martin (Hop Toad), John Westbrook (La muerte roja), Gaye Brown (Sra. Escobar). Julián Burton (Sr. Veronese), Dorccn Dawn (Anua-Mane), Paul Whitsun-Jones (Scarlam), Jean Lodge (Mujer de Scarlam).



SINOPSIS



Italia en el siglo XII. Próspero es un malvado príncipe que hace encarcelar y torturar a los súbditos que no pueden pagar los impuestos por él establecidos. Una epidemia de peste abate la localidad causando la muerte y la destrucción. Próspero hace quemar todas las casas contaminadas v se retira a su mansión más lujosa en compañía de dos mujeres: Francesca y Juliana. Allí organizará una orgía, junto a otros nobles corruptos, hasta que un misterioso caballero vestido de rojo llega para pedir cuentas al malvado príncipe.



Charles Beaumont realizó el primer tratamiento de esta nueva adaptación de un relato de Edgar Alian Poe; su estructura era tradicional y parecida a la de los anteriores films de Roger Corman sobre cuentos de Poe.

Sin embargo, el propio Corman, con ayuda de Wright Campbell, reescribió el guión primitivo, añadiendo un tono más recargado que incluía un enfrentamiento entre el bien y el mal, no exento de diálogos filosóficos entre el malvado Próspero y el caballero vestido de rojo.

Una frase destaca entonces y resume el fondo del argumento, la que pronuncia el caballero rojo a su oponente: Cada hombre crea su propio paraíso y su propio infierno.

Con mayor presupuesto que en anteriores ocasiones Corman puede rodar uno de sus films más ambiciosos, mezcla de terror clásico, y da rienda suelta a sus obsesiones visuales un tanto contenidas en obras anteriores a causa de limitaciones financieras.

En La máscara de la muerte roja, film que dista de estar plenamente logrado pero que conserva un notable interés, destaca, como es habitual en los títulos de estas adaptaciones de Poe, por una espléndida fotografía llena de colores muy vivos, rojo, azul y verde, que estallan en la apoteosis de la película, la orgía satánica de su última parte, una secuencia realmente impresionante y que se encuentra entre lo mejor rodado por Corman, sin importar que los personajes hayan carecido de profundidad y que la historia se haya alargado innecesariamente.

En estos planos se produce el mundo de pesadilla de Edgar Alian Poe y, aunque no alcanzan el altísímo nivel de Tobby Dammit, la mejor adaptación al cine de Poe, obra de Federico Fellíni, que moderniza el relato pero conserva admirablemente el espíritu, a pesar, repito, de no poder llegar a ese nivel, sí expresa de forma adecuada el peculiar mundo poético del gran escritor norteamericano. La máscara de la muerte roja alcanzó un éxito respetable y siempre ha solido ser considerada por la crítica como la mejor de las que produjo American International, con Roger Corman en la dirección.

El tiempo no ha conservado todas las cualidades que se vieron en su momento, pero la magnífica interpretación de Vincent Price en su satánico personaje sí continúa siendo el mayor atractivo de esta película bellamente fotografiada e interesante, pese a sus limitaciones.


1964 - CANCIÓN DE CUNA PARA UN CADÁVER



Hush... hush, sweet Charlotte



FICHA TECNICA



D. y P. Robert Aldrich. A. Basado en una historia de Herir)' Farrell. G. Henry Farrell y Lukas Heller. F. Joseph Biroc. M. Fran DeVol. MO. Michael Luciano. DA. William Glasgow. PR. Associates and Al- drich-20th. Century Fox. DU. 133 minutos. N. Estados Unidos.



INTÉRPRETES Y PERSONAJES



Bette Davis (Charlotte Hollis), Olivia De Havilland (Miriam Deering), Joseph Cot- ten (Dr. Dreurs Bayliss), Agnes Moorehead (Velma Cruther), Cecil Kellavvav (Harry Willis), Victor Buono (Big Sam Hollis), Mary Astor (Jetvel Mayhew), William Campbell (Paul Marchand), Wesley Addy (SheriffLuke Standish), Bruce Dcrn (John Alayhew), Dave Willock (Taxista), Georgc Kennedy (Capataz).



SINOPSIS



1927. Durante la fiesta que celebra en su mansión el hacendado Sam Hollis se produce el asesinato de un convecino, casado, que mantenía relaciones con su hija.

1964. Charlotte Hollis, la hija, sigue habitando la casa donde ocurrió el suceso y sigue obsesionada con la idea de que su padre, ya difunto, fue quien mató al hombre que ella amaba y que aún no ha olvidado. Su única compañía es una vieja criada con quien vive en un ambiente tenebroso: sus vecinos la creen loca. Ante la amenaza de una expropiación forzosa de la casa, todo ese período oscuro de su vida va a reproducirse. Los acontecimientos se desatan en toda su misteriosa complejidad.

[image: ]

Joseph Cotten, Bette Davis y Olivia De Havilland en “Canción de cuna para un cadáver"



¿Qué fue de BabyJane? (Whatever happened to BabyJane?, 1964) se convirtió en un inesperado éxito con su combinación de terror esperpéntico y nostalgia, no exento de morbo, al contemplar a dos veteranas estrellas como Bette Davis y Joan Crawford en una historia tenebrosa que les dio amplias oportunidades de lucimiento. Robert Aldrich, un especialista en westerns y thríllers, fue el director de la película y también lo sería de Canción de cuna para un cadáver, especie de vuelta de tuerca con los mismos e idénticos elementos: historia macabra, efectos exagerados, en el límite de la parodia y el terror, y dos estrellas del cine clásico de Hollywood: Bette Davis y Olivia De Havilland.

Pese a la excesiva duración y a una evidente artificiosidad, la obra mantiene e incluso incrementa el interés de la primera, ya que se convierte en una especie de homenaje al cine psicológico de los años 40, convenientemente exagerado pero con el mismo sabor que producían aquellos relatos en blanco y negro llenos de complicados recovecos arguméntales.

Poco a poco la película va derivando hacia la intriga policiaca, hacia el terror macabro y folletinesco, pero lo hace con la elegancia de una magnifica fotografía de Joseph Biroc y de una hábil dirección de Aldrich, que sabe dosificar sus recursos aparte de explotar al máximo el histrionísmo genial de sus intérpretes.

Junto a Bette Davis, reina de la función, y Olivia De Havilland destaca otro ilustre veterano, el sobrio y excelente Joseph Cotten, que actúa de admirable contrapunto a sus compañeras femeninas, y aún podemos encontrar a Agnes Moorehead y a Mary Astor, completando un reparto que si en los años 40 había sido de auténtico lujo, aún en 1967 seguía conservando gran parte de su atractivo.

Temáticamente, Canción de cuna para un cadáver se inscribe en lo que los especialistas llamaron terror grandguiñolesco, describiendo así el particular mundo expresivo en el que se mueven las andanzas de Charlotte y Miriam en el tenebroso caserón donde se desarrolla toda la historia.


1964 - DOCTOR TERROR



Dr. Terror’s house of horrors



FICHA TECNICA



D. Freddie Francis. P. Milton Subotskv v Max J. Rosenberg. G. Milton Subotskv. F. Alan Hume. PR. Amicus. N. Gran Bretaña.



INTÉRPRETES Y PERSONAJES



Peter Cushing, Christopher Ixe. Neil Mc- Callum, Ursula Howells, Peter Madden, Alan Freeman, Ann Bell. Bernard Lee, Jeremy Kemp, Roy Castle, Kenny Lynch. Tubbv Hayes, Michael Gough, Isla Blair, Donald Sutherland. Max Adrian, Jennifer Jayne, Irene Richmond.



SINOPSIS



Interior de un tren. Varios pasajeros se acomodan en uno de los vagones; todo está tranquilo hasta que un extraño personaje sube y se sienta en medio de un grupo de viajeros. El recién llegado, con ayuda de una baraja de cartas, propone a cada uno de sus compañeros de viaje que se atrevan a un curioso juego: adivinar cuál va a ser su futuro inmediato. Las historias se suceden: vampirismo, planta carnívora, mano asesina... el final de todos los relatos será trágico, sin posibilidades de futuro.



El éxito de las producciones Hammer animó a otros productores a crear sus propias empresas especializadas en el género fantástico. La primera fue la Amícus, fundada en 1964 por Milton Subotsky y Max J. Rosenberg, a la que siguieron Charlomagne Productions, fundada por Chrístopher Lee y Anthony Nelson Keys -a la que se debe la famosa Nothing but the night, de Peter Sasdy- y Ty- burn, fundada en 1973 por Kevin Francís, que produjo títulos como The ghoul (1974).

Amícus fue la que más se pudo acercar a la Hammer en popularidad; introdujo en sus productos un tono moderno en las historias, en contraposición al fuerte carácter gótico de su competidora, y también utilizó a menudo la estructura de los sketchs (historias unidas por un argumento central común). Esto es lo que sucede en Dr. Terror, que es una reunión de cuentos de terror conducidos por el personaje del Dr. Terror.

Freddie Francis fue el responsable de la película. Este extraordinario director de fotografía no logró, como director, la convicción y la calidad necesarias para obtener grandes obras, limitándose a construir sólidos y convencionales relatos que funcionaron bien cara a la taquilla. Dr. Terrores una de sus películas más destacadas, aunque al tratarse de un conjunto de historias la Irregularidad sea la nota dominante. Lo mejor de ella son Peter Cushing y Christopher Lee, el primero encarnando al Dr. Terror, un misterioso mago que viene a ser la encarnación misma de la muerte y que Cushing interpreta con su habitual brillantez.

Lee, por su parte, tiene a su cargo el mejor sketch de la película, el que narra la odisea de un critico de arte que arruina con su irresponsabilidad la carrera de un joven pintor. En el argumento reaparece el tema de la mano asesina; su tono es sombrío y eficaz, y no falta la pincelada crítica y sardónica en el retrato del crítico, en el que podría simbolizarse cualquier comentarista de cualquier rama del arte.

El film, por tanto, se ve con agrado, ya que no con pasión. Su éxito fue notable, convirtiéndose en la producción más famosa de la Amicus y provocando una serie de títulos más con un esquema similar: The beast must die (1973), de Paul Anett; Torture garden (1967), de Freddie Francís; y Refugio macabro (Asylum, 1972), de Roy Ward Baker, la mejor de la serie, cuyo argumento se desarrolla en un manicomio en el que habrán de descubrir a un peligroso asesino.


1964 - LA MALDICIÓN DEL VUDÚ



Curse of Simba



FICHA TECNICA



D. Lindsay Shonteff. G. Tonv O’Grade y Léigh Vanee. F. Gerald Gibbs. PR. Gala- world-Gordon Films. DU. 77 minutos. N. Gran Bretaña-Estados Unidos.



INTÉRPRETES Y PERSONAJES



Bryant Halliday (Mike), Dennis Price (Coronel). Lisa Daniely, Man- Kerridge. Ro- nald Leigh Hunt, Jean Lodge.



SINOPSIS



Un cazador mata a un león en el territorio de los Simba, donde el rey de la selva es tabú y adorado por los nativos. Cuando regresa a Europa, Mike, el cazador, comienza a sentir unos síntomas extraños. La tribu Simba está ejerciendo el vudú sobre él con el objeto de volverle loco y provocar su muerte. Mike tendrá que regresar a Africa si quiere salvar la vida.



Después de la fascinante Muñeco diabólico (Devil dolí, 1963), Lindsay Stonheff rueda un nuevo film de terror, La maldición del vudú, insólita mezcla de aventuras de safari con el vudú. El resultado es una película tan curiosa como la anterior, dotada de estilo propio, irregular e imperfecta -no se alcanza el impresionante tono del título anterior ya que la historia carece de su fuerza-, pero con múltiples motivos de interés que aconsejan una revisión de las malas críticas y del olvido en la que está sumida, e incluso se la techó de racista sin que se acierte a explicar el motivo.

De nuevo, pero más acentuado, aparece el erotismo, que culmina en un instante de gran fuerza dramática como es la danza lasciva de una nativa ante los ojos asombrados del cazador que se repone de sus heridas en una sala de fiestas en Inglaterra. El enfrentamiento entre el cazador y el nativo alcanza niveles casi épicos en el desenlace final. Es cierto que la escasez de medios se percibe en muchos momentos y que, al igual que en el título anterior, no se puede hablar de sutileza en la puesta en escena, sino acaso de primitivismo. La maldición del vudú es un film primario, una serie B en estado puro, con muy escasos elementos dramáticos pero todos ellos de gran efectividad. Para lograr sus propósitos, Shonteff vuelve a contar con Bryant Halliday como protagonista, ahora teñido de rubio y con un aspecto muy diferente al del Gran Vorelli anterior. La interpretación no es tan brillante, tal vez porque el personaje de ventrílocuo era mucho más agradecido, pero Halliday consigue en todo momento expresar la angustia de un hombre poderoso -tal vez incluso cruel- cuando se enfrenta a las fuerzas de lo desconocido.

La maldición del vudú emerge como un pequeño film de terror en la línea más clásica, con guiños hacia Yo anduve con un zombie y con la plena asunción de sus propias limitaciones. En ello reside buena parte de su atractivo para el aficionado y estudioso de un género que permite tantas variedades y fantasías como el que estamos relatando.


1964 - LA DANZA MACABRA



La lunga notte del terrore



FICHA TECNICA



D. Antonio Margheretti (Anthony Dawson). G. Bruno Corbucci y Jean Grimaud. F. Richard Kramer. M. Riz Ortolani. PR. Vulsinia Film-Jolly Film-Leo Lax-Ulysse. DU. 87 minutos. N. Italia-Francia.



INTÉRPRETES Y PERSONAJES



Barbara Steele (Elizabeth), George Rivière (Alan), Margaret Robsahn, Sylvia Sorente, Henry Kruger, Silvano Tranquili.



SINOPSIS



Alan es un joven que se ve obligado a pasar una noche en un castillo habitado por una hermosa mujer, Elizabeth. Pronto comienzan a cometerse una serie de crímenes horribles, aparentemente por causas fantasmagóricas. Alan tratará de escapar con Elizabeth, pero ella es también un fantasma.



La danza macabra se inspira en un relato no publicado de Edgar Alian Poe, y su mayor atractivo es la mayestática presencia de Barbara Steele, una de las estrellas más genuinas del cine fantástico. La influencia de La máscara del demonio (La maschera del demonio, 1960) es evidente, aunque el trabajo de Margheretti no alcanza el alto nivel poético de Mario Bava, tal vez porque La danza macabra carece de un guión consistente y sus secuencias brillantes aparecen aisladas, sin que el punto de unión sea todo lo fuerte que hubiera sido deseable.

Margheretti firma la obra con el seudónimo muy conocido de Anthony Dawson y esta película es, tal vez, la mejor de su carrera -y a ella volvería en

1970 con Nella streta morsa del ragno-, en la que también caben destacar otros films del género, como La vergine de Norímberga (1963), I lunghi capelli della morte (1964), de nuevo con Barbara Steele, e IIplaneta errante (1966).

Los momentos inquietantes de La danza macabra son numerosos, resaltando la escena en que Elízabeth cae en el interior de un pozo y es dada por muerta, o el terrorífico final romántico y desgarrado, que degenera en la muerte y la destrucción. La atmósfera de la historia está perfectamente captada por la cámara de Margheretti, que sigue muy de cerca los pasos de Bava y Fredda; a ella no es ajena la presencia de Barbara Steele, en la cumbre de su atractivo, pues sin esta formidable actriz la película hubiera podido derrumbarse de forma irremisible.

La banda sonora es de Riz Ortolaní, famoso por sus composiciones para series de televisión, con la que obtiene un resultado brillante, sí bien en ocasiones resulta excesivo y recarga innecesariamente el ya de por sí muy barroco tono de la puesta en escena.

En la aportación italiana al fantaterror, Margheretti ocupa un digno lugar, y La danza macabra puede ser contemplada hoy como un cuento romántico de terror y como un homenaje sentido a la belleza casi fantasmagórica de su protagonista, Barbara Steele.


1965 - KAIDAN



Kwaidan



FICHA TECNICA



D. y MO. Masaki Kobavashi. P. Shigc-ru Wakatsuki. G. Yoko Mizuki. F. Yoshio Miyajima. DC. y V. Shigemasa Toda. M. Toru Takcmitsu. PR. Toho. DU. 125 minutos. N. Japón.



INTÉRPRETES Y PERSONAJES



Rentaro Mikuni (El samurai), Michivo Aratana (Primera mujer), Misako Watana- be (Seguiula mujer), Katsuo Nakamura (Hoichi). Ganjiro Nakamura (Sacerdote), Tatsuya Nakadai, Keiko Kishi.



SINOPSIS



Cuatro historias tradicionales japonesas de fantasmas:

• El pelo negro: Un samurai que abandona a su esposa para casarse con la hija de un noble y que, finalmente arrepentido, regresa junto a ella para descubrir que es una muerta y que la casa familiar está en ruinas.

• Hoichi, el desorejado: Un trovador ciego recita y toca su biwa delante de las tumbas del clan de samurais Heike, hasta que los sacerdotes le prestan su ayuda para ahuyentar a los fantasmas.

• En una taza de té: Un guerrero bebe una taza de té en cuyo fondo se refleja la figura de un joven samurai de maligna mirada.

• La mujer de la nieve: Aparición terrena de la mítica mujer de la nieve, que convive por amor como esposa de un zapatero al que le ha perdonado la vida.



La versión europea de Kwaidan, sin duda para aligerar el excesivo metraje, suprimió el último episodio. La mujer de la nieve, pero continúa formando parte de la versión original e íntegra del film.

Masaki Kobayashi (Otaru, Hokkaido, Japón, 1916 -) se sitúa en el cine nipón inmediatamente detrás de los tres grandes: Kenki Mizoguchi, Ysujíro Ozu y Akíra Kurosawa, y a él se deben títulos como Harakiri (Seppuku, 1963) y Rebelión (Joi-uchi, 1967).

Kaidan fue el film más caro de toda la Historia del Cine japonés y aunque no alcanza el tono fantástico y poético de, por ejemplo, Cuentos de la luna pálida (Ugetsu Monogatari, 1953), de Mizoguchi, es muy interesante por ofrecer una versión de la fantasía desde una perspectiva oriental. De todos modos, hay que recordar que estas historias de fantasmas fueron escritas por un norteamericano, Lafcadio Heam, instalado en Japón desde 1890.

La tradición de los fantasmas se une, en Kaidan, con el mundo de los samurais, con la cábala y la vida perdurable, dando como resultado unas imágenes fascinantes aun en su frialdad.

La película dista de la perfección, al menos según la mentalidad occidental, pero posee una genuína calidad desde el punto de vista fantástico, provoca inquietud y sorprende.

Aparte de Kobayashí, y dejando a un lado las películas de ciencia-ficción de Imoshíro Honda, la cinematografía japonesa cultivó el género fantástico en otros títulos estimables, como Kuroneko (1967), de Kaneto Shíndo, u Onibaba (1964), del mismo realizador, una obra que unía la sexualidad reprimida con el nacimiento del terror, tema muy tratado en los argumentos típícos del género fantástico europeo y americano posteriores a 1960.


1965 - REPULSIÓN



Repulsión



FICHA TECNICA



D. y A. Roman Polanski. P. Gene Gutowski. ADP. David Stone. G. Roman Polanski y Gérard Brach. M. Chico Hamilton. MO. Alastair McIntyre. F. Gilbert Taylor. DA. Seamus Flannery. PR. Mi-chael Klinger y Tony Tender-Compton Tekli Film. DU. 104 minutos. N. Francia.



INTÉRPRETES Y PERSONAJES



Catherine Deneuve (Carol Ledoux), Yvonne Furneaux (Helen Ledoux), John Fraser (Colin), Ian Hendry (Michael), Patrick Wymark (Casero), Valerie Taylor (Srta. Denise), Helen Fraser (Bridget), Renée Houston (Srta. Balch), James Villiers (John), Hugh Fuchter (Reggie). Mike Pratt (Obrero), Monica Merlin (Sra. Rendlesham), Imogen Graham (Manicurera).



SINOPSIS



Carol, una joven belga, trabaja como manicurera en un salón de belleza de Londres. De vuelta a su casa se ve asediada por un apuesto joven, Colín, que la cita para salir un día. Tras sufrir las burlas de un grupo de obreros que están arreglando la calle, llega finalmente a! apartamento que comparte con Helen, su hermana mayor. Caro! Ledoux se queda sola en su casa cuando su hermana y su novio se marchan una temporada de vacaciones. Las alucinaciones, producto de una perversa fantasía sexual, hacen presa en la muchacha, que termina enloqueciendo. Cuando un amigo suyo acude a visitarla, ella le ataca. le tortura y le asesina. Días después, el casero entra en la casa y trata de abusar de Carol, pero ésta le mata con el filo de una navaja. Ahora se encuentra sola, pero rodeada de dos cadáveres.

[image: ]

Catherine Deneuve en 'Repulsión"



El inicio de Repulsión es antológíco: un ojo de mirada fija e inexpresiva permanece contemplativo. Después la cámara retrocede y va mostrando el rostro entero, una mujer pura y hermosa, una mujer fría, gélida e inquietante.

Catheríne Deneuve es el gran hallazgo de Repulsión, encarnando a Carol, la hermana menor de Helen, que la deja sola en casa cuando ella se marcha de vacaciones con su amante. El retrato de Carol va descubriendo a una mujer presa de enormes frustraciones, tanto de comunicación como sexuales; es una mujer solitaria, apenas sale, no sabe cómo tratar a Colín, un amigo que parece sentir aprecio por ella, y, por si fuera poco, padece de visiones y pesadillas en las que alguien la viola y la maltrata de forma brutal.

Polanskí, en la que tal vez sea su mejor obra, no da explicaciones sobre la locura de Carol, simplemente la describe, creando en torno a ella un universo de pesadilla en el que los contactos con la realidad se van, poco a poco, difumínando. Cuando lo real ha desaparecido, la obsesión de Carol se libera por completo y surgen los asesinatos. No hay sorpresas en la narración, todo sigue una implacable lógica una vez que se ha admitido la locura de la mujer; entonces todo puede suceder. Es el rostro inexpresivo de Catheríne Deneuve el que, aunque sea una paradoja, expresa la tormenta mental que su ser está sufriendo. El contraste entre su aspecto ¡nocente y virginal y sus sueños erótico-críminales crea una sensación de inquietud e incomodidad que constituye el núcleo de la historia.

La fotografía en blanco y negro ayuda a la descripción claustrofobia de la casa donde viven las dos hermanas. Diríase que Carol es una niña desvalida que teme atreverse a vivir fuera de aquel recinto que encierra sus sueños y pesadillas. Por ello, cuando se queda sola, refuerza los cerrojos de la puerta y por eso rompe la línea del teléfono. Cortando las últimas luces del exterior podrá enfrentarse sola, a sí misma, al núcleo de su pesadilla. Esa escena en la que varias manos la acometen y la amenazan, expresa admirablemente la naturaleza trágica de su obsesión.

La repulsión del título es eminentemente física, sexual por cuanto Carol huye del contacto con los hombres, y se azara cuando el amante de su hermana se queda una noche en la casa. Como en la tradición más clásica del cine fantástico, el sexo se une a la sangre y la repulsión se sublima con las agresiones sangrientas.

Aunque con algún problema de credibilidad y exageración, Polanskí logra en esta película un inquietante retrato de lo más oscuro del comportamiento humano: la locura.


1965 - TERROR EN EL ESPACIO



Terrore nello spazio



FICHA TECNICA



D. Mario Bava. P. Fulvio Lucisano. G. Callisto Cosulich, Alberto Bev ilacqua, Antonio Román, Rafael J. Salvia y Mario Bava. F. Antonio Rinaldi. PR. Italian Internatio- nal-Gistilla Cinematográfica. DU. 88 minutos. N. Italia-España.



INTÉRPRETES Y PERSONAJES



Barn- Sullivan, Norman Bcngcll, Angel Aranda, Evi Morandi, Fernando V’iüena. han Rassimov, Rico Boido, Massimo Righi, Stelio Candelli, Mario Morales.



SINOPSIS



Estamos en un momento del futuro y en un lugar indefinido del espacio. Unos seres de aspecto humano, y que como tales actúan, se hallan a bordo de dos naves espaciales gemelas. A consecuencia de una avería se ven obligadas, ambas naves, a posarse sobre un planeta desconocido. Apenas las naves han tomado contacto con el sue

lo del planeta, sus ocupantes entablan entre sí luchas tan feroces como absurdas. Algunos cadáveres reviven al cabo de unas horas: sus cuerpos han sido ocupados por los moradores del planeta. Se entabla una nueva lucha con los habitantes del misterioso planeta, bajo la apariencia física de sus compañeros. Después del combate la nave se encamina a un nuevo lugar, hermoso y desconocido: la Tierra.



Tanto Terror en el espado como su ilustre continuadora Alien, el octavo pasajero (Alien, 1979), de Ridley Scott, son adscribibles formalmente al género de ciencia-ficción; sin embargo, me he permitido la licencia de incluirlas en este libro dedicado al terror, ya que el tono cinematográfico que envuelve a ambas se identifica de forma inequívoca con el horror más puro y clásico. Otros films, de algún modo similares, como la notable Planeta sangriento (Queen ofblood, 1966), de Curtís Harrington, tendrán cabida en la ciencia-ficción.

Mario Bava es el responsable de esta coproducción hispano-italíana rodada con escasez de medios pero de gran imaginación visual, que compensa de sobras la deficiente técnica o la ingenuidad del guión.

La situación básica de Terror en el espacio es retomada por Alien: la nave espacial que vaga por el cielo en un lugar indeterminado, el encuentro con fuerzas desconocidas, la caverna donde se aloja el monstruo..., por supuesto, las fuentes de inspiración de Alien son variopintas, y el film de Bava es una más entre ellas.

El tono fotográfico remite al comic, pero no al desaforado de los años 80 sino al que tiene como principal nota característica un entrañable primitivismo que, a medida que es más ingenuo, incrementa de forma sorprendente su encanto, destacando, sobre todo, las Impagables secuencias que describen el planeta diabólico donde los viajeros han ¡do a parar.

Mario Bava, a quien no hay que pedirle realismo o profundidad en Terror en el espacio, demuestra una vez más su inmenso poder de convicción, su gran amor al cine, que se traduce en unas imágenes de fuerza poderosa, aun en sus limitaciones. Destaca, asimismo, un reparto internacional en el que hay nombres españoles, pero a cuyo frente se encuentra Barry Sullivan, ilustre veterano que es capaz de aportar carisma a su personaje, pese a la escasa definición del guión.

El final es abierto y amenazador, con un inolvidable plano que muestra el planeta azul, la Tierra, ante los ojos de los astronautas.

Es una lástima que Bava no dirigiera una segunda parte; a buen seguro que si Terror en el espacio se hubiera filmado en los años 90, ya tendría varias continuaciones que contarían con todo lujo de detalles las andanzas interplanetarias de ese puñado de invasores surgidos de las profundidades del universo.


1965 - THE PLAGUE OF THE ZOMBIES





FICHA TECNICA



D. John Gilling. P. Anthony Nelson-Kevs. F. Peter Biyan. F. (Color DeLuxe) Arthur Grant. M. James Bernard. MO. Chris Barnes. AD. Bert Batt. DA Don Mingave. MQ. Rov Ashton. PR. Seven Arts-Hammer Films. DU. 91 minutos. N. Gran Bretaña.



INTÉRPRETES Y PERSONAJES



Andre Morell (Sir James Forbes), Diane Clare (Sylvia), Brook Williams (Dr. Peter Thompson), Jacqueline Pearce (Alice), John Carson (Clive Hamilton), Alex Davion (Denver), Michael Rippcr (Sargento Swijt), Marcus Hammond (Martinas), Dennis Chinnery (Christian), Louis Mahoney (Camarero), Roy Royston (Vicario), Ben Aris (John Martinas).



SINOPSIS



En Comball hay unas minas de estaño que son explotadas por Clive Hamilton, un hombre sin escrúpulos que, aplicando las técnicas del vudú, ha creado un ejército de zombies -no muertos- para utilizar como mano de obra en la mina. Sir James Forbes, ayudado por el doctor Tompson, trata de enfrentarse a las maquinaciones de Clive. Los zombies se revelan contra su esclavitud y la venganza será trágica para todos los habitantes del pueblo.



La Hammer no podía dej'ar de lado en sus películas la resurrección del mito de los zombíes, y John Gilling fue el encargado de poner en marcha esta The plague of the zombies. Gilling tenía ya experiencia en el género terrorífico: en 1952 filmó Mo-ther Riley meets the vampire y, en 1960, para Hammer, La carne y el demonio (The flesh and the fiends). Aparte de ellas hay que citar su magnífico guión para La leyenda de Vandorff (The Gorgon), que dirigiera Terence Fisher.

The plague of the zombies se realizó a finales de 1965 y, acto seguido, utilizando gran parte del mismo equipo, se emprendió el rodaje de The reptile, convirtiéndose ambas en dos de los títulos más populares del género durante la década de los 60.

Lo mejor de la película es la fotografía de Arthur Grant, que logra unas tonalidades de curioso efecto surrealista, sobre todo en la escena más celebrada de la película, aquélla que describe una horrible pesadilla en la que las tumbas se abren para dejar salir a unos impresionantes cadáveres que comienzan a desfilar en tétrica procesión. El resto del relato es previsible, incluyendo las actuaciones del malvado aristócrata que encarna John Carson y que, con sus actuaciones, es el verdadero culpable de la reacción de los zombies. Pese a ello, el encanto de la película permanece casi incólume debido a ese tono de cuento nocturno que tienen las imágenes, a esa ingenuidad y confianza en el poder sugestivo del cine que demuestra poseer Gilling; todo ello convierte a The plague ofthe zombies en un atractivo producto de serie B que hay que valorar en su justa medida, no exigiéndole el rigor o la originalidad de una obra maestra, pero sí sabiendo buscar entre sus fotogramas el hálito de terror, de inquietud, que toda película del género que se precíe ha de poseer.

El reparto, todo él de segunda fila, es adecuado, destacando, si cabe, a Jac- queline Pearce, que sería inmediatamente después la protagonista absoluta de The reptile.


1966 - DRÁCULA, PRÍNCIPE DE LAS TINIEBLAS



Dracula, prince of darkness



FICHA TECNICA



D. Terence Fisher. P. Anthony Nelson- Keys. A. John Eider sobre los personajes creados por Bram Stoker. G. John Sansom. F.(Techniscope y Technicolor) .Viichael Reed. EL Bowie Films. MO. Chris Bar- nes. AD. Bert Batt. DA Don Mingaye. DC. Bernard Robinson. V. Rosemary Bu- rrows. MQ. Roy Ashton. PQ. Frieda Steri- ger. PR. Hammer Films-Seven Arts. DU. 90 minutos. N. Gran Bretaña.



INTÉRPRETES Y PERSONAJES



Christopher Lee (Conde Drácula), Barbara Shellev (Helen), Francis Matthews (Charles), Andrew Keir (Padre Shandor), Suzan Farmer (Diana), Charles Tingwell (Alan), Thorley Walters (Ludwig), Philip Latham (füoiv), Walther Brown (Padre Mane), Geor- ge Woodbridge.



SINOPSIS



Klove, criado del conde, ha consegido reunir las cenizas, esparcidas por el viento, de su señor. Cuando dos jóvenes matrimonios deciden visitar, pese a las advertencias de los atemorizados habitantes del pueblo, las proximidades del castillo de Drácula, Klove les invita a pasar en él la noche. La inquietante llegada de un carruaje sin conductor desembocará en la muerte de Alan quien, colgado cabeza abajo dará vida, con su sangre, a las dormidas cenizas. Una vez más, vida y muerte se confunden con la sangre como vehículo para tal tránsito.



Parece ser que Christopher Lee se quejaba de la banalidad de las frases que Jimmy Sangster había escrito para él en Drácula, príncipe de las tinieblas. Fisher le hizo caso y fue eliminando frases hasta que dejó totalmente mudo al personaje de Drácula, que se limita a proferir gritos y rugidos desgarrados.

La impresión de terror fue más efectiva con este ingenioso detalle, aunque Jimmy Sangster pidiera enseguida que su nombre se borrara de los créditos de la película.

En esta nueva historia sobre el conde Drácula brilla, una vez más, la gran calidad cinematográfica de Terence Fisher, que construye treinta minutos magistrales en el comienzo de la película para preparar una secuencia clave: la resurrección del vampiro, uno de los mejores momentos del cine de Fisher.

El sexo y la sangre conducen los núcleos centrales del relato; para combatir el mal se encuentra ahora un sacerdote, el padre Shandor, que sustituye así a Van Helsíng. La amenaza se extiende a un convento de monjes y está a punto de acabar con ellos. Estos recursos arguméntales dieron algunas típicas exageraciones de aficionados al género que continuamente ven rituales paganos, ateísmo e inmoralidad, elementos que apenas se encuentran más allá de las habituales marcas de estilo de una historia de vampiros.

Lo más brillante de Drácula, príncipe de las tinieblas, aparte de la unión erotísmo-vampirismo que ya apareciera en el primer Drácula y que aquí da pie a una excelente secuencia en la que el vampiro ofrece su propia sangre a una de sus amantes en una especie de rito matrimonial, es la capacidad de Fisher para hacer sentir una auténtica sensación de amenaza a lo largo de toda la película. Por otra parte, aunque Drácula no aparece en demasiadas secuencias a lo largo del film, su presencia se siente, se palpa en cada fotograma, siendo su ausencia la más amenazadora de las presencias posibles. El desenlace de la película, como la ceremonia de la resurrección, es magistral; el hielo y la nieve son ahora los verdugos del vampiro en una secuencia de bellísima factura que cierra la historia. Terence Fisher iba a encargarse también de la tercera película del personaje, Drácula vuelve a la tumba (Dracula has risen from the grave, 1968), pero un accidente le apartó del rodaje. El proyecto fue a parar a manos de Freddie Francis, que tan solo pudo conseguir un film discreto, lejos de la excelencia de los dos anteriores. A partir de aquí tan sólo vendría ya la decadencia del personaje.


1966 - FRANKENSTEIN CREATED WOMAN





FICHA TECNICA



D. Terence Fisher. P. Anthony Nelson- Keys. G. John Eider (Anthony Hinds). F. Arthur Grant. M. James Bernard. DA. Don Mingaye. PR. Hammer Films-Seven Arts. DU. 86 minutos. N. Gran Bretaña.



INTÉRPRETES Y PERSONAJES



Peter Cushing (Barón Frankenstein), Susan Denberg (Cbristine). Throley Waltcrs (Dr. Hertz), Roben Morris (Hans), Duncan Lamont (El prisionero).



SINOPSIS



Un niño llamado Hans asiste a la ejecución de su padre. Años después, cuando ya es un apuesto joven, entra al servicio del doctor Frankenstein que ahora está empeñado en un nuevo experimento: demostrar que el alma permanece en el cuerpo un cieno tiempo después de la muerte. Hans se enamora de Christine, una joven que tiene el rostro deforme por un accidente. Un día, unos jóvenes abusan de la chica, lo que provoca una sangrienta reacción en Hans. La policía le captura y es ejecutado en la guillotina, como su podre. Frankenstein, entonces, transfiere el alma de Hans al cuerpo de Christine, que se ha suicidado y a la que el doctor ha operado de todos sus defectos físicos. La venganza de Hans sobre todos los causantes de la muerte de Christine será terrible.



[image: ]

Peter Cushing y Susan Denberg en "Frankenstein created woman"







La tercera película dirigida por Terence Fisher sobre el barón Frankenstein es una de las más subvaloradas e íncomprendídas de su filmografía.

Decidido a explorar paso a paso las evoluciones de su personaje, como sí de una gran biografía se tratase, Fisher nos muestra a un barón continuamente empeñado en sus investigaciones sobre las fronteras de la vida y la muerte, que ahora trabaja bajo un nombre falso y que no duda en ayudar a Hans y a Chris- tine de las injusticias de las que son objeto, en la medida de sus posibilidades. Sin embargo, su experimento de nuevo fracasará, incapaz de salvar el abismo creado al arrancar un alma del cuerpo que le cobija. La película carece de la perfección de las dos anteriores; el prólogo, que narra la odisea del padre de Hans, despista un tanto las intenciones de Fisher y no se engarza bien con el resto del relato, salvo en el símbolo de la guillotina que cae, una maldición que marca la vida del infortunado Hans. Por otra parte, el film hubo de sufrir ciertas alteraciones en su montaje que afectaron, sobre todo, a las secuencias de la creación de la mujer, o mejor dicho de la resurrección del cuerpo de Christine, restaurado y perfecto, pero con el alma de Hans. Después, la historia de la venganza es un tanto convencional, aunque la convicción y elegancia de Fisher la convierten, a menudo, en una interesante variación sobre el tema clásico de la criatura que ahora, por primera vez, no es un monstruo ni un engendro humano sino una hermosa mujer que, como una mantis religiosa, ¡rá llevando a la muerte a todos los que causaron la tragedia a ella y a su amante.

Frankenstein created woman es, en el fondo, un poema de amor imposible y es, en ese aspecto, donde la película adquiere su mayor brillantez. Lamentablemente no fue entendido así por el público y crítica, que se encontraron desconcertados ante las propuestas arguméntales de Fisher o, simplemente, no encontraron suficientes golpes de efecto y terror en las imágenes.


1966 - THE REPTILE





FICHA TECNICA



D. John Gilling. P. Anthony Nelson-Keys. F. John Eider (Anthony Hinds). E (Color por DeLuxe) Arthur Grant. EE. Bowic Films. M. Don Banks. MO. James Needs y Roy Hydc. DA. Don Mingaye. PR. Se- ven Arts-Hammer Films. DU. 91 minutos. N. Gran Bretaña.



INTÉRPRETES Y PERSONAJES



Jacqueline Pearce (Atina Franklyn), Noel Willman (Dr. Franklyn), Jenniíer Daniel (Valerie Spalding). Ray Barren (Harry Spalding), Michacl Ripper (Tom Bady), John Laurie ("Mad Peter"), Mame Maitland (Enfermero).



SINOPSIS



El Dr. Franklyn, experto en teología y en religiones primitivas, mantiene oculta a su hija Anna en una lóbrega mansión a causa de haber sufrido la maldición de una secta malaya -Oranho Sancto-. En una de las expediciones del doctor por las tierras malayas la hija sufrió el ataque de la secta y desde entonces, periódicamente, se convierte en una mujer serpiente con instintos asesinos. En el pueblo comienzan a producirse extraños asesinatos que parecen haber sido cometidos por una serpiente gigantesca.

Superior a The plague ofthe zombies (1966), esta insólita variación del tema de la licantropía (hombres-lobo) se beneficia de una hermosa fotografía y de un magistral maquillaje para la creación del reptil, pero, lo que es más Importante, es capaz de crear un complejo entramado de relaciones humanas que sólo se resolverán con la tragedia. Por un lado está el científico, hombre egoísta que ha utilizado a su hija para sus experimentos y ahora la mantiene oculta para evitar que nadie se entere de la horrible desgracia de la maldición; están los habitantes del pueblo, trazados con descripciones cortas pero atinadas; y está, sobre todo, el carácter de Anna Franklyn, maglstralmente Interpretada por Jac- qüelíne Pearce. En ella se encuentra todo el patetismo de las criaturas clásicas del cine de terror, Frankenstein o el hombre-lobo, pero con el añadido de su femeneídad, de su Intenso deseo de ser amada, de la búsqueda desesperada de una salida que ella misma sabe imposible. Si en el maquillaje de reptil aparece impresionante, en las breves escenas que Interpreta con su rostro normal aporta una sensualidad que luego impregna toda la película, como en los mejores momentos de Jacques Tourneur o Terence Flsher. El desenlace es previsible, y Gilling no mantiene durante todo el metraje el elevado nivel que logra en determinadas secuencias, pero The reptile es, en su conjunto, una notable película que apenas ha perdido su encanto, y constituye un acabado ejemplo de cómo con escasez de medios y abundancia de Imaginación puede crearse una historia inquietante, aterradora por momentos, y en la que los personajes no son meros caprichos del guión, sino seres de carne y hueso, con angustias y esperanzas, aunque, como en esta película, sean presas de fantásticas maldiciones que los convierten en hombres-reptiles.


1967 - ESTÀ NOITE ENCARNAREI NO TEU CADAVER





FICHA TECNICA



D. y A. Jose Mojica Marins. P. Augusto Pereira. G. Aldenora de Si Pòrto. F. Giorgio Attili. MO. Luis Elias. DC. Jose Vedovato. PR. Iberia Filmes. DU. 95 minutos. N. Brasil.



INTÉRPRETES Y PERSONAJES



José Mojica Marins (Zé do Caixao), Tina Wohlfers (Laura), Nadia Freitas (Màrcia), Antonio Fracari (Trocador), José Lobo (Bruno), Mina Monti, Esmeralda Ruchel, Paula Ramos, Tania Mcndonga.



SINOPSIS



Zé do Caixao. empleado en la funeraria de un poblado, busca a la mujer perfecta que le dará el hijo perfecto, permitiéndole así alcanzar la inmortalidad. Rapta a varias doncellas, a las que hace sufrir diferentes pruebas con tarántulas que se pasean por su cuerpo al anochecer. A las que se asustan, las entrega a la vesania de su criado deforme o las tira a un pozo lleno de serpientes de cascabel. Una de sus víctimas jura que regresará de los infiernos v se encarnará en su cuerpo. Zé tiene una pesadilla en la que se ve arrastrado hacia el propio abismo por los cadáveres de sus víctimas. Atraviesa helados corredores, asiste a los diversos suplicios de los condenados, entre los que reconoce a sus propias víctimas. Participa luego en las orgías del diablo, en el que ve sus propios rasgos. Al despertar, la mujer que ha elegido por haber superado todas las pruebas de resistencia, fallece en el parto. Zé maldice a los dioses y huye del pueblo perseguido por la muchedumbre enfurecida.



José Mojica Marins, hijo de un emigrante español, Antonio Marlns, aprendió los trucos del oficio desde la cabina del cine "Santo Estevao", en Vila Anastaclo, donde tras dar no pocos tumbos, su padre terminó quedándose con la gerencia. Mojíca Marins tendrá una vida aún más azarosa que la de su progenitor. En 1958 inicia su obra profesional con Sentenca de deus. Su encuadramlento dentro del cine brasileño es harto difícil, porque su estilo es personal e inclasificable. Una noche de pesadillas crea el personaje de Zé do Calxao (José Ataúd), un tipo macabro, con capa a lo Drácula y larguísimas uñas, que lleva barba cerrada y se cubre la cabeza con un sombrero de copa. Su primera aparición cinematográfica es en A meia note levarei sua alma (1965), alucinante película que comienza con una bruja señalando con el dedo a los espectadores e invitando a salir del cine a los que no tengan nervios de acero. Según Luis Gasea, el film, disparatado y primarlo, tiene el encanto del horror. Glauber Rocha declaró que Mojíca era el mayor cineasta del mundo, en tanto que José Carlos Olíveira, crítico brasileño, escribía acerca del film considerándolo la primera película rigurosamente insoportable de la Historia del Cine.

Mojica Marins recibe acusaciones de brujería y, de hecho, su escuela de cine situada en Bras, un barrio de Sao Paulo, es protagonista de anécdotas macabras. La crítica le masacra, pero sus obras baten récords de taquilla en Brasil.

Esta noite encamarei no teu cadáver es el regreso triunfal del personaje Zé do Caixao en una historia aún más enloquecida que la anterior. Según Luís Gasea, Zé do Caixao se afirma como un neurótico, necromaníaco y fetichista, con fijaciones sexuales infantiles.

En la película se ofrece, además, una tenebrosa visión del infierno, llena de suplicios, tales como clavos hundidos a martillazos en los entrecejos de las victimas.

El cine de este peculiar director brasileño no ha traspasado las fronteras de su país, salvo en circuitos muy reducidos y especializados; su calidad es desde luego discutible, tal vez escasa, pero el horror, lo insólito y el desvanecimiento de la razón se encuentran presentes en sus morbosas y retorcidas imágenes.


1967 - NECRONOMICÓN



Succubus



FICHA TECNICA



D. Jesús Franco. P. Pier Camminecci. F. Franz Lederle y Jorge Herrero. PR. Aquila Film Enterprises. DU. 91 minutos. N. Alemania.



INTÉRPRETES Y PERSONAJES



Janine Ravnaud, Jack Taylor, Howard Ver- non, Michel Lemoine, Nathalie Non, Rossanna Yani.



SINOPSIS



Lorna, una cantante de un night-club, se encuentra bajo la influencia de un misterioso individuo. En sus actuaciones teatrales Lorna combina el erotismo con el sadomaso- quismo y en sus sueños nocturnos imagina visiones terroríficas del pasado y románticos recuerdos de castillos en el mar. Cada vez más dominada por el extraño personaje participa en una orgía masoquista que acaba en un crimen; entretanto, su propio amante trata de asesinarla. Lorna ha alcanzado un nivel en el que no puede distinguir el sueño de la realidad. El desenlace será imprevisible.



El film fue realizado en Lisboa y Berlín. La "Aurum Encydopedía of Horror" la considera la mejor obra de Jesús Franco. Fritz Lang dijo, al verla, que era la primera película erótica que había visto hasta el final, porque se trataba de una notable pieza cinematográfica.

Estos detalles resultan un tanto insólitos en la carrera de este hombre de cine llamado Jesús Franco, realizador maldito donde los haya, a pesar de una dispersa filmografía de más de cien títulos que se inicia en 1960, con Labios rojos, y que se extiende por toda Europa con films de género de terror, suspense, acción y eróticos, muchos al margen de corrientes y modas y todos marcados por una permanente admiración al cine norteamericano.

Jesús Franco nació en 1930. Una de sus hermanas mayores era Dolores Franco, que en 1941 había contraído matrimonio con el filósofo Julián Marías, discípulo de José Ortega y Gasset y uno de los mayores intelectuales de los últimos cuarenta años. El director español Ricardo Franco es, asimismo, sobrino suyo, como lo son el novelista Javier Marías y el crítico de cine Miguel Marías.

El cine fantástico es tal vez el campo de preferencias más específico para Franco, aunque sus muchos detractores siempre le han achacado el ínfimo nivel de sus guiones, lo chapucero de sus frecuentes zooms e incluso el excesivo desmadre de casi todas sus obras. Sea como fuere, no le faltan tampoco admiradores, y su obra es todo menos convencional y dasifícable.

Necronomicón es una historia de sadomasoquismo y fantasía, mejor rodada que lo que es costumbre en su autor y con algunas secuencias de terror bastante ¡mpactantes. Todo ello a pesar de los escasos medios económicos con los que se rodó la película, algo por otra parte común a toda la obra del director. Necronomicón no es propiamente una aportación española a ese género fantástico tan desdeñado por los sectores oficiales que premian y subvencionan discutibles productos de presunta seriedad cultural, pero se enmarca en el estilo peculiar de Franco, español hasta la médula.

A pesar de sus eventuales faltas es un film disfrutable y digno del hombre que declarará: Lo frívolo es hacer una película sobre la incomunicación matrimonial, como Antonioni, y lo serio contar el enésimo plan de Fu Manchó para apoderarse del mundo.


1967 - THE WIZARD OF GORE





FICHA TECNICA



D. y P. Herschell Gordon Lewis. G. Alien Kahn y Herscheli Gordon Levvis. F. Daniel Krogh y Alcx Ameri. PR. Mayflower Pietures. N. Gran Bretaña.



INTÉRPRETES Y PERSONAJES



Ray Sager. Judy Cler, Wayne Ratay. Phil Laurensen, Jim Rau, John Elliot, Don Alexander.



SINOPSIS



Montag, el mago, lleva a cabo terribles mutilaciones, presuntamente trucadas, pata un espectáculo circense, y con este fin busca mujeres voluntarias que se pongan en sus manos. Todo parece marchar bien, pero a la hora de la representación los trucos cobran una sangrienta realidad. Cler y Ratay deciden investigar cuál es el secreto del misterioso mago, pero Cler, una hermosa mujer, está a punto de ser asesinada por el mago. Las cosas se complicarán cuando Ratay aparentemente mate al mago para salvar a la chica.



En 1968 se presentaron algunos estimables films de terror, como The Witchfinder General, de Michael Reeves, o La noche de los muertos vi-vientes (Night of the living dead), de George A. Romero, pero en 1968 se rodó también uno de los films emblemáticos del llamado gore terror, que muy pocos años después se impondrá como estilo en casi toda la producción del género, llenando las pantallas de los cines de sangre, visceras, mutilaciones y crímenes horribles.

John McCarty escribió que en el gore la mutilación es el mensaje. Su primer cultivador, más o menos oficial, fue Gordon Lewis con Bloodfeast, a la que seguirían multitud de títulos, los llamados exploitation movíes. La similitud de este género con el underground, que por entonces practican los escasamente John Waters y Russ Meyer con sus mezclas de erotismo, mal gusto e insensatez, era notable y, de hecho, las relaciones que mantenían entre todos ellos eran estrechas. En este grupo de cineastas margínales se incluyen también Andy Millígan y Ted V. Míkels. Cuando llegaron Wes Craven y Tobe Hooper, sobre todo La matanza de Texas (The Texas chainsaw massacre, 1974) de éste último, el gore dejó de ser un reducto marginal y se convirtió en una marca de estilo, con tantos admiradores como detractores, aunque quepa convenir que su calidad artística nunca ha parecido ser excesiva.

Herscheli Gordon Lewis es, por tanto, el patriarca del gore, aunque su popularidad fuera de los circuitos especializados sea inexistente. Tampoco su obra parece esconder excesivos misterios, porque el gore, exhibición de monstruosidades y salvajadas, es uno de los elementos más fáciles de lograr en una película: tan solo hace falta un experto maquillador y un buen departamento de efectos especiales... y, por supuesto, mucha hemoglobina. Según la "Aurum Film Encydopedia of Horror", The wizard ofgore es, en sus virtudes y defectos, uno de los largometrajes más característicos de Lewis, aparte de presentar un cierto interés en su propuesta de enfrentamiento entre ilusión y realidad, a través del personaje del mago; incluso Gordon Lewis introduce en el habitual desfile de mutilaciones una reflexión sobre el propio género en el que se está desenvolviendo. Por ello, es una obra de interés sociológico e histórico que debe estar presente en una recopilación de películas de terror.


1968 - LA BATALLA DE SATÁN



The devil rides out



FICHA TECNICA



D. Terence Fisher. P. Anthony Nelson- Keys. A. Basado en la novela “The devil rides out", de Dennis Wheadey. G. Richard Mathcson. F. Arthur Grant. M. James Bernard. MO. James Needs y Spencer Reeve. DA. Bernard Robinson. PR. Hammer Films. DU. 95 minutos. N. Gran Bretaña.



INTÉRPRETES Y PERSONAJES



Christopher Ixe (Duque de Ricbleau), Charles Gray (Mocara), Mike Arrighi (Tanith), Leon Greene (Rex Van Ryti), Patrick Mower (Simon Aron), Gwen Frangcon- Davies (Condesa de Urfe), Rosal™ Landor (Peggy), Patrick Iiddington, Sarah Lawson.



SINOPSIS



Años 20. El duque de Richleau, acompañado por su amigo Rex Van Rvn. acepta una invitación que le ha hecho su protegido. Simón Aron, para una fiesta en la que este va a celebrar su inscripción en una sociedad secreta de nivel internacional. Pero la sociedad secreta no es otra cosa, en realidad, que una secta de satanistas, dirigida por un hombre llamado Mocata y por una condesa, y el objetivo de la fiesta es celebrar la ceremonia de iniciación de dos neófitos, Simón y la sobrina de la condesa. Al enterarse de ello, Richleau trata de impedirlo a toda costa, más Simón y Tanith son conducidos, en estado de hipnosis, a una ceremonia en el bosque. Richleau consigue hacer desaparecer al diablo, que había sido convocado por las invocaciones de Mocata V, oculta a la pareja de neófitos, rescatada de manos de los satanistas, en la casa de unos amigos, la familia Eaton. Alegando que no quiere poner en peligro a los Eaton, Tanith abandona el refugio de la casa; Rex Van Ryn la sigue pero no puede evitar su muerte en un extraño accidente. Richleau, buen conocedor de la magia negra, protege a los otros trazando en el suelo un pentagrama mágico. Esa noche, la hija de los Eaton sucumbe al poder de Mocata.
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Patrick Mower, Christopher Lee y Leon Greene en "La batalla de Satán"



La batalla de Satán, titulada en Estados Unidos The devil's bride, es una de las obras maestras del cine fantástico. Inspirada en un relato de Dennls Wheatley, un especialista en ocultismo y magia negra, el autor se mostró muy satisfecho con la adaptación que realizaron Richard Matheson y Terence Flsher. Christo- pher Lee, poseedor de una amplia biblioteca sobre temas esotéricos, asesoró al equipo de la película en todo lo relacionado a las reuniones satánicas; entre todos lograron una obra de desacostumbrada seriedad y extraordinario interés.

El núcleo de la historia es el enfrentamiento entre Mocata (el mal) y Richleau (el bien), pero ambas personalidades son lo suficientemente complejas como para que el relato no se reduzca a su simple combate; en efecto, Flsher introduce hábilmente dos planos en la narración. En primer lugar se encuentra el plano realista, en el que se mueven casi todos los personajes de la película: hay unos hechos misteriosos, algunos acontecimientos inexplicables, pero se niegan a aceptar explicaciones esotéricas, son escépticos y, en su interior, aun cuando observen muy de cerca lo extraño, no terminan de aceptar la realidad sobrenatural. En segundo término está Rlchleau, que sí cree y domina todo el mundo más allá de lo real; por ello se enfrenta a Mocata utilizando sus mismas armas, su mismo lenguaje. Diríase que los hechos asombrosos suceden en el enfrentamiento entre estos dos seres. Terence Flsher visualiza los fenómenos extraños y hace que los incrédulos también los presencien, sea por hipnotismo o sugestión, sea por completa realidad; lo cierto es que predomina la ¡dea de que lo suprasensible, las fuerzas del bien y del mal, existe, como existen también Dios y el diablo.

La batalla de Satán describe de manera minuciosa el mundo de pesadilla en el que se mueven las sectas satánicas, pero lo hace sin exageración alguna, mostrando a sus miembros como personas normales; así, la reunión del comienzo de la película se asemeja más a una fiesta de alta sociedad que a una de satánicos convencidos. De hecho, Richleau y su amigo piensan que están asistiendo a una fiesta de elevado rango.

En la segunda parte, y a medida que el enfrentamiento va cobrando fuerza, las pesadillas cobran realidad y el propio diablo, en forma de ídolo bestial, aparece en la ceremonia de sus adeptos; sin embargo, el efectismo es mínimo. Te- rence Fisher, con una inmensa sapiencia filmica, no se deja tentar por los golpes gratuitos sino que entra en las mentes de los rivales. El núcleo fundamental de la batalla es mental y no física. Por otra parte, la rigurosa documentación de la película se traduce en una penetrante sensación de realismo y autenticidad.

Christopher Lee, en una de las mejores interpretaciones de su carrera, domina todo el reparto con su imponente presencia y aporta a su personaje lo más importante para uno de esas características: la credibilidad.

No del todo entendida por tratarse de un relato profundo, sin concesiones fáciles, en una época progresivamente dominada por la banalidad, La batalla de Satán es, junto a DrácuJa (Horror of Dracula, 1958) y El cerebro de Fran- kenstein (Frankensteln must be destroyed, 1969), la obra maestra de Terence Fisher, uno de los más importantes directores británicos.


1968 - LA NOCHE DE LOS MUERTOS VIVIENTES



Night of the living dead



FICHA TECNICA



D. y F. George A. Romero. P. Russell Steiner y Karl Hardman. G. John A. Russo v George A. Romero. EE. Regis Survimski y Tony Pantanello. PR. Image Ten Production. DU. 96 minutos. N. Estados Uni- dos.



INTERPRETES Y PERSONAJES



Duane Jones (Ben), Judith O'Dea (Barbra), Karl Hardman (Harry Cooper), Russell Steiner (Johnny), Marilyn Eastman (Helen Cooper), Keith Wayne (Toni), Judith Ridley (Judy), Kyra Schon (Karen Cooper), Bill Hinzman, Charles Craig, George Kosana, Frank Doak.



SINOPSIS



Barbra y su hermano Johnny han ido al cementerio para poner una corona de flores en la tumba de su padre. Va a anochecer. Un viejo irrrumpe de entre los árboles, se abalanza sobre el joven y lo mata; Barbra huye aterrorizada, perseguida por el asesino, y logra refugiarse en una granja en la que descubre, como único habitante, un cadáver mutilado. Su atacante está fuera de la casa y a él se ha unido un grupo de difuntos que han salido de sus sepulcros. Ben, otro fugitivo, logra entrar y salvar a Barbra de un primer ataque; luego encuentran a otras personas en el sótano. La radio informa sobre el fenómeno: debido a una rara mutación molecular producida por la investigación atómica, los muertos han resucitado para devorar a los vivos. Entre los primeros domina una muy peligrosa especie de vampiros, a la que ya pertenece Johnny. Las fuerzas armadas tienen que intervenir en ayuda de los refugiados.
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“La noche de los muertos vivientes“



La mitología relativa a los zombies proviene de los años 30. Ninguna obra, anterior o posterior, sería capaz de expresar el misterio de los no muertos mejor que lo hiciera Jacques Tourneur en Yo anduve con un zombie (/ walked with a zombie, 1943).

En 1969, el entonces desconocido George A. Romero, con escaso presupuesto y una producción prácticamente independiente de los grandes estudios, fabricó un modesto film en blanco y negro que utilizaba el esquema habitual del cine de terror, introduciendo además un cierto mensaje socio-político: la denuncia de los experimentos científicos incontrolados que pueden llegar a provocar perniciosas alteraciones en la vida de las gentes.

La fotografía en blanco y negro de La noche de los muertos vivientes es lo mejor de la obra y contribuye a proporcionar a las imágenes un ominoso poder que provoca el desasosiego y la intranquilidad, ingredientes ambos básicos en un buen film de terror. La realización es hábil y eficaz, aunque el desarrollo de la acción se antoja previsible desde el primer momento; sin embargo, en ocasiones se logra transmitir una sensación de claustrofobia, reflejo de lo que están sintiendo los hombres y mujeres atrapados en una casa en la que intentan combatir la invasión de los zombies.

El tratamiento general no difiere del de un western: los muertos vivientes son los Indios y los colonos son los refugiados en la casa; al final también llega el ejército salvador, sólo que lo hace demasiado tarde, cuando la tragedia ha tocado a su fin. Las relaciones entre el grupo humano que tiene que convivir en el refugio dio pie a algunas exageradas interpretaciones sobre el sentido político del film, fijándose Incluso en el hecho, al parecer casual y anecdótico, de que el jefe de la resistencia del grupo sea un hombre negro.

El final es desolador y terriblemente pesimista; la pesadilla sólo se ha aplazado, pero sus raíces y consecuencias pueden volver en cualquier instante. Esto facilita, por supuesto, que nuevas películas abunden en el tema, y George A. Romero lo haría en varías ocasiones: Zombie (Dawn of death, 1979), Dayofthe dead (1985) e Incluso un remake en color del mismo guión de La noche de los muertos vivientes, las tres bastantes Inferiores al original.

Lo mejor de la película es el clima opresivo y asfixiante, y lo peor el esquematismo de los comportamientos y las presuntas derivaciones políticas del argumento. Sea como fuere, lo cierto es que la película obtuvo un éxito más que notable, a la par que un excesivo fervor crítico. Con ella, el género del terror cierra una etapa e inicia otra diferente, la contemporánea, que alcanza hasta hoy.

Por eso su interés histórico está fuera de duda.


1968 - LA SEMILLA DEL DIABLO



Rosemary’s Baby



FICHA TECNICA



D. y G. Roman Polanski. A. Basado cn la novela de Ira Levin. P. William Castle. F. (Technicolor) William Fraker. EE. Farciot Adouart. M. Richard Sylbcrt y KrysztofT. Komeda. MO. Sam O'Stecn y Robert Wyman. S. Harold Lewis. DA. Joel Schiller. DC. Robert Nelson. V. Anthca Sylbcrt. PR. Paramount Pictures-Williams Castle Enterprises. DU. 137 minutos. N. Estados Unidos.



INTÉRPRETES Y PERSONAJES



Mia Farrow (Rosemary XUoodhouse), John Cassavetes (Guy Woodhouse), Ruth Gordon (Minnie Castevet), Sidney Blackmer (Roman Castevet), Maurice Evans (Hutch), Ralph Bellamy (Dr. Sapirstein), Charles Grodin (Dr. Hilt), Angela Dorian (Terry), Patsy Kelly (Laura-Louise), Elisha Cook Jr. (Nicklas), Wiliam Castle (Hombre al teléfono), Emmaline Henry (Etise Dunstan), Philip Leeds (Dr. Shand).



SINOPSIS



Guy y Rosemary Woodhouse, joven pareja de recién casados, se establecen cn un apartamento neoyorquino donde tienen como vecinos a un matrimonio de cierta edad. Roman y Minnie Castevet. Pese a que les reciben con amabilidad. Rosemary no puede evitar cierta sensación de rechazo hacia ellos. En tanto que Guv obtiene un nuevo empleo. Rosemary comienza a sentir intensos dolores y acude al médico que le confirma su embarazo. A partir de esc momento será un tormento continuo y ella se preguntará la naturaleza del hijo que habita en sus entrañas.
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Mia Farrow en "La semilla del diablo“



Ira Levln fue el autor de la novela original cuyos derechos habían sido adquiridos por Wílllam Castle, un productor y realizador de films de bajo presupuesto. Después de varias visicftudes, la historia original fue conocida por Román Polanski que enseguida se mostró interesado por el tema y dispuesto a su filmación cinematográfica.

Con la ayuda de Dock Gylbert buscaron un escenario adecuado para la acción encontrando un apartamento en Central Park, que estuvo habitado durante un breve espacio de tiempo por Borís Karloff.

Para el papel protagonista, Polanski descubrió a una joven actriz llamada Mía Farrow, hija de John Farrow, director de un western tan espléndido como Hondo. Su Interpretación en La semilla del diablo, llena de sensibilidad. Ingenuidad y terror, la consagró como una estrella internacional. Polanski, entonces en la cumbre de su efímera fama, mezclaba con habilidad la Influencia de Alfred Hitchcock con el estilo europeo de las nuevas olas desarrolladas en Francia, Alemania y Gran Bretaña, y en esta película podía dar rienda suelta a su afición por lo macabro. La obra describe detalladamente la posesión física y espiritual de que es victima Rosemary, sin que nadie pueda, aparentemente, evitarlo.

El tono, un tanto esperpéntlco, de Román Polanski es muy discutible, pero no se puede negar en La semilla del diablo una personalidad propia en las imágenes que se transmiten en la sensación de claustrofobia que sufre la protagonista y que contagia al espectador.

Años después, el tema de las posesiones satánicas daría lugar a todo un subgénero, sobre todo al éxito de El exorcista (The exorcist, 1973), del que el film de Polanski es un precedente.

La ventaja de La semilla del diablo sobre sus continuaciones diversas es el equilibrio que se guarda entre los momentos de pánico y la descripción psicológica de Rosemary; al final, esta última resulta más Interesante que los golpes de efecto, siempre más proclives al envejecimiento.


1968 - O ESTRANHO MUNDO DO ZÉ DO CAIXAO





FICHA TECNICA



D. y M. José Mojica Marins. P. Jorge Michel Sarkeis y José Mojica Marins. G. Rubens F. Lucchetti. F. Giorgio Attili. S. Julio Pérez Caballar. MO. Eduardo Llórente. DC. Bruñís Martha. PR. Iberia Filmes. DU. 80 minutos. N. Brasil.



INTÉRPRETES Y PERSONAJES



O fabricante de bonecas: Luiz Sérgio Person, Vany Miller. Rosalvo Candor, Mario Lichel, Verónica Krimann, Toni Cardi, Messias de Meló, Leila de Oliveira, Jeff Ribeiro, Abigail de Barros, Cirios Campos, Neilde Aparecida, Antonio F. Ravagnoli, Marlene Alves, Ademar Silva.

A tara: Iris Bruzzi, Jorge Michel, Ana Maria. Amaldo Brasil, Pontes Santos, Antonio Siqueira, Guilhermina Martins, Yvilson dos Santos, Betty Doffer, Luis Carlos Vianna, Rogério de Oliveira, Susan SuKam, Valdelírio Batista, Anselmo Alves, Romeu Rocha, Christine Lemos, Norma Maria.

A ideología: José Mojica Marins (Profesor Oaxiac Odrz), Osvaldo de Souza, Nidi Reis, Salvador Amaral. Jiam Silva. Kátia Dumontva. Daríos Santos, Carla Satisma, Nivaldo Lima, Milene Drummond, Lidia Monteiro, Aparecido Calistro, France Lore, Trabajara Sales, Palito, Se- bastiao Gradim. Evandro Lemos Barreto. Teresinha de Oliveira, Enzo Baroni, Carlos Fará. Geni Franci, Nelita Aparecida, Adison Antu- nes, Maria Luiza, Joao José, José Oliveira.



SINOPSIS



O fabricante de bonecas: Un artesano vende muñecas de inusitada perfección. Cuatro gamberros se enteran de que el hombre vive en su casa con sus cuatro hijas que le ayudan en la elaboración de las muñecas. Se dirigen hacia la casa y asesinan y violan a las mujeres. El padre les sorprende en plena orgía y tomará una terrible venganza.

A tara: Un jorobado espía a una hermosa muchacha que está a punto de casarse. Un día la joven es asesinada por una rival celosa. El jorobado abre el mausoleo de la muerta y vive con ella una noche de amor necrofílico.

A ideología: Ante las cámaras de televisión Zé do Caixao trata de demostrar su aserto de que en el ser humano el instinto supera a la razón. Un periodista y su mujer, que refutan sus teorías, son invitados a visitarle en su mansión. Allí tendrán la oportunidad de ver una serie de alucinantes escenas de horror, masoquismo y brutalidad, como por ejemplo la que muestra a un hombre crucificado, castrado y cu- vas entrañas son comidas por hombres hambrientos. Otra secuencia termina con un banquete donde se sirven las cabezas de un matrimonio con rodajas de limón en la boca.



Luis Gasea escribió que la teoría de que el instinto supera a la razón se demuestra en esta película. La razón incita a los espectadores a abandonar la sala y no seguir soportando tales atrocidades, pero el instinto clava al espectador en su asiento.

Los dos primeros relatos son obra del guionista Rubens Lucchetti, el más famoso escritor de comics fantásticos en Brasil, y en ellos se perciben numerosas influencias de Luis Buñuel, sobre todo en esa mezcla de fetichismo, ne- crofilia y surrealismo que inunda sus imágenes.

El tercer sketch explota ya en un cúmulo de horrores difícilmente soportables, aunque el apogeo del gore en los años posteriores haya podido restar impacto a algunas secuencias.

Mojica Marins continuó rodando films de terror, como Trilogía de terror (1968), O profeta da fome (1969), San- gue e sexo na selva (1971)... El éxito continúa y el personaje se comercializa en todas las dimensiones posibles.

Sea cual fuere su valor artístico, una antología de terror tiene, a la fuerza, que contar con la aportación de José Mojica Marins para aceptarla, como es más probable, o para rechazarla.


1969 - EL CEREBRO DE FRANKENSTEIN



Frankenstein must be destroyed



FICHA TECNICA



D. Terence Fisher. A. Anthony Nelson- Keys y ben Batt. G. Bert Batt. F. (Technicolor) Arthur Grant. M. James Bernard. DM.Philip Mandi. S. Ken Rawklind y Tony Lumkin. MO. Gordon Hales. DA. Bernard Robinson. MQ. Eddie Knight. PR. Hammer Films. DU. 97 minutos. N. Gran Bretaña.



INTÉRPRETES Y PERSONAJES



Peter Cushing (Barón Frankenstein), Verónica Carlson (Anna Spengler). Freddie Jones (Profesor Ricbter), Simón W’ard (Dr. Karl Holst), Thorlev Walters (Inpccror FriscH). Máxime Audley (Ella Brandt), Geor- gc Pravda (Dr. Brandt). Colette O’Neil (Loca). Jim Collier (Dr. Heidecke).



SINOPSIS



Víctor se refugia en la ciudad de Altcm- burg, en una pensión propiedad de la familia Spengler. Una vez allí se entera de que el doctor Karl Host, novio de Anna Spengler, roba drogas de! manicomio en el que trabaja, y de que uno de los hombres internados en el centro es el doctor Brandt, un antiguo colega que todavía ha llegado más lejos que él en sus investigaciones sobre el transplante cerebral. Frankenstein se aprovecha de la inocencia de Anna, a la que llega a violar en la misma pensión familiar, y de la debilidad de carácter de Karl Host para, mediante el chantaje, extraer del internado Brandt las informaciones que precisa. Brandt muere de una crisis cardíaca y Víctor transplanta su cerebro al cuerpo de uno de los médicos del manicomio, el doctor Richter. Al despertarse de la operación, Brandt se ve dentro del cuerpo de Richter y eso le desquicia. Cuando va a pedirle ayuda a Anna, ésta, traumatizada por la violación, le apuñala.
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Freddie Jones y Perter Cushing en "El cerebro de Frankenstein"



Los años van transcurriendo en la agitada vida del doctor Frankenstein, sus experimentos fracasan y la incomprensión le va endureciendo cada vez más. En el comienzo de la película, el barón es un hombre envejecido, amargado, que busca desesperadamente lograr sus propósitos, ya no en bien de la ciencia sino para rehabilitar su nombre y su carrera. El interés antropológico de la película es notable al presentar un estudio profundo de lo que sucedería si se alterase la unidad fundamental de la vida humana -el yo y la circunstancia- introduciendo un cerebro -símbolo del yo- en un cuerpo diferente. Pero el enunciado completo de la frase de Ortega y Gasset: Yo soy mi circunstancia, y si no la salvo a ella no me salvo yo, cobra una realidad pavorosa; el experimento fracasa no por fallo científico -la operación es correcta técnicamente y el cerebro se implanta con éxito en el cuerpo- sino por el rechazo psicológico que se produce; es imposible alterar esa unión porque, si se hace, la estructura de la vida queda fatalmente alterada. La escena en la que Brandt vuelve a la vida en un cuerpo que no es el suyo y se mira al espejo es uno de los momentos más impactantes del cine de terror.

El cerebro de Frankenstein recibió mejores críticas que Frankenstein created woman, y es que tal vez sea la mejor de la serie. Desde el inicio, una huida y un asesinato, hasta el final, en las llamas de una gran mansión donde el barón ve desvanecerse, una vez más, su sueño, se desarrolla un relato enfebrecido, obsesivo, en el que Frankenstein, magistralmente interpretado por Peter Cushing, llena toda la acción con su imponente presencia, con su voluntad de hierro, con una perversidad que le hace despreciar absolutamente todo lo que no sean sus experimentos, su investigación.

En una entrevista realizada por G.R. Parfett, Terence Flsher definió a la perfección el drama del personaje: El barón Frankenstein no ha vendido su alma al diablo por la eterna juventud, como Fausto, sino por la ciencia, pero su castigo está en su continuo fracaso. Frankenstein está condenado a ser prisionero de su propio deseo: crear, esperar y fracasar siempre.

Las imágenes de Terence Fisher en la película expresan admirablemente esta sensación; de ahí su gran valor artístico y antropológico.


1970 - LA NOCHE DE WALPURGIS





FICHA TECNICA



D. León Klimovsky. A. Jacinto Molina. G. Hans Munkel yjacinto Molina. F. Leopoldo Villaseñor. M. Antón García Abril. EE. A Molina. MQ. José Luis Morales. PR. Plata-Atlas. DU. 84 minutos. N. España- Alemania.



INTÉRPRETES Y PERSONAJES



Paul Naschy (Hombre-lobo), Gabv Fuchs, Bárbara Cappell. Patty Sheppard, Yelena Samarina, Andrés Resino, José Marco.



SINOPSIS



Dos jóvenes estudiantes están pasando un día de vacaciones en el campo pero su auto se estropea y se ven obligadas a buscar un refugio para pasar la noche. Encuentran a un hombre solitario que les brinda alojamiento, y enseguida se hacen amigos, pero una noche descubren que el hombre tiene una hermana demente y peligrosa encerrada en la casa.

Las chicas están buscando la tumba de una bruja medieval que fue enterrada en aquellos parajes, a la que accidentalmente unas gotas de sangre devuelven a la vida. Entretanto, el hombre confiesa a una de las mujeres, de la que se ha enamorado, la razón de su soledad; está enfermo de licantropía y en las noches de luna llena se conviene en hombre-lobo. La lucha entre la bruja, las mujeres y el hombre-lobo será trágica y sangrienta.
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Paul Naschy en "La noche de Walpurgis"



El cine fantástico-terrorífíco en España siempre ha sido considerado un género menor relegado a los programas dobles de los cines y con el rechazo frontal de la critica autodenominada comprometida. Por supuesto que el género no ha logrado en España unas notas estilísticas propias ni un nivel de calidad medianamente aceptable, pero tampoco merece el desprecio absoluto, aunque sólo sea por el esfuerzo aislado de hombres como Jesús Franco o Paul Naschy que, además, gozarían en el extranjero de la admiración que se les negaba en su país.

Jacinto Molina, varias veces campeón de España de halterofilia, que suele aparecer en los créditos como Paul Naschy, aunque alterna ambos nombres, es uno de los mayores aficionados al género de terror en España y a él se debe una de las escasas creaciones españolas de personajes fantásticos: Waldemar, el hombre-lobo. A lo largo de su carrera, Jacinto Molina ha ido buscando financiaciones para sus películas, muchas de ellas rodadas con gran penuria de medios pero con un enorme entusiasmo.

En La noche de Walpurgis Molina-Naschy se reserva el guión y el papel protagonista, dejando la dirección al artesano argentino, afincado en España, León Klimovsky, un hombre capaz de enfrentarse a cualquier género, el terror incluido (La rebelión de las muertas, 1973; El extraño amor de los vampiros, 1974...).

Este film fue el mayor éxito comercial de Paul Naschy y gozó de aprecio en círculos europeos. De hecho, se trata de una aceptable película muy por encima de la media española en el género, aunque se le note demasiado el zoom para seguir a los personajes y la imitación descarada de todo tipo de fuentes: alemanas -expresionismo-, italianas -La máscara del demonio-, americanas -el hombre-lobo- y británicas -los films de la Hammer-, La noche de Walpurgis parece un compendio de temas de terror:

1. La casa solitaria y peligrosa donde se refugian mujeres jóvenes y apetecibles.

2. La demente que asalta a las mujeres jóvenes y muestra tendencias lésbicas.

3. Las brujas vampirizadas que resucitan al contacto de la sangre fresca y precisan más sangre para sobrevivir.

4. El hombre-lobo, una enfermedad brutal que aqueja a una buena persona como Waldemar, que lucha en vano contra la maldición.

5. El amor de la mujer, puro y noble, que podrá romper la amenaza diabólica.

Probablemente se quede algún tema más sin enumerar, todo ello ofrecido con ingenuidad y sin dobles en Imágenes que se pretenden impactantes y que en muchas ocasiones lo son, a pesar de los tópicos.

A La noche de Walpurgis no se le puede negar una fuerza y una pasión que se palpan en cada fotograma. Como nota anecdótica hay que señalar que la película explotó en su momento la famosa doble versión para eludir a la censura; en el montaje completo se acentúan los momentos eróticos, incluyendo. Incluso, fugaces desnudos de las actrices protagonistas.


1970 - THE VAMPIRE LOVERS





FICHA TECNICA



D. Roy Ward Baker. P. Harn-Fine v Michael Style. A. Harry Fine, Tudor Gates y Michael Style sobre el relato “Carmilla", de J. Sheridan Le Fanu. G. Tudor Gates. F. Moray Grant. M. Harry Robinson. MO. James Needs. DA. Scott MacGregor. PR Hammer Films-American International. DU. 91 minutos. N. Gran Bretaña-Esta- dos Unidos.



INTÉRPRETES Y PERSONAJES



Ingrid Pitt (Mircalla Karstein / MarcillaJ Carmilla), Pippa Steele (Laura), Madeleine Smith (Emma), Peter Cushing (General Speisdorf), George Cole (Morton), Dawn Addams (La condesa), Kate O’Mara (Gobernadora), Douglas Wilmcr (Barón Har- rog), Jon Finch (Carl), Kirsten Betts, John Forbes Robertson, Haney Hall.



SINOPSIS



Mircalla Karstein es una hermosa mujer vampiro que vuelve de la tumba para vengar la muerte violenta de sus familiares. Sus víctimas indiscriminadas no son sólo hombres sino también muchachas que sacian los instintos lésbicos de Carmilla.

El barón Hartog v el general Spelsdorf son los dos principales rivales con quien tendrá que enfrentarse; el primero es un experto cazador de vampiros, y el segundo, padre de una de las víctimas, lleva siempre consigo una espada de acero que tendrá ocasión de utilizar en la mansión diabólica de Carmilla.
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Ingrid Pitt en “The vampire lovers“



The vampire lovers está realizada por Roy Ward Baker en un fructífero año 1970 que también víó el estreno de Horror of Frankenstein, un fallido Intento de Jimmy Sangster por resucitar al personaje sin la presencia de Peter Cushlng -Ralph Bates encarna a un descendiente del barón en la historia-, y Sears ofDra- cula, del propio Baker, uno de los más sangrientos de la serie. Para la producción de The vampire lovers la Hammer se asoció con American International, compañía americana especializada en películas de terror y a la que se debe la serle de Edgar Alian Poe que adaptó Roger Corman, o esa magnífica comedia de Jacques Tourneur que se llamó The comedy of terrors (1963).

La fuente literaria del argumento fue la historia "Carmllla", de J. Sherldan Le Fanu, un clásico de terror gótico protagonizado por una mujer vamplríza- da que lleva a cabo una terrible venganza sobre hombres y mujeres sin distinción de culpables o inocentes.

Ingrid Pitt fue la encargada de dar vida a la atormentada Carmllla, y la actriz logra dotar al personaje de un inusual sentido del erotismo que la hace parecer enormemente malévola, sobre todo tras la máscara de ingenuidad con que oculta sus propósitos. De entre el resto de mujeres que desfilan en la película cabe destacar a Kate O'Mara, agresiva y fascinante, un adecuado contrapunto para Ingrid Pitt, y junto a ellas brilla Peter Cushing que, pese a la Inconsistencia de su personaje, aporta el carisma necesario para sostenerlo. El erotismo no es una novedad en la producción Hammer, porque ya estaba presente desde Drácula y Las novias de Drácula; sin embargo, The vampire lovers acentúa notablemente la carga erótica de las imágenes explotando a fondo el hecho de que los ataques vengan de una hermosa mujer.

Como es típico en Roy Ward Baker, la película posee una solidez notable, todos sus elementos funcionan bien y no faltan escenas de choque e impacto pero, como también es habitual en el realizador, la excesiva frialdad impide la total brillantez de la obra.

Ante el éxito de la fórmula la Hammer repitió personajes similares en Lust fora vampire, de Jimmy Sangster, también basada en un relato de Le Fanu; después aparecieron Countess Dracula (1971), de Peter Sasdy, de nuevo con Ingrid Pitt, y Twins ofevil, de John Hough.

Ninguna de las tres alcanzó la calidad de The vampire lovers, pero todas ellas forman un auténtico ciclo que bien puede denominarse como erotismo de terror, una combinación que se repetiría en muchos subproductos de mero consumo.


1971 - LOS DIABLOS



The devils



FICHA TECNICA



D. y G. Ken Russell. P. Robert H. Solo y Ken Russell. A Basado en las obras “The devils". de John Whiting, y en “The devils of London". de Aldous Huxley. F. (Technicolor y Panavisión) David Watkin. M. Pe- ter Maxvell Davies, bajo la dirección de David Munrow. MO. Michael Bradsell. DA. Robert Carovright. PR. Russ films-Warner Bros. DU. 109 minutos. N. Gran Bretaña.



INTÉRPRETES Y PERSONAJES



Vanessa Redgrave (Sor Juana de los Angeles), Oliver Reed (Padre Urbano Grandier), Dudlev Sutton (Barón de Laubardemoni), Max Adrián (Ibert), Gcmma Jones (Made- leine de Brou), Murray Melvin (Mignon), Michael Gothard (Barre), Georgina Hale (Philippe). Brian Murphy (Adam), Chris- topher Logue (Cardenal Richelieu), Graham Armitagc (Luis XIII).



SINOPSIS



El sacerdote Urbano Grandier, párroco de Loudun desde 1617 y aliado del rey de Francia Frente a los manejos del cardenal Richelieu, se ha enemistado con el procurador público Trincant, pues ha abusado de la amistad para seducir a su hija Philippe. En 1633 se inicia un proceso contra él, ya que las monjas ursulinas encabezadas por Sor Juana de los Angeles le acusan de haberlas hechizado con prácticas de brujería para después abusar sexualmente de ellas. Urbano es acusado de haber pactado con el diablo; tras numerosas torturas es quemado vivo el 18 de agosto de 1634.



Ken Russell, uno de los más exhibicionistas y efectistas realizadores de los años 60, logró con Los diablos un éxito más que notable, aunque la película, barroca y recargada, sea un muestrario de todos sus defectos, sólo que éstos, en su exceso, pueden convertirse en elementos parcialmente interesantes.

Desde el comienzo, con un macabro ballet de homosexuales, se refleja la decadente realidad de una época corrompida, con una nobleza entregada a las mayores aberraciones y con una constante intromisión de la Iglesia en los asuntos del Estado. La descripción posterior del convento de las ursulinas tendrá un tono parecido: perversiones sexuales, frustraciones eróticas, posesiones del diablo..., todo filmado del modo más exagerado posible, con una cámara que nunca se está quieta y con dos actores, Oliver Reed y Vanessa Red- grave, que dan rienda suelta a todo su histrionismo, a un repertorio de gestos que, desde luego, se colocan a tono con el estilo artificial del film. Los diablos fue muy bien recibida por gran parte de la crítica de su época. En España no llegó a estrenarse, pero en la revista especializada "Terror-Fantastic" se le dedicó un estudio especial con artículos encomiásticos de todos los colaboradores; Francisco Montaner, incluso, la calificó de obra de arte, pese a reconocer la escasa veracidad de los hechos históricos que narraba y la completa deformación que Russell había introducido para lograr el tipo de película sensacio- nalista que deseaba.

Dos décadas después, gran parte del prestigio de Los diablos se ha perdido a causa de la fealdad visual de la obra y del envejecimiento irremisible de muchos recursos que, en 1971, eran considerados modernos y avanzados.

Pese a ello, algo sobrevive en la película, y no es otra cosa que la propia exageración, el trazo de pesadilla morbosa que envuelve toda la historia y que sólo acaba en el fuego cuando Urbano perece amarrado a un tronco, cumpliendo su sentencia.

Las inexactitudes históricas, con toda su carga anticlerical exagerada, invalidan casi todas las propuestas de la película, pero aún pueden admirarse unas imágenes artificiales en las que Russell quiso dibujar su particular visión de un infierno sobre la tierra.


1971 - DR. JEKYLL Y SU HERMANA HYDE



Dr. Jekyll and sister Hyde



FICHA TECNICA



D. Roy Ward Baker. P. Alben Fennell y Brian Clemens. A Basado en la novela de Robert Louis Stevenson. G. Brian Clemens. F. Norman Wanvick. M. David Whitaker. MO. James Beeds. PR Hammer Films. DU. 97 minutos. N. Gran Bretaña.



INTÉRPRETES Y PERSONAJES



Ralph Bates (Dr. Jekyll), iMartinc Beswick (Sister Hyde), Gerald Sim (Profesor Robert- son). Lewis Fiander (Hotvard), Dorothv Alison (Sra. Spencer), Ivor Dean (Burke), Tonv Calvin (Haré), Neil Wilson (Policía anciano), Paul Whitsun-Jones (Sargento Danvers), Philip Madoc (Byker).



SINOPSIS



El Dr. Jekvll dedica todo su tiempo a la investigación sobre un elixir de la vida que, presuntamente, será capaz de alargar la existencia de los seres humanos hasta límites insospechados. El experimento se realiza utilizando hormonas femeninas, vjckyll lo prueba en su propia persona transformándose en una hermosa v sensual mujer. Para continuar experimentando necesita más hormonas femeninas y como los cadáveres se acaban tiene que asesinar a mujeres jóvenes.

Entretanto, en su interior se desarrolla una lucha tremenda entre sus dos personalidades, con el progresivo dominio de Hyde, la mujer que quiere ser la dueña completa del cuerpo. Los crímenes se suceden y la policía comienza a sospechar del doctor.



Después de que Jerry Lewis filmara El profesor chiflado (The nutty professor,1963), una obra maestra que habla, entre parodia y patetismo, de la naturaleza humana y de la doble personalidad, la Hammer produjo una nueva versión del clásico relato de Robert Louls Stevenson. La novedad estribaba en que el inteligente guión de Brian. Clemens hacía transformarse a Jekyll en una mujer. El punto de partida resulta pasionante, es una nueva vuelta de tuerca sobre el imposible antropológico de que en una estructura corpórea -que en licencia poética se transforma también- pugnen dos personeidades diferentes -la expresión personeidad es de Javier Zubiri-; ahora el problema tiene una connotación netamente sexual porque Jekyll se convierte en una mujer y, aunque no quiere ser mujer, utiliza la transformación para lograr sus propósitos. La tragedia se abrirá cuando Hyde, la mujer, comience a dominar a Jekyll.

Roy Ward Baker no saca a la historia todo el partido deseable ya que su realización es demasiado fría, aunque sólida y eficaz; no obstante, existen momentos de gran tensión, como la secuencia en la que el doctor se mira al espejo asombrado y descubre que es una mujer, y el plano que le encuentra tocando sus propios pechos posee una fuerza indudable.

El combate entre lo masculino y lo femenino está, asimismo, bien logrado, aunque de los dos actores, Ralph Bates y Martine Beswlck, ella aparezca mucho más convincente que su compañero.

El esquema, como se ve, es casi Idéntico al del resto de adaptaciones de Stevenson, máxime cuando Baker se limita a pasar muy suavemente sobre el núcleo filosófico que ofrecía la dualidad hombre/mujer en un mismo cuerpo.

En Dr. Jekyll y su hermana Hyde se insiste también en temas muy repetidos en el cine fantástico, sobre todo el problema del fin y los medios. Cuando el doctor habla con su vecina, secretamente enamorada de él, ambos divagan sobre las investigaciones científicas, sobre si es licito matar para que otros puedan vivir; es el mismo debate ético que acontece en Frankensteln, pero ahora se plantea de forma más débil y apagada, sin que ofrezca en ningún momento relevancia o excesivo rigor.

La producción Hammer aporta su estilo típico: buena fotografía -aunque tal vez abuse de las escenas nocturnas-, espléndidos decorados y música adecuada; todo ello convierte el film en una notable obra llena de Interesantes propuestas, aunque no se culminen nunca del todo.

Corría el año 1971 y la Hammer estaba ya en su último período que concluiría en una serie para televisión; las postreras producciones de la hoy mítica compañía fueron Shatter (1974), de Michael Carreras, y To the devil a daughter, de Peter Sykes, que incluía a Chrlstopher Lee y Rlchad Wldmark en el reparto, una coproducción con Alemania en 1976 y la despedida cinematográfica de la productora.


1971 - DRÁCULA CONTRA FRANKENSTEIN





FICHA TECNICA



D. A. y G. Jesús Franco. F. José Climent. M. Daniel White y Bruno Nicolai. PR. Fénix Films-Comptoir Français du Film. DU. 82 minutos. N. España-Francia.



INTÉRPRETES Y PERSONAJES



Howard Vernon, Dennis Price, Maiy Francis (Paca Gavaldón), Alberto Dalbes, Herbert Lom, Luis Barboo, Britt Nichols, Anne Liben, Fernando Bilbao, Geneviéve Deloir, Josianne Giben, Brandy.



SINOPSIS



El doctor Frankenstein, hambriento de poder, decide utilizar las prestaciones, a título gratuito, como esclavos no sólo de su criatura sino también del conde Drácula y de la familia de éste. Sin embargo, el control de estos titanes de la muerte se revela harto difícil, máxime cuando el doctor encuentra en su camino todo tipo de benignas interferencias. Cierta noche de luna llena el acónito florece y obedeciendo la consigna de una profecía aparece el hombre-lobo para complicar aún más la situación.
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“Drácula contra Frankenstein“



Después del rigor Victoriano con que hice “El conde Drácula", "Drácula contra Frankenstein" es un tebeo donde no se explica nada y hay cuarenta minutos mudos, en los que acontecían las cosas más insospechadas. Es una de las partes de mí filmografia que más me gustan (Jesús Franco).

En 1969, y producida por Harry Alan Towers, Jesús Franco rodó una de sus películas más conocidas, convencionales y, dentro de lo que cabe, respetadas por la crítica; se trató de El conde Drácula, con un reparto encabezado por Chrlstopher Lee, Herbert Lom, Klaus Klnskí y Soledad Miranda.

Bastante fiel al original y con un estilo contenido y desusadamente frío, Franco hizo una película discreta, de calidad muy inferior a los clásicos de Tod

Browning y Terence Flsher. Pero el prolífico realizador no se resignó a llevar los personajes a su terreno habitual, el delirio y el desmadre, y lo consiguió en 1971 con la coproducción hispano-francesa Drácula contra Frankenstein.

En esta enloquecida historia el inclasificable Franco se encontró como pez en el agua, y le dio un tratamiento de cómic desquiciado; así, caben secuencias mudas como toda la primera parte, la mezcla de toda clase de monstruos: Drácula, Frankenstein, el hombre-lobo, la parodia venga o no a cuento, el cambio gratuito de ritmo y tono según quien sea el personaje que está en escena y, por supuesto, el terror y el erotismo.

Esta mescolanza fue, como era de esperar, muy mal recibida tanto por la crítica internacional como por los aficionados más puristas al cine fantástico. Sin embargo, en Francia cosechó un notable éxito comercial y, como escribiría Carlos Aguilar, la película no es sino una obra enloquecida, delirante, desmadrada y anticonvencional.

Como es lógico, puede pensarse que el Imposible hilo argumental, los exagerados maquillajes o los pintorescos diálogos no son sino pruebas de la nula calidad de una película a la que no puede tomarse en serio. Sin embargo, por debajo de todo el cúmulo de locuras late un auténtico nervio terrorífico.

Su inclusión en el cine de horror tiene sentido por representar la insólita aportación que la producción española, siempre minoritaria y despreciada, dio al género, por ser la quintaesencia de un cineasta tan peculiar como Jesús Franco y por poseer la locura Inherente a toda película fantástica, aunque esta locura pueda Indigestarse ante la borrachera de imágenes que Franco es capaz de meter en el celuloide. Indiferente no dejará su visión, eso parece claro y admitido.

Señalar, por último, la siempre gratificante presencia de Herbert Lom en el reparto, junto a Howard Vernon, habitual en el equipo de Jesús Franco desde los tiempos del doctor Orloff (Gritos en la noche).

Lamentablemente, no aparece en este film Soledad Miranda, actriz especializada en el género y trágicamente fallecida victima en un accidente de automóvil.


1971 - WHOEVER SLEW AUNTIE ROO?





FICHA TECNICA



D. Curtis Harrington. R Samuel Z. Arkoff y James H. Nicholson. G. Robert Blees y James Sangster. F. Desmond Dickinson. PR. American International Pictures-Hen- dale. N. Gran Bretaña.



INTÉRPRETES Y PERSONAJES



Shelley Winters, Mark Lester, Chloe Franks. Ralph Richardson, Lionel Jeffries, Hugh Griffith, Rosalie Crutchlev, Pat Hey- wood, Judy Cornwell. Michael Gothard.



SINOPSIS



La vieja tía Rosie guarda el esqueleto de su hija en un ataúd que tiene escondido en su tenebrosa mansión. Cuando dos huérfanos llegan para ponerse bajo su cuidado, los problemas empiezan a sucederse ya que los niños ven a “auntie Roo", nombre familiar de Rosie, como una amenaza para ellos. Una noche descubren el equipo de magia del anterior marido de “auntie Roo”, lo que empeora la tensa relación entre los tres. Los huérfanos acabarán encerrando a la tía en un armario y prendiendo fuego a la casa.



En la estela de lo que se dio en llamar grandguignol, es decir, un tono casi esperpéntico, con personajes al borde de la exageración, Whoever slew auntie Roo? sigue los pasos de ¿Qué fue de BabyJane? (Whatever happen to Baby Jane?, 1964) y Canción de cuna para un cadáver (Hush... Hush, sweet Charlotte,1963), pero ahora rodeando a la protagonista, en esta ocasión la veterana She- lley Wlnters, de dos niños: Mark Lester y Chloe Franks. Lester (1958-) alcanzó la fama Internacional con Oliver (1968), de Carol Reed, convirtiéndose en el actor Infantil más solicitado de la época; sin embargo, como tantos otros, no pudo continuar su carrera con la edad adulta, desapareciendo de las pantallas tras El principe y el mendigo (1977), de Richard Fleischer. Con estos elementos típicos de un cuento de hadas maligno: una casa, dos niños, una anciana y un misterio, Curtís Harríngton, realizador, entre otras, de Planeta sangriento (Queen of blood, 1966) y La muerte llama a la puerta (Games, 1967), urde una narración de aceptable Interés, llena de tópicos pero que conservan casi todos el encanto original con que fueron concebidos.

Shelley Winters tiende, como en ella es habitual, al hlstrionismo, pero la concepción de la película requiere esto, así que, lejos de desentonar, se integra perfectamente en el relato; ella se siente a gusto en el papel de "auntie Roo", una especie de hada tenebrosa, pero rodeada por dos niños que no son, precisamente, unos ángeles ¡nocentes del cielo; Lester, en especial, está magnifico con su ingenua expresión en contraste con el malévolo comportamiento de su personaje.

El problema fundamental de Whoever slew auntie Roo? es su escasa credibilidad y la mecánica demasiado visible del relato; lo mejor, si se aceptan sus discutibles puntos de partida, es que numerosos golpes de efecto aún tienen la capacidad de asustar. Además, la película está realizada con modestia y convicción, y eso siempre se nota en el resultado final. La semejanza de la trama con algunos flecos del famoso cuento infantil "Hansel y Gretel" es otro de los atractivos de esta simpática, discreta pero aún disfrutable película de Curtis Harrington. Tal vez no sea extraordinario, pero resulta suficiente.


1971 - EL ABOMINABLE DR. PHIBES



The abominable Dr. Phibes



FICHA TECNICA



D. Roben Fuest. G. James Whiton y W¡- lliam Goldstein. F. (Color) Norman Warwick. M. Basil Kirschin. DA. George Blackwell. PR. American International Pictures. DU. 90 minutos. N. Estados Unidos-Gran Bretaña.



INTÉRPRETES Y PERSONAJES



Vincent Price (Dr. Phibes), Joseph Corten (El doctor), Caroline Munro (La esposa), Hugh Griffith. Thcrry Thomas, Virginia North, Susan Travers, Peter Gilmore.



SINOPSIS



El doctor Phibes, horriblemente desfigurado a causa de un accidente, emprende una venganza diabólica contra los médicos que no pudieron salvar la vida de su mujer. Utilizando las plagas de Egipto que se describen en el Antiguo Testamento, Phibes va dando muerte a todos los que no supieron curar a su esposa en la sala de operaciones.



Toda una curiosidad en el género, ya que en El abominable Dr. Phibes se encuentran elementos de El fantasma de la ópera -los decorados góticos y fastuosos y la caracterización de Phibes- y del psycho-killer moderno, pues, al fin y al cabo, la historia relata una serie de sádicos crímenes cometidos con una sonrisa en los labios.

Otra originalidad es el empleo de las plagas que se describen en la Biblia y que son utilizadas por Phibes para planear, con su inteligencia superlativa, asesinatos tan impresionantes como la víctima que es devorada por las langostas burlando toda la protección policial, o la alucinante escena final en la que el personaje de Joseph Cotten debe intentar salvarse a sí mismo y a su hijo mediante una operación quirúrgica.

Toda esta tensión acumulada sirve al último propósito de la historia, que no es otro que el amor más allá de la muerte que Phibes siente por su mujer muerta, un sentimiento necrófilo que se sublima en el desenlace apotéosico de la película. Vincent Price encarna a la perfeccción al atormentado Phibes y logra una de las caracterizaciones más populares de su carrera en los años 70. Junto a Price destaca otro ilustre veterano, Joseph Cotten, que tuvo ocasión de interpretar en la ultima parte de su carrera algunos films de terror y fantasía en Europa. Ademas del reparto destaca el diseño de los decorados al estilo artdeco y que sirven perfectamente a una historia que, por lo demás, Robert Fuest se limita a narrar de un modo eficaz aunque sin excesiva personalidad.

Vincent Price logró por su trabajo el premio al mejor actor en el Festival de Cine Fantástico y de Terror de Sitges (Barcelona) en 1973. El éxito de la película propició una continuación. El regreso del Dr. Phibes (Dr. Phibes rises again, 1972), también de Robert Fuest, y en la que Price es acompañado por Peter Cushing.


1971 - DESEO POR UN VAMPIRO



Lust for a vampire



FICHA TECNICA



D. Jimmy Sangster. P. Harry Fine y Michael Style. A Basado en un relato de Sheridan Le Fanu. G. Tudor Gates. F. (Color) Davis Muir. M. Harn’ Robinson. MO. Spencer Reeve. DA. Don Mingaye. PR. Hammer Films. DU. 95 minutos. N. Gran Bretaña.



INTÉRPRETES Y PERSONAJES



Yute Stensgard (Mircalla), Ralph Bates (Giles Barton), Barbara Jefford (Condesa), Suzanna Leigh (Janet), Michael Johnson (Richard Lesrrange), Mike Raven (Conde Kamstein), Helen Christie (Srta. Simpson), Pippa Steel (Susan), David Healv, Michael Brennan, Laun Peters, Christopher Cun- ningham, Judy Matheson, CarvI Little. Jack Melford, F.ric Chittv, Christopher Neame, Harvey Hall.



SINOPSIS



En un internado femenino ha revivivo la leyenda de Mircalla Karnstein, la mujer vampiro, y comienzan a producirse extraños asesinatos que atraen la presencia de un joven investigador de la leyenda. Mircalla seduce a todos, profesores y alumnas. y también pretende a la joven que está a punto de destruirla. El desenlace será demoledor para todos.



Segundo film de la Hammer dedicado a Mircalla Karnstein después de The vampire lovers y antes de Twins ofevil, todos ellos derivados de los relatos de Sheridan Le Fanu.

Jimmy Sangster, uno de los nombres mítícos de la Hammer, es el responsable de la puesta en escena de esta película que acentúa el erotismo siempre presente en los films de la productora y cuyo principal defecto es el exceso de zoom y la falta de convicción en algunas de las escenas culminantes, como el ataque de Mircalla a su profesor.

A pesar de sus eventuales defectos, Deseo por un vampiro posee numerosos motivos de interés, todos ellos derivados del original literario y de la presencia física de Mircalla (Yute Stensgard), una mujer de potente fascinación que envuelve la historia y al resto de los personajes con su perversidad, pero también con su inmenso atractivo, cual mantis religiosa insaciable.

La base de Deseo por un vampiro es el deseo y la atracción sexual, y aunque Sansgter no saca todo el partido posible a los personajes, lo cierto es que la seducción maléfica de Mircalla logra hacer vibrar la pantalla con un sentido auténticamente fantástico y diabólico, como por ejemplo la atracción que ejerce sobre sus compañeras o sobre el joven que se enamora de ella y sólo al final se percata de su verdadera identidad.

El desenlace es clásico de las historias de vampiros y el resultado es digno, con retazos de interés. Deseo por un vampiro emerge así como una inteligente, aunque imperfecta, variación sobre el vamplrismo en su faceta más erótica, más sensual, pero no por ello menos perversa.


1971 - TERROR CIEGO



Blind terror



FICHA TECNICA



D. Richard Fleischer. P. Martin Ransohoff y Leslie Linder. G. Brian Clemens. F. (Eastmancolor), Gerry Fisher. M. Elmer Bernstein. MO. Thelma Connell. DA. John Hoesli. PR. Filmways Production- Columbia Pictures. DU. 89 minutos. N. Estados Unidos-Gran Bretaña.



INTÉRPRETES Y PERSONAJES



Mia Farrow (Sarah), Dorothy Alison (Beny Rexron), Robin Bailey (George Rex- ton), Diane Grayson (Sandy rexron), Brian Rawlinson (Barker), Norman Eshley (Steve Reding), Paul Nicholas (Jack Osgood), Christopher Matthews (Frost), Lila Kaye (Madre gitana), Barrie Houghton (Jack, el gitano).



SINOPSIS



Una chica ciega va a pasar unos días en compañía de sus ríos en una casa de campo que éstos poseen en las afueras de la ciudad. Pero un asesino misterioso merodea por los alrededores y asesina a la familia; a partir de ese momento la chica vive en un estado de terror permanente, agravado por su ceguera y su soledad absoluta.



Richard Fleischer (Nueva York, 1916 -) es uno de los grandes cineastas de la generación americana de los años 50 y en su carrera destacan obras maestras del calibre de Los vikingos (The vikings, 1958) y El estranguladorde Boston (The Boston strangler, 1968).

Fleischer se acercó al género de ciencia-ficción con Viaje alucinante (Fantas- tic voyage, 1966), y aunque Terror ciego no es un film de fantasía puede inscribirse con todo merecimiento en el terror, ya que en pocas películas como en ella se describe el proceso inquietante del miedo. Por otra parte, al no haber trama fantástica, el terror de la protagonista se antoja terriblemente cercano y compartido por todos los espectadores que contemplan su odisea.

En este sentido, la escena en que la joven comienza a descubrir a sus familiares muertos, cada uno en un rincón de la casa, y presiente que el asesino puede estar cerca, espiándola, es uno de los momentos más impactantes del cine de los 70. Fleischer no busca el efectismo fácil, sino que retrata admirablemente al personaje femenino central, le deja desenvolverse con la limitación de su ceguera y luego le enfrenta a la amenaza total; de este modo la efectividad está asegurada ya que los efectos de choque se integran en una historia creíble y con unos personajes de carne y hueso. Gran mérito en el logro lo tiene, por supuesto, la excepcional interpretación de Mía Farrow, dulce, transparente, ingenua y vulnerable, lo que hace más dramática la amenaza e impresionante el argumento.

Terror ciego es un excelente film de suspense y terror, superior a los futuros psycho-killers del cine americano, ya que sin necesidad de excesivo gore ni artificios logra expresar la esencia del miedo y lo comunica al espectador. Después la chica ciega sacará fuerzas de flaqueza y podrá enfrentarse a su propia limitación y a su mismo pánico. La segunda parte de la película no alcanza el nivel de la primera, pero en cualquier caso está destinada a permanecer en el recuerdo del buen aficionado. Y es que el terror, para ser efectivo, precisa de talento y no es imprescindible la ficción barroca o rebuscada; con unos escasos elementos bien manejados puede lograrse una inquietante descripción del peligro, de la perversidad y de la cercanía, en definitiva de la muerte.

A destacar, por ultimo, la efectiva banda sonora del célebre Elmer Berns- tein, muy pegada a las imágenes que Fleischer pone en escena.


1972 - EL OTRO



The other



FICHA TECNICA



D. y P. Robert Mulligan. A. y G. Thomas Tryon, de su propia novela. F. (Color De- Luxe) Roben L Sunees. M. Jerry Gold- smith. MO. Folmar Blangsted y Nicholas Brown. DA Alben Brenner. DC. Ruby Le- vitt. V. Tommv Welsh. MQ. Joe Di Bella. PR. Rem-Benchmark-20th. Centurv Fox. DU. 100 minutos. N. Estados Unidos.



INTÉRPRETES Y PERSONAJES



Uta Hagen {Ada, la abuela), Diana Muldaur (Alexandra, la madre), Christopher Udvarnoky (Niles Perry), Martin Udvarnoky (Hollatid Perry), Norma Connolly (Tía Vee), Víctor French (Angelini), Loretta Leversee (Winnie), Lou Frizzell (Tío Geor- ge), Ponia Nelson (Sra. Rowe). Jenny Sullivan (Torne).



SINOPSIS



1935- La familia Perry, compuesta por Ada, la abuela, su hija Alexandra y sus dos gemelos, Holland y Niles, viven en un pequeño pueblecito de Connecticut.

Ada es una mujer misteriosa que gusta de enseñar a los gemelos un extraño juego, por el que Miles es capaz de cambiar de lugar un objeto o un animal con la sola fuerza de la concentración mental. Un día, los dos hermanos cometen un pequeño robo, pero Niles es castigado en lugar de su hermano. Los acontecimientos inexplicables se van sucediendo hasta que, una tarde, un primo de los gemelos aparece brutalmente asesinado. Uno de los gemelos echa la culpa a su hermano, pero éste murió accidentalmente hace tiempo, por lo que nadie le cree.



El guión original de El otro pertenece a Thomas Tryon (1919-1991), antiguo actor, protagonista de El cardenal (The cardinal, 1963), de Otto Premmínger, y que cambió la actuación por la literatura con bastante fortuna; hay que recordar que Fedora (Fedora, 1978), la última obra maestra de Billy Wilder, se basa también en una novela suya. En El otro encontramos ecos de La semilla del diablo (Rosemary's Baby, 1968), de Román Polanskí, en el sentido de la extraña y diabólica presencia de un ser indefinible que va sumergiendo al espectador en un clima de progresiva opresión y terror. Robert Mulligan, director de obras estimables como Matar un ruiseñor (To kill a mockinbird, 1962), opta por un estilo decididamente poético, casi en la estela mágica de Jacques Tourneur, y así logra integrar el tema terrorífico -lo anormal- en el mundo de lo cotidiano -lo real-, presentándolo como una transgresión, casi una violación de aquél en éste.

La originalidad de El otro reside, pues, en esta indagación profunda en los lugares más oscuros de la mente humana, en un mundo de sensaciones que pueden volverse incontrolables en cualquier momento.

Mulligan tiene, entre sus mejores cualidades, la capacidad de lograr unas imágenes reflexivas y poéticas que, de alguna manera, le relacionan con Frank Borzage o Douglas Sirk. Su carrera no ha sido todo lo brillante que cabría esperar, pero films como El otro están tocados de esa magia inefable que es la fantasía, vista más que nunca como la irrupción de lo irracional en el universo de la razón humana o, lo que es lo mismo, el triunfo del sentimiento sobre el pensamiento.

No todo es perfecto en esta obra que peca, en ocasiones, de un exceso de pretensiones que amenazan con desequilibrar la cuidada armonía narrativa en la que la historia se desarrolla, pero sus virtudes son mucho más amplias que sus eventuales defectos, y entre los primeros destaca, de forma sobresaliente, la interpretación inquietante y sugestiva de los niños que incorporan a los dos gemelos: uno de los mejores hallazgos de la película.


1972 - EL JOROBADO DE LA MORGUE





FICHA TECNICA



D. Javier Aguirre. G. Jacinto Molina, Javier Aguirre y Alberto Insúa. E (Color) Raúl Pérez Cubero. M. Carmelo Bernaola. MO. Petra de Nieva. PR. Eva Film (Lara Polop). DU. 90 minutos. N. España.



INTÉRPRETES Y PERSONAJES



Paul Naschy (Gotho), María Elena Arpón, Rossanna Yanni, Vic Winner, María Perschv. Alberto Dalbes, José Luis Chinchilla, Antonio Mavans, Manuel De Blas.



SINOPSIS



Gotho es un jorobado deforme y solitario, al servicio de un doctor que experimenta con seres humanos, que está enamorado de una bella muchacha que un día muere. Gotho enloquece, pero el doctor le convence de que podrá devolverle la vida si le ayuda en todos sus experimentos. El doctor ha creado un primordial, especie de hombre- monstruo, que precisa de carne humana para vivir. Gotho será el encargado de buscársela.
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Paul Naschy en “El jorobado de la Morgue"



Tras el gran éxito de La noche de Walpurgis (1970), Jacinto Molina -Paul Naschy- se convierte en la estrella del género en España y su nombre comienza a aparecer en multitud de títulos que alcanzan una rápida distribución internacional. 1972 es uno de los años más prolíf¡eos de Naschy, Interviniendo en El espanto surge de la tumba, de Carlos Aured -el mito del caballero Alarle de Mar- nac-; El gran amor del conde Drácula, de Javier Aguirre -original variación sobre el vampiro, aquí un hombre tímido que se suicida por amor-; La rebellón de las muertas, de León Klimovsky -sectas hindúes-; Los ojos azules de la muñeca rota, de Carlos Aured -giallo a la española en el estilo de Mario Bava y Darío Argento-; y El jorobado de la Morgue, una de las películas más premiadas de Naschy -mejor actor en el Festival de París y mejor guión en el de Avoriaz- y una de las mejores de su larga y brillante fllmografía.

La historia de El jorobado de la Morgue contiene numerosas referencias cinéfilas y literarias: la locura del científico por crear vida (Frankenstein), el científico demente (La isla de la muerte, el doctor Phibes), la criatura monstruosa (Lovecraft, Frankenstein y el monstruo del infierno) y el tema universal de la bella y la bestia (El jorobado de Notre Dame). Gotho, impresionante creación de Paul Naschy, es un ser abandonado que cuando busca cariño encuentra odio -en una escena le apedrean con crueldad-, por eso su amor Intenso por la muchacha muerta le lleva a colaborar en los crímenes del doctor, idea que remite al personaje del jorobado que interpreta J. Carroll Naish en La zíngara y los monstruos (House of Frankenstein, 1944), que trabaja para el sucesor de Frankens- tein con la esperanza de que el doctor cure su aspecto monstruoso.

Hay escenas asombrosas, como el ataque de las ratas a la muchacha que Gotho lleva en sus brazos y con las que el jorobado ha de enfrentarse en un combate alucinante que fue rodado al natural, sin trucos ni transparencias, o el desenlace con el primordial en rebeldía contra su creador.

El jorobado de la Morgue es una perfecta combinación de horror, erotismo y romanticismo desgarrado y patético. El reparto es dominado por Naschy en una de sus mejores encarnaciones, y brillan en él la belleza de María Elena Arpón, Rossanna Yannl y María Perschy. Nunca Javier Aguirre, director de muy limitado interés, logró una película como esta, si bien en ello ha tenido mucho que ver su protagonista y autor del guión, Jacinto Molina. Como escribiera Angel Gómez: Inmerso en delirantes y bien recargados escenarios, Gotho, ser deforme, pasea su dolor y sus sentimientos como si de un personaje de Poe se tratara.


1972 - PÁNICO EN EL TRANSÍBERIANO





FICHA TECNICA



D. Eugenio Martín. G. Eugenio Martín y Arnaud D Ausseau. F. (Color) Alejandro L’lloa. EE. Pablo Pérez. PR. Granada Films- Benmar. DU. 90 minutos. N. España-Gran Bretaña.



INTÉRPRETES Y PERSONAJES



Christopher Lee (Alexandre Saxton), Peter Cushing (Wells), Silvia Tortosa (Irina), Alberto de Mendoza (Monje), Telly Savalas (Cosaco), Jorge Rigaud (Conde Petrosky), Julio Peña, Angel del Pozo, Helga Liné, José Jaspe.



SINOPSIS



El profesor Saxton ha encontrado en un glaciar el cuerpo, perfectamente conservado, de una criatura, mitad hombre, mitad animal. Entusiasmado con el descubrimiento decide trasladarlo a Londres: para ello lo coloca en una caja y lo factura en el ferrocarril Transiberiano. En el tren viaja el profesor acompañado de su amigo Wells, y también se encuentran el matrimonio Petrosky y un inspector de la policía rusa. Durante el trayecto el monstruo prehistórico revive, escapa de su cárcel y comienza a causar muertes horribles. Todo el tren parece ser víctima de una extraña locura asesina.

[image: ]

Silvia Tortosa



Eugenio Martín, esforzado director español, autor de títulos interesantes como Hipnosis (1962) y Una vela para el diablo (1973), logró con Pánico en el Transiberiano el mayor de los éxitos de su carrera profesional. La presencia en el reparto de dos mitos como Peter Cushing y Christopher Lee garantizó una amplia distribución internacional y la película se convirtió en objeto de culto para los núcleos de aficionados al género.

La historia, como señala Phil Hardy, combina elementos de Asesinato en el Orient Express y La noche del terror ciego, urdiendo una trama interesante, con apuntes filosóficos -el origen de la vida y la evolución del mundo a través del cerebro de la criatura- y sobre todo un clima de suspense bien trazado y unos personajes con vida propia. La realización es correcta, brillante en ocasiones -las primeras apariciones del monstruo-, y aunque el desenlace resulta un tanto excesivo, en el desarrollo se ha tenido tiempo para admirar un buen ejemplo de cine de género, con un estilo británico -pese a que casi todo el equipo es español- y unas muy ajustadas interpretaciones, principalmente por parte de Lee y Cushing. Tanto Alberto de Mendoza como Telly Savalas sobreactúan, pero cumplen en sus cometidos, mientras que Helga Llné y Silvia Tortosa aportan su elegancia y belleza Indudables.

La obra cosechó el premio al mejor guión en el Festival de Cine Fantástico y de Terror de Sitges (Barcelona) y conoció varias reposiciones en España, donde alcanzó, como se ha anunciado, un éxito espectacular.

La caracterizazión de la criatura es adecuada -una influencia más de H.P. Lo- vecraft- y la capacidad de retener en su mente el pasado es una originalidad que la dota de una relevancia más allá de su simple aspecto criminal. Las fuerzas del mal se han desatado en el Transiberiano, tal vez porque lo que estaba dormido nunca se debió despertar. Eugenio Martín demostró ser un aventajado discípulo del estilo Hammer y su obra parece sacada de la mítica factoría del horror y el suspense.


1973 - FRANKENSTEIN Y EL MONSTRUO DEL INFIERNO



Frankenstein and the monster from hell



FICHA TECNICA



D. Terence Fisher. P. Roy Skeggs. G. John Elder (Anthony Hinds). F. Brian Probyn. MO. James Needs. DA. Scott MacGregor. PR. Hammer Rims. N. Gran Bretaña.



INTÉRPRETES Y PERSONAJES



Peter Cushing (Barón Frankenstein), Shane Briant (Dr. Si/non Helder), Madeline Smith (El ángellSarah), John Stratton (El director). Bernard Lee (Tarmuí), Clifford Mollison (Juez), Dave Prowse (El monstruo). Patrick Troughton (Body Snatcher).



SINOPSIS



El joven doctor Simón Helder, admirador de Frankenstein, es condenado a recluirse en un manicomio a causa de sus experimentos con cadáveres. En el manicomio se da cuenta de que el médico que pasa consulta a los pacientes no es otro que Víctor Frankenstein, el célebre barón a quien todos creen muerto, que en las sombras de aquella institución planea nuevos y arriesgados experimentos sobre el transplante del cerebro.

Simón accede a ayudar al doctor, sobre todo porque éste tiene las manos quemadas y no puede operar personalmente. Entre los dos transplantan el cerebro de uno de los internados, un experto en música, en el cuerpo gigantesco de uno de los internos que murió por una caída. El cuerpo no acepta el nuevo cerebro y el desastre se produce. Otro ayudante del doctor es una muchacha muda, llamada “El ángel”, hija del director del manicomio y que perdió la voz por el shock que le produjo un intento de violación por su propio padre.
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Shane Briant, Dave Prowse, Madeline Smith y Peter Cushing en "Frankenstein y el monstruo del infierno"



La visión del manicomio en Frankenstein y el monstruo del infierno es aterradora: un Internado se cree Dios, otro escultor, un tercero es aficionado a la música, todos encerrados en un lóbrego edificio de innumerables corredores que se encuentra bajo la dirección de un degenerado funcionario que, a su vez, está totalmente dominado por Frankenstein.

La película finaliza el ciclo magnífico de Flsher sobre el personaje del barón y, aunque escasamente conocida y apreciada, es la más tenebrosa y alucinante de la serie. Frankenstein es ya un hombre envejecido, herido, pero con la voluntad intacta, con la misma obsesión animando sus actos. Ahora está enterrado en vida en aquel manicomio, sin más compañía que un grupo de dementes peligrosos con los que puede hacer todos los experimentos que desee sin temor a que nadie le pida cuentas.

Fisher logra su obra más terrorífica, la más radical en la descripción del barón, que ahora recibe la ayuda de un joven médico que podría ser él mismo treinta años atrás. Con una espléndida utilización de la música y la fotografía, y una magnifica interpretación de Peter Cushing, se dibuja un clima malsano, un ambiente morboso que se palpa en cada fotograma de tal modo que, a su término, se siente la Impresión de haber sufrido una horrible pesadilla.

Simón accede a ayudar al doctor, sobre todo porque éste tiene las manos quemadas y no puede operar personalmente. Entre los dos transplantan el cerebro de uno de los internados, un experto en música, en el cuerpo gigantesco de uno de los internos que murió por una caída. El cuerpo no acepta el nuevo cerebro y el desastre se produce. Otro ayudante del doctor es una muchacha muda, llamada “El ángel”, hija del director del manicomio y que perdió la voz por el shock que le produjo un intento de violación por su propio padre.

José María Latorre escribió: Es una película sobre la angustia existencia!, una angustia que impregna y se extiende por igual a todos los espectadores. En efecto, angustia siente Simón al ser enviado al manicomio, el barón al no poder operar, la mujer en su mudez y los internados en su desesperanza.

El tono visual de la película, aunque similar en principio al de sus antecesoras, es más dramático y más opresivo, aparte de que la criatura creada por Frankenstein remite directamente a las pesadillas del novelista H.P. Lovecraft, uno de los grandes autores del terror en el siglo XX.

Toda esta acumulación de recursos, personajes y locuras provoca una auténtica visión alucinada, donde cobra todo su poder la expresión de Schreirer sobre la incorrupción de lo irracional en la racionalidad; aquí ya no hay lugar para la razón sino para la obsesión.

Terence Físher no volvió a dirigir ninguna otra película tras Frankenstein y el monstruo del infierno, falleciendo en 1984. Su gran contribución al cine aún precisa descubrimiento.


1973 - EL EXORCISTA



The exorcist



FICHA TECNICA



D. William Friedkin. P. A. v G. William Peter Blatty, basado en una novela propia. F. (Metrocolor) Owen Roizman y Billy Williams. M. Jack Nitzsche, con temas de Penderecki. H.W Henze. Crumb. Webern, Oldfield y Borden. MO. Evan Lott- man. Norman Gray y Bud Smith, bajo la supervisión de Jordan Leondopoulos. DA. Bill Mal ley. PR. Hota Productions- Warner Bros. DU. 121 minutos. N. Estados Unidos.



INTÉRPRETES Y PERSONAJES



Ellen Burstyn (Chris Mac Neil), Max Von Svdow (Padre Merriri), Lee J. Cobb (Teniente William Kinderrnan), Jack Mac- Gowran (Burke Dennings), Jason Miller (Padre Damien Karras), Kitty Winn (Sharon Spencer), Linda Blair (Regan AlacNeil), Rev. William O'Malley (Padre D)er). Barton Hevman (Dr. Klein), Peter Masterson (Directorde la clínica), Titos Vandis (Tío de Karras), Mercedes McCambridge (Voz del demonio).



SINOPSIS



Una niña de doce años ha sido poseída por el diablo. Para tratar de buscar una solución los padres la llevan a un centro médico donde la someten a infinidad de pruebas. Por fin recurren a la ayuda de un sacerdote, el padre Karras, un jesuíta atormentado por problemas de fe que, sin embargo, se toma como cuestión personal y radical la salvación de la niña. La lucha entre el sacerdote y el demonio que habita en el interior de la niña será brutal y dramática.
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Ellen Burstyn y Linda Blair en “El exorcista“



William Peter Blatty es el autor del bestseller "The exorclst", que él mismo se encargó de adaptar para la pantalla en un guión que obtendría el Oscar cinematográfico correspondiente a 1973. El rodaje del film se prolongó durante 105 días, con un coste elevado, pero el éxito fue espectacular, desbordando todas las previsiones. Posteriormente se rodarían dos continuaciones: Exorcista II: El hereje (The exorcistll: the heretic, 1977), dirigida por John Boorman, con Linda Blalr, Max Von Sydow y Richard Burton, y Exorcista III (The exorcist III: legión, 1990), con el propio novelista William Peter Blatty como director.

Hablar de un fenómeno sociológico, como fue El exorcista, siempre es arriesgado, porque lo que se escriba o se comente no va a alterar ya la realidad de los hechos, y el hecho fundamental fue el tremendo impacto emocional que en los públicos de todo el mundo ejerció esta eficaz y hábil realización de William Friedkin que, además, tuvo la virtud de irritar a los críticos agnósticos, que no se explicaban la atención prestada a los párrafos desperdigados por la acción del film. El exorcista es, como descubrió Tom Milne, una película de terror llena de sangre y violencia; con ello lograba atraer el Interés en todos los amantes de las emociones fuertes, pero además los efectos especiales y los detalles físicos desagradables se correspondían con una serie de fenómenos sobrenaturales que también iban a fascinar a un público harto del inveterado materialismo de las historias de los últimos años. La combinación infrecuente de terror y misticismo, de ansias espirituales y escenas sangrientas, iba a resultar explosiva. El propio William Peter Blatty señalaría: Yo sabia lo que tenía que hacer y no dudé en hacerlo. Había que empujar a la audiencia a sentir el sabor de una auténtica emoción; eso es lo que realmente querían y es lo que la película les dio.

La afirmación de Blatty es absolutamente exacta. Las emociones y las sorpresas están perfectamente calculadas y, además, recubiertas de ropaje filosófico para que causen mayor efecto y aceptación. En este sentido, la caracterización del padre Karras, en su agónica lucha por recobrar la fe, es una de las más efectivas del cine de los años 70, tan repleto de banalidad y superficialidad portodas partes. William Friedkin se aplica lo suficiente para que todos los elementos de la mezcla resulten proporcionados y eficaces, y, desde luego, lo consigue; a ello ayuda no poco el espléndido reparto, en el que destacaría Linda Blair en el papel de la niña, un personaje que marcaría toda su futura carrera como actriz. Hoy, El exorcista ha envejecido bastante, pero aún puede admirarse lo perfecto de su maquinaria para fabricar y provocar emociones primarias, algo que nunca debe ser despreciado ni mucho menos minimizado.


1974 - NO PROFANAR EL SUEÑO DE LOS MUERTOS





FICHA TECNICA



D. Jorge Grau. P. Edmondo Amati. G. Sandro Continenza, Marccllo Coscia, Miguel Rubio y Juan Cobos. F. (Color) Francisco Sempere. DU. 91 minutos. N. España-Italia.



INTÉRPRETES Y PERSONAJES



Rav Lovelock, Cristina Galbo, Arthur Kennedy, Aldo Massasso. Giorgio Trestini, Roberto Posse, Janine Mestre, José Ruiz Lifante, Fernando Hilbcck, Isabel Mestre.



SINOPSIS



Para mejorar los cultivos agrícolas se han autorizado para el uso unas sofisticadas técnicas que van a producir un efecto perverso en los seres humanos los muertos salen de sus tumbas y devoran carne humana. George descubre la causa y trata de combatir la plaga, pero se ve perseguido por un brutal policía que quiere capturarle. En el interior de un hospital, George descubrirá con horror que su novia está en poder de los zombies. El desenlace será violento y trágico.



En el difícil universo del terror hispano se movieron otros hombres aparte de Jesús Franco, Narciso Ibáñez Serrador y Paul Naschy, como, por ejemplo, Amando de Ossorío, responsable de un buen número de títulos (La noche del terror ciego, 1971; La noche de los brujos, 1973;...), o Eugenio Martín, a quien se debe la estimable Pánico en el Transiberiano (1972), film que reunió en su reparto a dos de las máximas estrellas del género: Peter Cushing y Christopher Lee.

Jorge Grau no parecía, sin embargo, el hombre adecuado para rodar una historia de zombies, por más que en 1972 ya hubiera ofrecido un thriller efectista como Ceremonia sangrienta. Cercano ya el tiempo en que Grau haría La trastienda (1975), con el primer desnudo integral femenino del cine español, este No profanar el sueño de los muertos recoge numerosos motivos de La noche de los muertos vivientes (The night ofthe living dead, 1968), de George A. Romero, y no se priva de complicadas interpretaciones políticas.

En efecto, la aparición, hay que reconocer un tanto absurda, del sádico policía da pie a buscar un paralelismo político con la situación española en los últimos años del régimen de Francisco Franco. Sea como fuere, lo cierto es que la película gozó de cierta relevancia y popularidad, y obtuvo el primer premio en el Festival de Cine Fantástico y de Terror de Sitges (Barcelona). Como era de esperar en Grau, un cineasta con ínfulas de creador casi nunca demostradas, el relato no podía ser un simple recorrido por el género disfrutando de sus tópicos, sino que había que trascenderlo de algún modo; Grau lo hace con los guiños políticos, no muy logrados, y con cierto y soterrado sentido del humor que permite salvar muchas secuencias de la exageración que una obra de estas características siempre tiene el riesgo de caer en el ridículo.

Hay que reconocer que el guión, en el que están implicados los escritores y cinéfilos Juan Cobos y Miguel Rubio, es hábil, y muchas imágenes tiene un poder expresivo que no es inferior ni mucho menos al de La noche de los muertos vivientes; lo que sucede es que la fotografía en color, aunque sea espléndida, priva a muchas secuencias del tono ominoso y amenazante que poseía el blanco y negro del film de Romero.

Entre los actores destaca el veterano Arthur Kennedy, que se hace sin problemas con el mando de la película; el resto, italianos y españoles, hacen lo que pueden en medio de la proliferación de sangre y carne descompuesta que es la marca de estilo de esta curiosa e interesante -no para todos los públicos- película de Jorge Grau, un hombre que no ha podido encontrar en cine todavía la obra maestra que anda buscando.


1974 - LA MATANZA DE TEXAS



The Texas chainsaw massacre



FICHA TECNICA



D. y P. Tobe Hooper. G. Kim Henkel y Tobe Hooper. F. (Color) Daniel Pearl. M. Tobe Hooper v Wayne Bell. MO. Sallye Richardson y Larry Carroll. DA. Robert A. Bums. PR Vortex-Henkel-Hooper Production. DU. 86 minutos. N. Estados Unidos.



INTERPRETES Y PERSONAJES



Marilyn Bums (Sally Hardesty), Allen Danziger (Jerry), Paul A. Partain (Franklin Hardesty), William Vail (Kirk), Terri Mc- Minn (Pam), Edwin N'eal (Hitchhiker), Jim Siedow (Hermano mayor), Gunnar Hansen (Cara de etiero), John Dugan (Grandpa).



SINOPSIS



Un grupo de jóvenes se dispone a realizar unas excursiones por varios desolados parajes en Texas. En el transcurso del viaje los chicos tienen un altercado con un demente sádico que se sube a la furgoneta y les gasta bromas macabras, por lo que es expulsado violentamente del auto. Los jóvenes llegan a una casa abandonada y acampan en ella; de repente, un desconocido comienza a atacar a los chicos, asesinando uno a uno y de forma espantosa a los que caen en sus manos. Una de las chicas es capturada por la familia del criminal, entre los que destaca un enloquecido y deforme individuo, que blande una sierra mecánica como arma homicida, y un anciano momificado que no se sabe si está vivo o muerto. Los instantes de pánico serán aterradores.
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Gunnar Hansen y John Dugan en "La matanza de Texas"

La matanza de Texas es uno de los films emblemáticos del contemporáneo cine de terror, cuyo éxito en taquilla sacó al gore de los reductos de la marginalldad y, además, supo crear una legión de seguidores de este tipo de productos llenos de sangre, crímenes y descuartizamientos.

Obviamente, el éxito comercial no lo es en términos absolutos; La matanza de Texas no es uno de los films más populares de la década sino que reduce su influencia a un sector del público, pero teniendo en cuenta su bajo coste y su planteamiento de producción independiente, el triunfo puede considerarse sorprendente.

Los valores de un film de este estilo son cuando menos dudosos pero, aunque quepa su rechazo, no hay que ignorar una serie de detalles que hacen elevar La matanza de Texas sobre muchos otros títulos similares.

En primer lugar, el acierto en la descripción del grupo de asesinos que tiene un punto de parodia que evita cualquier ridículo en que pudiera caerse a causa de la exageración. La familia asesina, con ese impagable padre momificado que apenas puede moverse, oscila entre el terror y la caricatura, lo que demuestra el saludable sentido del humor de que hace gala Tobe Hooper. En este aspecto, las persecuciones del loco con la sierra mecánica pueden interpretarse casi en plan cómico, como si fueran los dibujos animados de un comic que muestran, en una serie de viñetas, los desaforados gritos de la víctima y la malvada risa nerviosa del agresor.

En segundo lugar, Hooper logra imponer un ritmo efectivo que no decae y que depara alguna que otra sorpresa visual, algo que no se conseguirá en la mediocre segunda parte que se lanzó diez años depués, con más presupuesto pero menos imaginación.

El resto no es sino tópicos inteligentemente colocados y, por supuesto, los personajes no tienen más trazo que el de los dibujos de un tebeo. Lo peor de La matanza de Texas son algunos feos zooms sobre los protagonistas y cierto feísmo fotográfico muy del estilo de los años 60 e irremisiblemente anticuado.

Con esta obra Hooper alcanzó la fama entre los aficionados y se especializó en el género fantástico, llegando a dirigir una de las famosas producciones de Steven Spielberg, la popular Poltergeist. Su inspiración continuó siendo la serie B norteamericana, aunque pasada por las convenciones del gusto contemporáneo, más o menos discutible.


1974 - VINIERON DE DENTRO DE…



Shivers



FICHA TECNICA



D. David Cronenberg. P. John Dunning y Andre Link. F. (Color) Robert Saad. M. Ivan Reitman. MO. Patrick Dodd. PR. Target. DU. 84 minutos. N. Canadá.



INTÉRPRETES Y PERSONAJES



Paul Hampton, Joe Silver, Lynn Lowry, Allen Magicowskv, Barbara Steele, Susan Petrie.



SINOPSIS



Un científico experimenta un arriesgado método de curación de enfermedades internas que consiste en introducir parásitos en el cuerpo humano para que eliminen los elementos dañinos para la salud. El experimento fracasa, ya que estos parásitos, después de producir en las víctimas un estado de ansiedad sexual v locura, las asesinan absorbiendo sus visceras. El contagio es veloz y las muertes se suceden en una ciudad canadiense. Además, los muertos se convierten en una especie de zombies que tan solo quieren saciar su deseo y propagar la plaga.



Con diversos títulos: Shivers, They carne from within y The parasite murders, esta película, aunque posee elementos de ciencia-ficción, se encuadra claramente en el género de terror, ya que utiliza dos recursos típicos de este estilo:

a. Los experimentos científicos fallidos: Frankenstein como principal modelo, pero también el doctor Jekyll en sus múltiples variantes.

b. La mitología de zombies y vampiros: de hecho, el tétrico desfile de poseídos por los parásitos, en la escena final de la piscina, recuerda mucho cualquier película de invasión de zombies, sobre todo La noche de los muertos vivientes (The nightofthe living dead, 1968), de George A. Romero. La novedad estriba en el matiz erótico de estos monstruos, que buscan satisfacer un salvaje instinto sexual.

Con Vinieron de dentro de... se dio a conocer internacionalmente el director canadiense David Cronenberg, nacido en 1948, y que había debutado en el cine, en 1970, con Crimes ofthe future. Su estilo, aunque personal y reconocible, se enraíza en la rica tradición del fantástico norteamericano.

Cronenberg irá menteniendo y depurando sus constantes narrativas en films de ciencia-ficción, como Cromosoma 3 (The brood, 1979) The DeadZone (1983), o Videorome (1983), todas ellos dotados de Imágenes Inquietantes y duras, en ocasiones Incluso desagradables y cercanas al Inevitable gore de los años 80.

Vinieron de dentro de... participa de todas las futuras características del cine de su autor: hay descubrimientos científicos, escenas de choque e impacto, un retrato eficaz y rápido de la psicología de los personajes y un ambiente entre morboso y malsano bastante bien logrado.

El guión exagera el original punto de partida y por eso la historia termina por ser un relato más de zombies, con la única originalidad, ya reseñada, del deseo erótico. A veces se nota el escaso presupuesto y algunas escenas bordean la parodia, aunque ésta es consciente, como sucede en los films de Larry Cohén; de todos modos, la secuencia final de la piscina posee fuerza y compensa de la endeblez presente en otros momentos de la película.

David Cronenberg dio enseguida el salto al cine norteamericano, pero Vinieron de dentro de... queda como una notable curiosidad y es la mejor obra del período canadiense de su autor.


1974 - EL FANTASMA DEL PARAISO



Phantom of the Paradis



FICHA TECNICA



D. A. y G. Brian De Palma. P. Edward R Pressman. F. (Movielab Color) Larry Pizer. EE. Greg Auer. M. Paul Williams. MO. Paul Hirsch. S. James Tanenbaum. AD. Michael Dmytryk y Roben Enrietto. DA. Jack Fisk. DC. Sissy Spacek. V. Rosanna Norton. PR. Pressman-Williams Productions. DU. 91 minutos. N. Estados Unidos.



INTÉRPRETES Y PERSONAJES



Paul Williams (Swan), William Finley (Winslow I jach, el fantasma), Jessica Harper (Phoenix), George Memmoli (Phil- bin), Gerritt Graham (Beef. Gene Gross (Warden), Henry Calvert (Animador), Troy Haskins (Juez), Jeffrey Comanor, Archie Hahn y Harold Oblogn (Cantantes), Bobby Birkenfeld. Carol O’Leary.



SINOPSIS



Swan, un poderoso productor musical, busca un nuevo sonido para inaugurar la sala "El Paraíso”, un auténtico palacio del rock. El elegido es Winslow, un tímido genio que ha compuesto una cantata sobre Fausto.

Winslow le entrega la obra pero es rechazado: entonces conoce a una de las chicas del coro, Phoenix, y se enamora de ella. Los matones de Swan le expulsan con violencia y le acusan de pervertido y drogadicto, por lo que es condenado a prisión. Cuando logra salir comprueba que Swan le ha robado la música y busca entonces venganza, pero un accidente le convierte en un monstruo. Winslow tratará de que su obra, “Fausto”, no se estrene en “El Paraíso".



Brian De Palma, ilustre Imitador de Alfred Hltchcock, probó fortuna en el thri- ller cercano al terror y la fantasía, con títulos sugerentes como Hermanas (Sis- ters, 1973), Carrie (1976), La furia (The fury, 1977) o Vestida para matar (Dressed to kill, 1980). Uno de sus mejores trabajos es El fantasma del Paraíso, un fascinante cruce entre "Fausto" y El fantasma de la ópera, servido con decorados barrocos y música rock. De Palma siempre fue hábil en su combinación de estilos y esta película es una buena muestra de su talento, ya que no falta ni el ritmo vertiginoso, ni los efectos extravagantes -¿cómo describir la mansión de Swan?-, ni la comedla ni el terror. El mérito reside en que todos los elementos se engarzan de forma convincente y que la exageración se convierte en marca de fábrica, sirviendo a la historia y a los personajes, aparte de a sí misma.

El fantasma del Paraíso es una comedia musical, pero sus toques de horror -a veces gore, como el accidente de Winslow- y la temática con su inteligente visión personal del tema universal del fantasma de la ópera le garantizan un lugar de privilegio en el cine moderno.

El look, un tanto psícodéllco, de algunas imágenes ha envejecido, pero no lo ha hecho la puesta en escena increíblemente ágil ni el montaje vertiginoso ni la inolvidable caracterización de Swan, Phoenix o Winslow. Punto aparte merece la rica banda sonora con temas de rock, blues, poop, folk y country, todo un regalo para el buen aficionado.

El fantasma del Paraíso no es terror clásico, pero puede considerarse como una curiosa, brillante y original ópera-rock de terror, con un estilo visual propio y con el suficiente toque mágico como para encuadrarse en la antología heterodoxa del género.


1975 - ESTOY VIVO



It’s alive



FICHA TECNICA



D. P. A. y G. Larry Cohen. F. (Color) Felton Hamilton. M. Bernard Hermann. MQ. Rick Baker. PR. Warner Bros. DU. 85 minutos. N. Estados Unidos.



INTÉRPRETES Y PERSONAJES



John Ryan (Frank Davies), Sharon Farrell (lenore Davies), Andrew Duggan (Elprofesor), Guy Stockwell (Clayton), James Dixon (TenientePerkins), Michael Ansara (El capitán), Robert Ewhardt (El ejecutivo), William Wellman Jr. (Charlie), Shamus Locke (El médico), Mary Nancy Burnett (La enfermera).



SINOPSIS



Como efecto maligno de una nueva droga que acaba de comercializarse, ya que va a ser usada como píldora anticonceptiva, una mujer embarazada da a luz un bebé- monstruo, en una especie de terrible mutación genética. El bebé tiene instintos salvajes. pero tras duras vacilaciones es aceptado por la atribulada familia. Sin embargo, la sociedad no lo acepta y hará todo lo posible para acabar con su vida. Una noche lluviosa en Los Angeles, en un clima de pesadilla, el desenlace trágico llegará por fin.
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Rick Baker completando la cabeza del modelo bebé-monstruo que aparece en “Estoy vivo"



Esta película de Larry Cohén -a quien no hay que confundir con los hermanos Joel y Ethan Coen- es un original argumento que combina elementos sardónicos con trazos típicos del gore terror, todo ello dentro de un tono de "serie B" de los años 50, que caracteriza casi toda la obra de este curioso realizador que ha logrado hacerse con un puesto relevante en el panorama del cine fantástico contemporáneo.

Estoy vivo es la mejor película de Larry Cohén, aunque La serpiente voladora (Q. The winged serpent, 1982) o Gold told me to queden muy cerca. No se trata de obras maestras, incluso la mezcla de estilos y la desfachatez con que están realizadas pueden resultar discutibles, pero en ellas late un profundo amor al cine, un primitivismo encantador y una ciega convicción en las posibilidades expresivas de la imagen cinematográfica. Cohén quiere contar cuentos de miedo con unas gotas de reflexión personal, y lo hace de forma directa, sin caminos intermedios, con una estética no muy lejana al comlc, pero logrando aciertos estéticos indudables.

La critica perezosa calificó Estoy vivo de reaccionaría, no se sabe bien por qué, tal vez en el desesperado intento de defender la vida humana; aunque el niño sea un ser monstruoso, algunos quisieron ver una requisitoria contra el aborto, pero hay que exagerar un tanto para encontrar estas intenciones en un film como Estoy vivo, aunque fugazmente estén presentes. Esto sería, obviamente, un punto positivo para la ¡dea de la historia: nadie tiene derecho a cercenar una vida humana, ni siquiera la del niño no nacido o recién nacido.

El ritmo de la película es notable y el diseño del bebé-monstruo ingenioso y convincente. Larry Cohén demostró en la realización poseer un talento cinematográfico envidiable, aunque no siempre se ponga al servicio de guiones consistentes. Tal vez ahí resida la grandeza y la debilidad de la serie B norteamericana.

El gran éxito de Estoy vivo provocó el rodaje de dos films más sobre el tema: Siguen vivos (It Lives again, 1978), en el que se acrecentaba la violencia de los niños-monstruos, e Ifs alive III: Island of the alive (1986), curioso final de la saga, en la que los niños se han reproducido y piden ayuda a sus padres, ahora abuelos, para que salven de la matanza a los nuevos bebés.

Lástima que el desarrollo de las historias no haya sido trabajado a fondo, porque los personajes y el argumento de Estoy vivo se encuentran entre los más originales y estimulantes que ha ofrecido el cine fantástico en los últimos años.


1975 - TIBURÓN



Jaws



FICHA TECNICA



D. Steven Spielberg. P. Richard D. Zanuck y David Brown. A. Basado en la novela de Peter Benchley. G. Peter Benchley, Howard Sackler, John Milins, Hai Barwood, Matthew Robbins, Steven Spielberg y Carl Gottlieb. F. (Technicolor y Panavisión) Bill Butler, Valerie Tavlor (secuencia tilummes reales) y Rexford Mete (secuencias submarinas). M. John William. MO. Edward M. Abroms y Verna Fields. S. John R. Cárter y Roben Hoyt. DA. Joseph Alves Jr. DC. John M. Dwvner. Creador tiburón mecánico: Roben A Mattev. Construcción técnica escualo: Manfred Zendor. PR. Zanuck/Brown-Universal Pictures. DU. 124 minutos. N. Estados Unidos.



INTÉRPRETES Y PERSONAJES



Roy Scheider (Sberiff Martin Brody), Roben Shaw (Capitán Quiñi), Richard Drey- fuss (Matt Hooper), Lorraine Garv (Ellen Brody), Murray Hamilton (Alcaide Vaughn), Cari Gottlicb (Meadom), JcfFrey C. Kramer (Hendricks), Suan Backline (Chrissie), Jonathan Filie (Cassidy). Ted Grossman (La victima del estuario), Pecer Benchley (Reportero TV).



SINOPSIS



Un grupo de jóvenes se divierte por la noche y una muchacha corre para darse un baño en una playa de la ciudad de Amity. Su compañero intenta imitarla pero, agotado por la bebida, cae en la arena y se queda dormido. Ella nada, contenta, hasta que algo desconocido la ataca mortalmente bajo el agua. Al día siguiente, el jefe de policía. Martin Brody, se enfrenta a los hechos y la única explicación es que la joven ha sido atacada por un gigantesco escualo. Las autoridades de la localidad no desean que se divulguen esas noticias por miedo a que baje el turismo, pero cuando se multiplican otras agresiones parecidas se ven obligados a contratar los servicios de un marino veterano. Quint, al que acompañarán en su expedición el jefe de policía y también un joven ictiólogo, Man Hooper. Los tres hombres se enfrentarán al monstruo en alta mar: la lucha será durísima e imprevisible y tendrá un inquietante final.
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Richard Dreyfuss y Robert Shaw en “Tiburón



Antes de convertirse en película, una superproducción de ocho millones de dólares, Tiburón era una novela escrita por Peter Benchley; el propio autor, con la ayuda de Carl Gottlieb, se encargaría de escribir el guión. Para Steven Spielberg, que en 1975 aún era escasamente conocido, Tiburón podía ser un acercamiento al universo de uno de sus'cíneastas favoritos, Alfred Hitchcock, sobre todo al de Los pájaros (The birds, 1963), con la que podría buscarse alguna similitud. Sin embargo, todo el misterio fascinante del film de Hitchcock se reduce en Tiburón a un planteamiento muy obvio que enseguida descubre cuáles van a ser sus cartas y sus recursos. El secreto de la película reside en que Spielberg ha decidido convertirla no en un relato de tensión, en el que conocemos las claves desde el principio, sino en una historia de miedo, de terror, en la que el monstruo marino se convierte en la terrible amenaza externa que hace peligrar la existencia ordinaria, la vida cotidiana. Desde este punto de vista, el film funciona mucho mejor, sobre todo teniendo en cuenta su inusitada perfección técnica y los impresionantes golpes de efecto que van salpicando la acción; a ello no es ajena la excelente labor de la montadora Verna Fields que, en colaboración con el director, supo crear un hábil montaje que casi siempre hace olvidar las posibles debilidades o convencionalismos de la historia.

Tiburón comienza con la colosal secuencia de la muerte de los jóvenes en la playa, que constituye una de las grandes creaciones del cine contemporáneo, reconocida, incluso, por los detractores de Spielberg. Con este comienzo estre- mecedor, que no es sino la aplicación práctica de la máxima de Cecil B. De M¡- lle acerca del ritmo creciente que debe llevar un film, es mérito del director el que la película apenas decaiga, como lo es también que la simpleza del argumento encontrara por parte de algunos críticos complicadas interpretaciones polítíco-simbólicas que carecen de toda consistencia. Una vez descubierto el misterio, Tiburón se plantea como una despiadada lucha entre el hombre y la bestia, entre los tres cazadores y el gigantesco tiburón asesino; la influencia de Melville y su mítica "Moby Dick" planea entonces sobre el argumento.

A la película se le ha achacado una excesiva frialdad al confiar demasiado en los efectos técnicos que salpican la acción, pero esto no parece del todo cierto, ya que Spielberg se preocupa también de humanizar a los personajes, ayudado de unos espléndidos actores y en sus manos el ritmo de la historia llega a ser asfixiante y terrorífico. Por otra parte, la presunta incapacidad de Spielberg para crear personajes es un tópico que se desmorona ante una visión despre- juíciada de películas tan espléndidas como E.T. (E.T. the extra-terrestrial, 1982), El color púrpura (The color purple, 1985) o Indiana Jones y la última Cruzada (Indiana Jones and the last Crusade, 1989), que, junto a Tiburón, elevan a su autor a uno de los puestos de privilegio en el cine mundial de los últimos veinte años.

Tiburón se convirtió en un monumental éxito de taquilla, propiciando toda una mitología particular y la correspondiente serie de continuaciones, todas ellas muy inferiores, y cuya visión sólo sirve para confirmar la calidad de este producto, que no es genial pero que demuestra la inmensa sabiduría cinematográfica de ese digno sucesor de los clásicos de Hollywood que es Steven Spielberg.


1975 - ¿QUIÉN PUEDE MATAR A UN NIÑO?





FICHA TECNICA



D. Narciso Ibáñez Serrador. A. Basado en la novela "El juego”, de Juan José Plans. F. (Color) José Luis Alcaine. M. Wáldo de los Ríos. PR Manuel Salvador. DU. 111 minutos. N. España.



INTÉRPRETES Y PERSONAJES



Lewis Flander, Prunella Ransome, Antonio Iranzo, Miguel Narros, María Luisa Arias, Marisa Porcel y... los niños.



SINOPSIS



Una pareja de turistas ingleses llegan a una isla solitaria donde, al parecer, sólo habitan niños. Empiezan a investigar y descubren los cuerpos mutilados de algunos adultos. Se dan cuenta entonces de la dramática verdad: los niños han asesinado a todos los adultos aprovechando sus ¡nocentes expresiones y el hecho de que ningún adulto se atrevería a usar la violencia contra ellos. El hombre intenta escapar de aquella pesadilla pero no va a poder hacerlo y la amenaza se extenderá por todos los lugares cercanos.
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¿Quién puede matara un niño?



En La residencia (1969), popular película que batió récords de taquilla en las pantallas españolas, Narciso Ibáñez Serrador dio muestras de su gran habilidad técnica y de su conocimiento profundo de los resortes emocionales del espectador, por más que la obra, en sí, estuviera llena de tópicos y efectos fáciles. Cuando en 1975 acomete su segundo largometraje se fija en un relato titulado "El juego", original de Juan José Plans, y le cambia el título por el mucho más atrayente de ¿Quién puede matara un niño?, introduciendo la acción con un prólogo que muestra todas las salvajadas, crímenes y malos tratos que soportan los niños en el mundo actual. El recuerdo y la presencia de Alfred Hitchcock, sobre todo en Los pájaros (The birds, 1963), planea a lo largo de la historia; las preguntas son las mismas: ¿porqué atacan los niños?, aunque las semejanzas entre aquella obra maestra y este modesto cuento fantástico se limiten a coincidencias formales.

Ibáñez Serrador emplea su habitual inteligencia para construir un relato lleno de elementos comunes al género, pero no por ello carentes de fuerza y atractivo. La ¡dea de los niños convertidos en asesinos presentaba numerosos motivos de interés, aunque el desarrollo haya preferido fijarse en los aspectos más superficiales del tema. Pese a los defectos,' ¿Quién puede matara un niño? tiene muchos momentos inquietantes, sobre todo si no se observa con ojos hipercríticos; los niños, siguiendo la tradición malévola de El pueblo de los malditos (Village of damned, 1960), encarnan con propiedad las fuerzas de lo desconocido, y Serrador demuestra que es un magnífico director de actores y que conoce, como pocos, los mecanismos primarios para despertar el interés y el miedo, como lo atestiguan, además, sus múltiples y triunfales programas para la televisión, entre los que destaca la popular serie de terror Historias para no dormir, un episodio mítíco en la biografía de la televisión española.

Los recursos técnicos son también brillantes, como excelente es la música y banda sonora ideada por el malogrado Waldo de los Ríos, aunque no le faltaron detractores por su peculiar estilo musical, y, en general, la película se mantiene como un interesante esfuerzo creativo en el panorama, no muy destacado, del género del terror en España. Lamentablemente, ni Ibáñez Serrador en esta película quiso llevar la historia hasta sus últimas consecuencias, como sí hizo Hítchcock en Los pájaros, ni volvió a dirigir otro largometraje, limitando su trabajo futuro al medio televisivo.

En 1991, José Luis Garci, el mejor director español de la década de los 80, presentó una magnífica serie de televisión. Historias del otro lado, trece me- diometrajes en el filo de lo fantástico, uno de los cuales, El gran truco, es una maravillosa historia de amour fou cuyos valores están aún por descubrir, dado el incomprensible rechazo que Garci despierta en algunos sectores influyentes, aunque minoritarios, de la literatura cinematográfica hispana.


1976 - CARRIE





FICHA TECNICA



D. Brian De Palma. P. Paul Monash. A. Basado en la novela homónima de Stephen King. G. Lawrence D. Cohen. F. (Metrocolor) Mario Tosi. EE. Gregory M. Auer. M. Pino Donaggio, bajo la dirección de Natale Massara. MO. Paul Hirsch. S. Bcrtill Hallberg y Dan Sable. AD. Donald Heltzer. DA. Wiliam Kenney y Jack Fisk. V. Rosanna Norton. PR. Red Banks Films- United Artists. DU. 97 minutos. N. Estados Unidos.



INTÉRPRETES Y PERSONAJES



Sissy Spacek (Carrie White), Piper Laurie (Margaret White), Amy Irving (Sue Snell), William Katt (Tommy Ross), John Travolta (Billy Nolan). Nano.-Allen (Chris Hargen- son). Betty Buckle)- (Srta. Collins), P.J. Soles (Norman Watson), Priscilla Pointer (Sra. Shell), Sydney Lassick (Sr. Fromm), Stefan Gierash (Sr. Morton), Michael Talbott (Freddy). Doug Cox (El Pico), Harry Gold (George). Cindy Daly (Cora), Ron' Stevens (Kenny), Anson Downes (Ernest), Noelle North (Frieda), Cameron De Palma (Niño en bicicleta).



SINOPSIS



Carrie White es una joven tímida e inocente que tiene problemas para relacionarse con sus compañeros de clase. Tras un partido de voleibol, en el que hace perder a su equipo, la muchacha descubre en la ducha su primera menstruación. No sabe nada al respecto y cree encontrarse en peligro. Las burlas de sus compañeras son atajadas por la señorita Collins, profesora de gimnasia y única persona que parece comprender su debilidad.

En el despacho del director del instituto, Carrie se da cuenta de que posee poderes telequinésicos. La profesora comunica el incidente de la ducha a Margaret White, la madre de Carrie, una fanática religiosa. Esta recibe a su hija como si fiicra la reencarnación del diablo y la encierra en la despensa como castigo a su impureza. Por la noche, Carrie se reafirma en sus poderes rompiendo con la mente el espejo de su habitación. Al día siguiente, la señorita Collins castiga a sus alumnas por su mal comportamiento con la muchacha, lo que provoca la rebeldía de Chris Hargenson, la más liberada y bocazas de la clase.

Carrie comienza a documentarse sobre la telequinesis en la biblioteca del instituto. Sue Snell, otra compañera, se apiada de la debilidad de la muchacha y convence a su novio, Tommy Ross, para que invite a Carrie a la fiesta de fin de curso. El chico acepta, aunque ello suponga la no asistencia de su novia. Mientras, Chris convence a Billy Nolan para preparar la venganza contra Carrie, a causa de su enfrentamiento con la señorita Collins. Pero, tras la humillación, Carrie empleará sus terribles poderes para castigar a todas las que la atormentaron.
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Sissy Spacek en “Carrie”



Carrie, escribe Ramón Margharetto, es un cuento de hadas patético, en el que se cargan las tintas en la primera parte, ensañándose sin piedad con la angelical criatura para justificar, asi, un final tremendamente apocalíptico.

Stephen King es el autor de la novela en la que Brian De Palma se basó para rodar este film sanguinario y efectista, como casi todos los suyos, pero en el que vuelve a demostrar una notable capacidad de sorprender y golpear al espectador con imágenes de choque que, aunque puedan calificarse con frecuencia de gratuitas, no pierden nada de su fuerza. Carrie comienza con el descubrimiento del sexo, en la famosa escena de la ducha, cuando ella observa, con pánico, su primera menstruación; después, la tortura a la que la someten sus compañeras, y el tercer acto será la terrible venganza, gracias a los poderes telequínésicos que ha descubierto en su interior.

El esquema, como puede comprobarse, dista de resultar original e innovador; además, ia influencia de la reciente El exorcista (The exorcist, 1973), junto a la permanente obsesión por Alfred Hitchcock que planea siempre sobre De Palma, hacen que la película esté llena de guiños científicos, de recursos esperados y de trucos perfectamente colocados, como bombas de relojería, para producir su devastador efecto.

La parte más recargada del film es la que describe el ambiente de fanatismo religioso que envuelve a la familia de Carrie pero, a pesar de la excelente fotografía de Mario Tosi, es el fragmento más flojo de la obra. La apoteosis es el final, donde Carrie, auténtica encarnación satánica, provocará la muerte, la tragedia y la desolación en todos los que le rodean. Es una venganza demoníaca y perversa, no apta para todos los gustos, pero ciertamente impresionante, aunque un tanto excesiva en el abuso de sangre y alaridos.

Brian De Palma, cuya mejor película tal vez sea Los intocables de Elliot Ness (The untouchables, 1987), cosechó un gran éxito comercial con Carrie, en parte debido, además de las secuencias finales, a la magnifica interpretación de Sissy Spacek, en el papel central, y a la de Piper Laurie, en el personaje de la madre. Ambas son capaces de sustituir, con la expresión de sus rostros, las lagunas del guión y producen una impresión de perversidad y terror imprescindibles para el triunfo de un film de este género, al fin y al cabo tan discutible y superficial como brillante en su factura formal. Las imitaciones, sobre todo en la producción italiana en serie, serían frecuentes, hasta el punto de crear casi un subgénero, el de venganzas diabólicas y sanguinarias, a cargo de personas con poderes extrasensoriales.


1976 - LA PROFECÍA



The omen



FICHA TECNICA



D. Richard Donner. P. Harvev Bernhard. G. David Seltzer. F. (Technicolor) Gilbert Taylor. EE. John Richardson. M. Jerry Goldsmith. MO. Stuart Baird. S. Gordon Everett. AD. David Tomblin y Steve Lanning. DC. Tessa Davies. V. Tiny Nicholls. MQ. Stuart Freeborn. PR. 20th. Century Fox. DU. Ill minutos. N. Estados Unidos.



INTÉRPRETES Y PERSONAJES



Gregory Peck (Robert Thom), Lee Remick (Katherine Thom), David Warner (Jennings), Harvey Stephens (Damien), Billie Whitelaw (Sm. Baylock), Leo McKern (.Bugenhagen), Patrick Troughton (Padre Brennan), Martin Benson (Padre Spiletto), Tommy Duggan (Sacerdote), Roben Rietty (Monk), Anthony Nicholls (Dr. Becker), Holly Palance (Niñera), Sheila Raynor (Sra. Horton), Roben MacLeod (Horton), Roy Boyd (Reportero), John Stride (Psiquiatra), Nano,' Manningham (Nurse), Nicholas Campbell (Marine).



SINOPSIS



Roma, un día 6 de junio, a las seis en punto de la mañana, Katherine Thorn acaba de dar a luz a un bebé que ha nacido muerto. Robert, su marido, decide adoptar a un niño v evitar que su mujer se entere de la tragedia. El elegido es Damien, un recién nacido que ha sido abandonado. Pasan cinco años y en torno a Damien comienzan a suceder extraños acontecimientos y muertes diabólicas: será el principio de una pesadilla sin fin.
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Harry Stephens en “La profecía“



El colosal éxito de El exorcista (The exorcist, 1973) puso de moda las películas basadas en posesiones satánicas o en la acción del diablo en la Tierra. La mejor de todas ellas es La profecía, dirigida por Richard Donner sobre un guión de David Selzter, futuro director de Resplandor en la oscuridad (Shining through, 1991), con Michael Douglas y Melanie Gríffíth, y que es una impactante y notable película en el panorama del terror contemporáneo.

Charlton Heston iba a ser el pro-tagonista de La profecía, pero al final decidió rechazar el proyecto, tan lejano a su imagen y estilo habituales, aunque Gregory Peck carece del enorme carisma de Heston y tampoco había hecho incursiones en el género (El cabo del terror-Cape fear, 1962), de J. Lee Thompson es un thríller más que un film de terror). Su interpretación del atribulado Ro- bertThorn, que en los momentos culminantes no se atreve a terminar con la terrible maldición que es su hijo, es realmente buena.

Lo más memorable de la película, aparte de su malévolo clima, muy bien conseguido y que se torna progresivamente amenazador, son las diversas escenas de muertes violentas, entre las que destacan, de forma absoluta, la decapitación de un fotógrafo y la caída de un cuerpo sobre un techo de cristal.

Harvey Stephens, en el papel del niño Damien, encarnación del anticrísto, posee la capacidad de sugestión suficiente para hacer creíble su dífícíl personaje, contribuyendo al éxito de un film que, sin ser una obra maestra, le sobran algunos efectos y le falta profundidad en el comportamiento de los personajes, y que tiene la primordial característica de un film del género: la de causar intranquilidad.

El rodaje de La profecía se llevó a cabo en Israel, Italia y Gran Bretaña, durante un periodo de trece semanas. El éxito comercial provocó la aparición de dos continuaciones, ambas inferiores al original. Se tratan de La maldición de Damien (Damien: ornen II, 1978) y El final de Damien (The final conflict, 1981): en ellas, el clima opresivo cede en favor de una superficial sucesión de escenas terroríficas que, de forma inevitable, se convierten en planas y reiterativas.

Destacar, por último, en La profecía, la espléndida banda sonora de Jerry Goldsmith, que se adecúa perfectamente al tema, logrando momentos de auténtica inspiración musical.


1976 - SUSPIRIA





FICHA TECNICA



D. Dario Argento. P. Claudio Argento. G. Dario Argento y Daria Nicolodi. F. Luciano Tovoli. PR. Seda Spettacoli. DU. 97 minutos. N. Italia.



INTÉRPRETES Y PERSONAJES



Jessica Harper, Stefania Casini, Udo Kier, Alida Valli, Joan Bennett, Flavio Bucci, Miguel Bosé, Rudolf Schuendler, Barbara Magnolfi.



SINOPSIS



Una joven estudiante se matricula en una escuela de ballet en Friburgo cuyo edificio fue, tiempo atrás, la casa de una bruja llamada “La viuda negra". Luí muchacha empieza a notar algo extraño en el comportamiento de los dos profesores que se encargan de las clases, pero no le da mayor importancia hasta que un día el espíritu de “La viuda negra” se aparece de forma brutal y amenazadora. Será el comienzo de una persecución que no terminará hasta la total desaparición de una de las dos.



El pájaro de las plumas de cristal (L'uccello dalle piume di crista lio, 1969), Rojo oscuro (Profondo rosso, 1975), Inferno (1979) y Sotto gli occhi dell'assassíno (1982) son algunos de los títulos más conocidos de este ilustre discípulo de Mario Bava que ha cosechado tantas admiraciones como desprecios entre los aficionados al género fantástico, pero al que hay que reconocer un estilo visual propio y un grupo fiel de admiradores de sus obras.

Suspiria es tal vez la obra maestra de Dario Argento, aquella donde la experimentación visual es mayor y está más trabajada, sobre todo en lo que se refiere a la fotografía y banda sonora. Argento pretende que el terror no provenga únicamente de los crímenes y de la sangre, sino que proceda directamente de los elementos básicos dél film: imagen y sonido.

En ocasiones lo logra, aunque sea al precio de sacrificar la credibilidad del argumento en aras de imágenes delirantes, planos complicados y música omnipresente. Los resultados son, por fuerza, irregulares pero no desdeñables. La mezcla del gore terror con las ínfulas de autor pueden ser indigestas pero al menos no deja indiferente ni aburre.

Lo mejor de este artificial y exagerado Suspiria es el reparto, a cuyo frente figura Jessica Harper en el papel de la muchacha protagonista; su gran interpretación rellena casi siempre los vacíos del guión. Junto a ella destacan dos veteranas estrellas de los años 40, Joan Bennet -inolvidable protagonista de varios films de Fritz Lang y fiel esposa en comedias dramáticas de los años 50-, y Alida Vallí, la mítica amante de Orson Welles en El tercer hombre (The third man, 1949), de Carol Reed.

En la producción de cine terrorífico de los últimos años 70, Suspiria, aun en sus múltiples inconsistencias, resiste favorablemente la comparación con los títulos que iban llegando de Estados Unidos: Tourist trap (1978) de David Scho- moller. Piraña (Piranha, 1978) de Joe Dante -clara imitación de Tiburón de Spielberg), Mother's Day (1980) de Charles Kauffmann, Maniac (1980) de W¡- llíam Lustig o The house on the Sorority Row (1982) de Mark Rossmann..., todos ellos dentro de la moda del psycho-killer.

Como última curiosidad de Suspiria, registrar en el reparto la fugaz aparición, nada menos, de Miguel Bosé, que por entonces coqueteaba con el cine aunque fuera en papeles desangelados o inconsistentes.


1976 - CABEZA BORRADORA



Eraserhead



FICHA TECNICA



D. P. G. EE. MO. y DC. David Lynch. F. Frederick Elmes y Herbert Cardwell. M. Fats Waller y Peter Ivers. C. Peters Ivers. S. Alan Spley. PR. .American Film Institute- Center for Advanced Film Studies. N. Estados Unidos.



INTÉRPRETES Y PERSONAJES



John Nance (Henry Spencer), Charlotte Stewart (Mary), Allen Joseph (Bill), Jeanne Bates (Madre de Mary), Judith Anna Roberts (Chica del piso vecino), Laurel Near (Danui del radiador), V. Phipps-Wilson (Propietaria), Jean Lange (Abuela), Jack Fisk (Hombre del planeta), Thomas Coul- son (Chico), Raymond Walsh (Sr. Round- heels), John Monez (Bum), Darwin Joston (Paul), Neil Moran (Eljefe). Hal Landon Jr. (Operador de la máquina-lápiz), Jennifer Lynch (Niña), Brad Keller (Niño), Peggy Lynch y Doddie Keller (Cavadoras en la avenida), Toby Keller (Luchador).



SINOPSIS



Una pareja descubre que el hijo que acaban de tener es un bebé monstruoso, casi inhumano. El recien nacido enferma, en tanto que la mujer abandona a Nance, el hombre, que queda solo, sin más compañía que su hijo.

En una noche de pesadillas, extrañas criaturas atacan a Nance, provocándole una serie de extraños fenómenos en su cabeza, como si el hijo se integrara en su propia estructura física, convirtiéndose así en una cabeza borradora absolutamente monstruosa.
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John Nance en "Cabeza borradora"



David Lynch nació en Missoula, Montana, EE.UU., el 20 de enero de 1946. En 1964 comenzó a estudiar arte en Boston, trasladándose después a Europa donde permanecería hasta 1966, año en que es admitido en la Academia de Bellas Artes de Fíladelfía. Allí realizaría sus primeros cortometrajes y la película con la que habría de iniciar una carrera brillante: Cabeza borradora.

Con El hombre elefante (The elephant man, 1979) Lynch lograría su obra maestra, un impresionante poema sobre la dignidad humana en cuyas imágenes se puede respirar el mismo hálito que inspiró a Tod Browning la mítíca La parada de los monstruos (Freaks, 1932). Después viene Terciopelo azul (Blue velvet, 1986), transcripción fílmíca de un sueño, original y apasionante, una de las mejores obras del cine contemporáneo. El éxito apoteósico llega con la serie Tw/'n Peaks y aunque Corazón salvaje (Wild at heart, 1984) es un film fallido casi en su totalidad, el prestigio y la calidad de este amante de la fantasía están fuera de toda duda.

El renombre alcanzado por El hombre elefante facilitó el que pudiera difundirse ampliamente su primer largometraje, una modesta e independiente producción enmarcada en los caracteres del undergroundy que sólo había sido exhibida en círculos reducidos y elitistas. Cabeza borradora, aunque indefinible y ambigua, se puede inscribir en el cine de terror, sus propuestas son origínales y contienen gran parte del cine futuro de Lynch; sus limitaciones son evidentes, pero su interés no deja por ello de resultar muy amplio.

El primer núcleo de atención es, por supuesto, el experimento que Lynch puede realizar con la imagen y que le sirve, así, de borrador para trabajos futuros. El estilo visual -fotografía en blanco y negro, matices expresionistas- es un precedente de El hombre elefante, pero la historia que cuenta, aparte del tono kaf- kiano, se une al mundo de ensueño y perversidad propio de Terciopelo azul.

Intrínsecamente, Cabeza borradora ofrece un notable análisis de los fenómenos inexplicables que pueden suceder en el interior del ser humano, todo ello expresado, como escribió Miguel Juan Payán, con la necesidad de llegar al espectador para convulsionar sus sentidos con representaciones gráficas revolucionarias.

El argumento no se puede contar en palabras, hay que asistir, necesariamente, a su visualización, aunque el exceso experimental pueda producir una cierta insatisfacción. Sea como fuere, su interés es más que notable.


1977 - LA ULTIMA OLA



The last wave



FICHA TECNICA



D. y A. Peter Weir. G. Peter Weir, Tony Morphell v Petru Popcscu. F. (Color) Russell Boyd. EE. Monty Fieguth y Bob Hil- ditch. M. Charles Wain. MO. Mix Ix- mon. DC. Bill Malcolm. PR. Ross Matthews. DU. 106 minutos. N. Australia.



INTÉRPRETES Y PERSONAJES



Richard Chamberlain (David Burton), Olivia Hammett (Annie Burton), Gulpilil (Chris Lee), Frederick Parslowe.



SINOPSIS



En una localidad australiana están suce- diéndose una serie de fenómenos climáticos extraordinarios: temperaturas insospechadas, tormentas en el desierto, Uuvias torrenciales... Un abogado, que actúa en la defensa en el juicio de cinco aborígenes australianos acusados de un crimen ritual, encuentra una inquietante relación entre sus defendidos y los fenómenos que están aconteciendo. Las alteraciones parecen formar pane de una antigua maldición que puede acabar con la civilización establecida. Lo peor de la amenaza, la última ola. es ya inminente, y será, de producirse, el golpe final.



La última ola es un film australiano en cuya producción intervino la FCA (Fundación para la Cultura Aborigen), que aporta así autenticidad y realismo al mundo oculto de los primitivos nativos en las tierras de Australia. La película obtuvo, en 1978, el Premio Especial del Jurado en el Festival de Avoriaz.

Peter Weir (Sidney, 1944 -), director de La última ola, es un valor consagrado en el cine contemporáneo. Su relación con el género fantástico se limita a sus primeras películas australianas, aunque la mejor y más famosa, Gallipoli (1981), se inscribe en la aventura. Su éxito le llevó a Hollywood, donde ha continuado filmando obras interesantes, como Unico testigo (Witness, 1984), con Harrison Ford, y El club de los poetas muertos (The dead poet's society, 1989), con Robin Williams.

Entre sus primeras obras destaca Picnic at Hanging Rock (1975), historia de una desaparición, narrada con singular belleza visual y un toque fantástico, que ya le colocaba en la órbita de los creadores del género. La última ola se inscribe netamente en el mundo inabarcable del terror, aquí en el universo de los aborígenes australianos, no muy lejano a las tradiciones íniciáticas del vudú y los zombies, temas repetidos con abundancia en las filmografias del terror. Como en las buenas películas fantásticas, La última ola se distingue por la creación de un ambiente oscuro, donde la sensación de que cualquier cosa puede ocurrir se percibe de forma diáfana; después vendrá la materialización de la amenaza, pero para que ésta resulte efectiva, y no una mera sucesión de golpes gratuitos, se precisa un cuidadoso trabajo de puesta en escena y un instinto poético capaz de arrebatar la tranquilidad del espectador. Precisamente por estas fechas, en 1979, el realizador español Iván Zulueta filmaba una curiosa película con el título de Arrebato, insólita vampirización que ejerce la cámara del cine a los que caen bajo su efecto; este arrebato se adueña también de las imágenes de La última ola que, en manos de Peter Weir, tienen la virtud de parecer cercanas y reales.


1978 - LA NOCHE DE HALLOWEEN



Halloween



FICHA TECNICA



D. y M. John Carpenter. G. Debra Hill v John Carpenter. F. (Color) Dean Cunde)-. PR. Falcon International. DU. 91 minutos. N. Estados Unidos.



INTÉRPRETES Y PERSONAJES



Jamie Lee Cunis, Donald Pleasance. Nancv Loomis, P. J. Soles, Charles Cyphers.



SINOPSIS



Halloween es el día de difuntos en Estados Unidos. La víspera de Halloween, en 1963, un niño acuchilló a su hermana tras sorprenderla haciendo el amor con un adolescente. Quince años después aquel niño ha huido del manicomio y quiere conmemorar sangrientamente el aniversario, sin que Loomis. un psiquiatra que le persigue, pueda hacer nada por evitarlo. Las víctimas son un grupo de muchachas que han decidido pasar una noche orgiástica en compañía de unos amigos. La noche se conveni- rá en una horrible pesadilla de muene y destrucción.



Después de Dark Star (1974) y de la muy estimable Asalto en la comisaria del distrito 13 (Assault on precinct 13, 1976), que era un homenaje a Howard Hawks, John Carpenter accedió a la fama con esta sangrienta historia de crímenes llamada La noche de Halloween, cuyo éxito provocó varias continuaciones: Halloween II (1981) y Halloween III: Season ofthe witch (1983), de interés inferior al original. En algunas revistas, como la escasamente presentable "Contracampo", se insistió cómicamente en el carácter reaccionario de films como La noche de Halloween o en ia derechización del cine de terror americano en los años 80, producto de la benéfica influencia de ese gran presidente que se llamó Ronaid Reagan. Dejando a un lado el hecho de que estos detalles que tanto molestan a este sector de la crítica -misticismo y derrota del mal- suele ser lo más atractivo de las películas en cuestión, lo cierto es que el interés o la falta del mismo de estas películas de crímenes no tiene nada que ver con presuntos fondos ideológicos que brillan por su ausencia en films tan superficiales como La noche de Halloween.

Pese a sus muchos efectos gratuitos, sobretodo en lo que a licencias arguméntales se refiere, la película de Carpenter encierra numerosos atractivos derivados a los detalles cinéfilos que el realizador se preocupa de sembrar durante todo el desarrollo del film. Además, la construcción es hábil, aunque tópica, y está llevada con la suficiente habilidad como para no aburrir e, incluso, provocar el terror, exageraciones criminales aparte. En realidad, Carpenter no pretendió sino narrar un cuento de miedo y, a ser posible, causar alguna que otra pesadilla. El tema de la locura del asesino, rechazo del deseo sexual, es secundario y apenas está profundizado, y sirve como mera excusa para desencadenar el instinto homicida del demente.

Como en muchas películas juveniles de estos años, lo peor reside en la descripción del grupo de jóvenes, que ronda el ridículo a cada paso y que no ha resistido el paso de los años; entre lo mejor de la cinta se encuentra, sin duda, la participación de Jamie Lee Curtís, habitual en el cine de Carpenter, y la de ese secundario llamado Donald Pleasance, asociado también al género de terror desde sus famosas colaboraciones con Román Polanski.

La noche de Halloween es, en suma, un notable juguete que no pretende perturbar la realidad con su personaje asesino, pero es que la perturbación de la realidad no sólo es, necesariamente, un elemento positivo, sino que a menudo es todo lo contrario. Al final de la historia el mal es abatido y sólo entonces se recobra la paz, aunque en las siguientes continuaciones aparezcan nuevos asesinos cada vez con menos fuerza y convicción, agotando hasta el máximo las posibilidades expresivas, limitadas, de un psycho-killer.


1978 - PIRAÑA



Piranha



FICHA TECNICA



D. Joe Dante. G. John Sayles. F. (Color) Jamie Anderson. M. Pino Donaggio. PR. New World (Roger Comían, Schectman, Davison). DU. 92 minutos. N. Estados Unidos.



INTÉRPRETES Y PERSONAJES



Bradford Dillman, Heather Menzies, Ke- vin McCarthy, Bruce Gordon, Barbara Steele, Keenan Wynn, Dick Miller.



SINOPSIS



En las playas de los ríos de una tranquila ciudad norteamericana comienzan a producirse horribles accidentes con víctimas que perecen a causa del ataque de algo desconocido. Cuando se realiza la investigación se descubre que se trata de pirañas procedentes de unos experimentos realizados en un laboratorio secreto. La lucha contra la voracidad incontrolable de estos animales será despiadada y sin cuartel.



El éxito monumental de Tiburón (.Jaws, 1975), de Steven Spielberg, propicia un buen número de continuaciones, así como la presentación de films de corte similar basados en una amenaza por parte de algún tipo de animal sanguinario. La mejor de todas estas películas es Piraña, una producción de Roger Corman, rodada con todo el encanto de la serie B, con un guión notable de John Sayles y una dirección brillante y ajustada de Joe Dante -nacido en 1946 y autor de obras como Gremlins, Aullidos (The howling) o Innerspace-, uno de los cultivadores del cine de género en los últimos años.

Las virtudes de Piraña comienzan por la exacta construcción de su guión y continúan por la puesta en escena ágil y convincente que acerca la catástrofe hasta la sensibilidad del espectador, sobre todo en una impresionante escena en la que un padre es devorado por las pirañas ante la aterradora mirada y la impotencia desgarrada de su hijo, una secuencia de las más dramáticas del cine americano en los años 70 y que expresa la profundidad del auténtico horror que suele nacer de la incapacidad de reacción, de la imposibilidad de cambiar el curso de los acontecimientos.

Piraña es un film de aventuras más que una película de terror, pero la descripción apocalíptica de las pirañas -que surgen de experimentos científicos incontrolados-, el pánico que causan sus ataques y el tono general de gran parte de la historia, justifican sobradamente su inclusión en una antología de cine de fantasía y terror. Es cierto que en su segunda mitad, la película no mantiene el alto nivel de la primera parte -la explicación del desastre y el desenlace son previsibles-, pero el resultado global es bueno y derrocha la capacidad clave de un film de estas características: el desasosiego y la inquietud.

Hay que destacar en el reparto la presencia de actores secundarios tan eficaces como Bradford Dillmann, Keenan Wynn y Kevín McCarthy-protagonista de la mítíca Invassion ofthe body snatchers (1956), de Don Siegel-y, desde luego, la colaboración especial de la maravillosa Barbara Steele, en un papel breve pero suficiente para pasear su magia y atractivo.


1979 - TERROR EN AMYTVILLE



The Amytville horror



FICHA TECNICA



D. Stuart Rosenberg. P. Ronald Saland v Elliot Geisinger. A Basado en la novela de Jay Anson. G. Sandor Stem. F. (Color) Fred J. Koenekamp. M. Lalo Schifrin. PR. Moviclab-American International Pictu- res. DU. 113 minutos. N. Estados Unidos.



INTÉRPRETES Y PERSONAJES



James Brolin, Margot Kidder, Rod Steiger, Don Stroud, Val Avery, Murray Hamilton.



SINOPSIS



En Long Island se alza una casa que fue el escenario de horribles crímenes. Desde entonces el edificio está poseído por espíritus demoníacos que hacen sentir sus perniciosos efectos sobre todos los que se acercan por aquellos parajes. Una familia, el matrimonio y dos niños encantadores, se establece en la casa, pero cuando un sacerdote acude para bendecirla comienzan a succ- derse acontecimientos terribles que afectan a todos y cada uno de los miembros de la familia. Las presencias extrañas se palpan en el ambiente y están dispuestas a provocar la tragedia.
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Rod Steiger



Siguiendo el éxito alcanzado por El exorcista (The exorcist, 1973), esta película de Stuart Rosenberg recoge varios de los elementos de la anterior, sobre todo el tema de la posesión diabólica y la'presencia de un sacerdote esforzado por combatirla en la medida de sus fuerzas; por lo demás, el film sigue el esquema típico de las historias de casas encantadas -recuérdese la notable The haunting de Robert Wise, en 1963, inspiración de casi todos los films contemporáneos de esta clase, pero con la novedad de los efectos especiales llevados a su extremo en lo que a sangre y violencia se refieren.

El éxito volvió a sonreír de nuevo, demostrando que el filón de las historias sobre posesiones satánicas aún permanecía incólume, y como es de rigor hubo varias continuaciones: Amytville II: the ossession (1982) dirigida por Damiano Damíani para el productor Dino De Laurentiis, y en 1984 El pozo del infierno (Amytville III: the demon), con el veterano y excelente Richard Fleischer en la dirección y el aliciente, curiosidad más que otra cosa, del relieve con el que los efectos del terror iban a poder casi ser palpados por el espectador.

Terror en Amytville vale por la convicción con que están distribuidos todos sus elementos, con una brillante banda sonora de Lalo Schifrin y unas histrióni cas interpretaciones de James Brolin, Margot Kidder, Don Stroud y Rod Steiger que, como siempre, se lleva la palma. El exceso es el signo distintivo del terror en la década de los 70; por ello, el film de Rosenberg es representativo, máxime si tenemos en cuenta el éxito que le acompañó entre los aficionados al género.

Como en El exorclsta, la presencia del sacerdote aporta el mayor punto de interés a la historia, que puede así interpretarse como un nuevo episodio de las luchas entre el bien y el mal, sin embargo el guión no profundiza en este as¬pecto y enseguida se centra casi exclusivamente en la serie de amenazas, sustos y tragedias que tendrán que sufrir los infortunados habitantes de Amytvílle.

A reseñar, por último, que la novela original, escrita por Jay Anson, se convirtió también en un bestseller, faltaba muy poco para que Stephen King surgiera como un trueno en la literatura terrorífica y se convirtiera en el rey indiscutible de la modalidad en los años 80: sus escritos no sólo se llevaron a la pantalla en repetidas ocasiones sino que él mismo se atrevería a dirigir alguno de ellos.


1979 - ALIEN, EL OCTAVO PASAJERO



Alien



FICHA TECNICA



D. Ridley Scott. P. Gordon Carroll, David Giler v Walter Hill. A. Dan O’Bannon v Ronald Shusett. G. Dan O'Bannon. F. (Technicolor) Derek Van Lint. M. Jerry Goldsmith. MO. Tern-Rawlings v Peter Weatherley. DC. Les Dilley v Roger Christian. PR. Bradnywine-Shusett Production. DU. 124 minutos. N. Estados Unidos.



INTÉRPRETES Y PERSONAJES



Tom Skerritt (Dallas), Sigourney Weaver (Ripley), Veronica Cartwright (luimbtrt). Harry Dean Stanton (Brett), John Hun (Kane), Ian Holm (Ash), Yaphet Kotto (Parker).



SINOPSIS



Transcurre el año 2002. La computadora “Madre”, que rige la organización dentro y fuera de la nave “Nostromo", detecta señales de vida al paso por un planeta misterioso. Los siete tripulantes, cinco hombres y dos mujeres, deciden investigar el origen de las señales y encuentran que en un paraje desértico hay una nave abandonada. Dentro de ella aparece un extraño ser con forma de pulpo que se estampa contra el rostro de uno de los hombres. Llevado a la nave, no pueden hacer nada por quitárselo de encima. La alarma cunde cuando este animal da vida a otro ser que crece y siembra el pánico. El objetivo, desde ese momento, consiste en eliminarlo, pero éste va dando muerte uno a uno a los tripulantes.
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“Alien, el octavo pasajero“



The terror from beyond space, Planet of blood (1966) y Terror en el espacio (Terrore nello spazlo, 1965) son títulos de la entrañable serle B norteamericana e italiana cuyos ecos resuenan en este espectacular Alien, film de ciencia-ficción formal pero que remite y se íntegra en las más puras fuentes del terror, aquel que proviene de lo desconocido y se encarna en una figura amenazante que destruye todo lo que se le pone a su paso.

Rídley Scott (South Shíelds, Gran Bretaña, 1939 -) es uno de los mejores directores de la década de los 80. Dotado de un fuerte sentido visual sabe cómo integrarlo en una historia y al servicio de unos personajes: Blade Runner (1982), Lluvia negra (Black rain, 1989) y La sombra del testigo (Someone to watch over me, 1987) son buenos ejemplos del estilo barroco y recargado de este cineasta británico que alcanzó la fama mundial a partir precisamente del éxito comercial de Alien.

El terror, en esta película, se manifiesta en diversos golpes de gran efecto que son, sin embargo, los menos interesantes de su contenido. Mucho más apasionante es la desrípcíón, con tonos claustrofóbícos del interior de la nave espacial y de sus atribulados ocupantes. En estas secuencias Scott alcanza momentos de gran tensión y, lo que es más importante, sabe obtenerlos como resultado del clima creado y de los personajes, no con golpes externos y gratuitos al margen del argumento central.

El otro gran acierto de la película es su combinación de elementos antiguos y modernos. Por un lado, el equipo de los astronautas posee un tono cercano a Julio Verne y, desde luego, a las películas de serie B en las que se inspira el relato; por otro, los efectos especíales nos recuerdan que nos encontramos en una obra de alto presupuesto y grandes pretensiones. La combinación es bastante afortunada y da al film un tono de cuento de terror perfectamente logrado y muy atractivo.

Alien posee también una excelente construcción de la psicología de personajes, sobre todo en lo que se refiere al de Sigourney Weaver, que borda su papel; a través de ella Scott asocia el peligro y el deseo sexual, logrando provocar una sensación absolutamente indefinible pero física, cuando el monstruo del espacio amenaza el cuerpo atractivo y deseable de Ripley. Para triunfar, el monstruo tiene que poseer el cuerpo de los seres humanos; de ahí que la persecución de la mujer adquiera contenidos de inquietante y perverso erotismo. Película, por tanto, de notable perfección formal, que supone una referencia ineludible para la evolución e imaginería del contemporáneo cine de terror, a la vez que es, tal vez, su obra maestra.

En 1986 se rodó Aliens, continuación de la historia original, bajo la dirección de James Cameron, autor de las dos estimables Terminator, y de nuevo con Sigourney Weaver. Aunque el planteamiento está ya más cerca de la acción que del terror, la película conserva muchas de las cualidades del original y puede ser contemplada como un trepidante espectáculo de acción sin desmayo. Después vendrían Alien III y, en 1997, Alien: resurrection, en la que Winona Ryder acompaña a Sigourney Weaver.


1980 - VIERNES 13



Friday the 13th.



FICHA TECNICA



D. y P. Scan S. Cunningham. G. Victor Miller. F. (Color) Barn Abrams. DU. 95 minutos. N. Estados Unidos.



INTÉRPRETES Y PERSONAJES



Betsy Palmer, Adrienne King, Jeannine Taylor, Robbi Morgan, Kevin Bacon, Harry Crosby, Laurie Bartram, Mark Nelson, Peter Brouwer, Walt Gome)-.



SINOPSIS



Un campamento de verano, en el que pasan sus vacaciones un grupo de jóvenes de ambos sexos, vuelve a abrirse después de haber permanecido cerrado durante muchos años a causa de unos crímenes que allí se cometieron de forma inexplicable. Durante una larga noche de sangre y violencia se cometen varios asesinatos horribles que dejan tan solo a un superviviente que tendrá que enfrentarse al asesino, a su locura y al misterio que le envuelve. El combate será atroz.



Una mera sucesión de escenas impactantes, encuadrables en el más estricto gore terror, y un fondo de carácter erótico-juvenil, se convirtieron en un monumental éxito comercial confirmando una vez más la existencia de un numeroso público ávido de emociones primarias, sin explicación o coherencia, simplemente emocionantes, valga la redundancia.

Como ya es norma en el cine contemporáneo, las continuaciones abundaron. En 1981 llegó la segunda parte, que empieza con un largo flashback: de la primera, el director fue Steve Miner, y el éxito, de nuevo considerable, facilitó la explotación de la tercera parte, en 1982, dirigida también por Steve Miner, y con la novedad del relieve para resaltar los crímenes múltiples con que la narración nos obsequia. Cuando parecía que ese iba a ser el final, llegó Friday the thirteenth: final chapter (1984), dirigida por Joseph Zito, un experto en el psycho-killer, como demuestra su El asesino de Rosemary (Rosemary's killer), pero la serie aún no se dio por finalizada y, de forma alucinante, fueron llegando la quinta parte en 1985, dirigida por Danny Steinmann, la sexta en 1986 (Jason lives), a las órdenes de Tom McLaughlin, y la séptima de J.C. Buechler (The new blood, 1988) que, sin embargo, no ha sido la última porque en 1989 Rod Hed- den ha dirigido la octava entrega (Jason takes Manhattan) que, en opinión de Leonard Maltin, es la mejor de todas, o la menos mala.

Viernes 13, en su primera parte, dirigida por Sean S. Cunningham, es un ejemplo de maquinaria bien engrasada: un guión inexistente, unos personajes absurdos y sangre por doquier, todo ello, es justo reconocer, montado con la suficiente habilidad como para impactar de forma duradera al espectador amante de las emociones básicas. Algunas de estas secuencias son brillantes visualmente, aunque su repetición termina por anular la sorpresa reduciéndolo todo a la sangre y a la tortura.

La sorpresa final, más o menos previsible, está hábilmente montada; el resto de la película queda descrita en las primeras líneas del comentario, su importancia es sociológica en la evolución del género en los años 80, por ello no puede olvidarse, aunque se rechace gran parte de su contenido.


1980 - EL DESPERTAR



The awakening



FICHA TECNICA



D. Mike Newell. P. Roben H. Solo. A. Basado en la novela “The Jewel of the Seven Stars", de Bram Stoker. G. Alian Scott, Chris Bryant y Clive Exton. F. (Technicolor) Jack Cardiff. M. Claude Bolling. DA. M. Stringer. PR. Columbia-EMI-Wamer. DU. 105 minutos. N. Estados Unidos.



INTÉRPRETES Y PERSONAJES



Charlton Heston (Matthew Corbeck), Susannah York (Jane Tumer), Stephanie Zimbalist (Margaret Corbeck), Jill Townsend (Arme Corbeck), Patrick Drury (Paul Whittier), Bruce Myers.



SINOPSIS



El arqueólogo Matthew Corbcck y su ayudante Jane Turner están dedicados a lo que para él es una investigación obsesiva: encontrar pruebas de la existencia en la historia antigua de una faraona llamada la reina Kara, de la que tan solo existe una referencia en los escritos de un explorador holandés del siglo XVII. Realizan sus trabajos de exploración en el Valle de los Brujos, en Egipto, en 1961. La preocupación por estos trabajos va influyendo en la mente de la esposa de Corbeck, Anne, que está embarazada, y que sufre también por la convicción que tiene de que Jane está enamorada románticamente de Matt.

Todas las investigaciones en el lugar del enterramiento van haciendo patente el maléfico espíritu de Kara y predicen, a la vez, un determinado regreso de ella a la vida. Coincidente, en forma inmediata, con los pasos que conducen a la apertura de la tumba y finalmente a la del sarcófago de Kara, es el nacimiento prematuro de la hija de Corbcck. Una vez más, lo sobrenatural parece influir en este acontecimiento, ya que la criatura resulta sana y vive, a pesar de todos los pronósticos en contra.

Han ido pasando los años hasta llegar al momento en el que se desarrolla la película; Matt ha regresado a Londres, se ha divorciado de Anne y se ha casado con Jane. Su hija, Margaret, a la que él no ha vuelto a ver desde el momento de su nacimiento, ha ido creciendo y es ahora una jovencita que vive con su madre en Estados Unidos. En este momento, el poder del más allá empieza a destapar su influencia, produciéndose cambios misteriosos en la momia de Kara, que está en el museo de El Cairo. Finalmente, Man ha descubierto, a través de sus investigaciones, que se acerca el momento para el despenar de Kara, y se prepara para arreglar las cosas en forma adecuada para la reencarnación ritual.

[image: ]

Charlton Heston



"The Jewel of the Seven Stars" es una de las menos conocidas novelas de Bram Stoker, el ¡lustre autor de "Drácula"; su contenido, más o menos cambiado, ya sirvió como base para el film Blood from the mumm/s tomb, producido por la Hammer.

En El despertar, Mike Newell, realizador más bien mediocre, efectúa una pulcra revisión del mito de la momia, siendo de agradecer la seriedad con que está filmada y planificada, lejos de ciertas chapuzas sanguínolientas por desgracia frecuentes en el cine contemporáneo. Sin embargo, el desarrollo de la historia es convencional y nunca acaba de capturarse el hálito poético imprescindible para una historia de estas características. Si El despertar merece recordarse en los anales del cine de terror es por contar, al frente de su reparto, con la carismàtica presencia de Charlton Heston, uno de los mejores actores de la Historia del Cine, y que aunque frecuentó el cine fantástico en títulos tan inolvidables como El planeta de los simios (Planet of the apes, 1968), El último hombre vivo (The Omega man, 1971) y Cuando el destino nos alcance (Soylent green, 1973)', nunca hasta este momento había aparecido en un film de terror. Irónicamente, unos años atrás, se le había ofrecido el papel protagonista en La profecía (The ornen, 1976), oferta que rechazó por separarse bastante del tipo de personajes que había realizado hasta entonces. Heston declararía, después de ver el film terminado, que Gregory Peck lo había hecho tan bien que hubiera sido tarea muy difícil superarle. En 1980 sí aceptó El despertar, perteneciente al mismo género pero bastante menos terrorífica: artística y popularmente el film resultó inferior a La profecía. Charlton Heston lleva el peso de la película y lo hace con su habitual brillantez, tal vez mejor en la primera parte que en la segunda, donde se nota demasiado la insegura mano de Newell en la resolución de la historia.

Película, por tanto, lejos de la excelencia pero digna y presentable, y beneficiada por la presencia de un actor mítíco en su reparto, en unas fechas -primeros años 80- cuando este hecho es cada vez más difícil de lograr por la escasez manifiesta de aquéllos.


1980 - AULLIDOS



The howling



FICHA TECNICA



D. Joe Dante. P. Michael Finnell y Jack Conrad. G. John Sayles y Terence H.W'in- kless, F. (Technicolor) John Hora. PR. Av- co Embassv Pictures-lnternational Rlm Investors-Wescom Productions. DU. 91 minutos. N. Estados Unidos-Canadá.



INTÉRPRETES Y PERSONAJES



Dee Wallace, Patrick Macnee, Dennis Du- gan, Belinda Balaski, Christopher Stone. John Carradine. Dick Miller, Slim Pic- kens, Kevin McCarthy, Elisabeth Brooks.



SINOPSIS



Una presentadora de televisión narra ante las cámaras una historia enloquecida, alucinante e imposible de creer.

Un pueblo alejado, una especie de lugar de reposo donde un doctor parece llevar la voz cantante. Seres extraños viven allí. Cuando la mujer empieza a conocerlos mejor descubre que no son seres humanos sino hombres-lobo que planean extenderse por pueblos v ciudades. El horror no cesa, y ante las propias cámaras de televisión la presentadora rev elará su secreto: se ha convenido en uno de ellos, en un monstruo más.

[image: ]

Christopher Stone en Aullidos"



Los traumas sexuales, los guiños cinéfilos -en la película aparece John Carradine y personajes que se llaman "Terence Fisher"...), las espectaculares transformaciones de los seres humanos en lobos y una notable habilidad narrativa de Joe Dante, realizador de Piraña (Piranha, 1978) convirtieron el original guión de John Sayles y T. Wínkless en una interesante película de terror con abundantes motivos capaces de causar el pánico y la inquietud.

El éxito resultó también notable, lo que se tradujo, como siempre, en las inevitables continuaciones: Howling II: your sister is a werewolf (1985), de Philippe Mora, con Christopher Lee; Howling III (1987), de nuevo bajo la dirección de Philippe Mora; Howling IV: the original nightmare (1988), de John Hough, rodada en Sudáfrica; y Howling V: the rebirth (1989), de Neal Sundstrom, la mejor de las continuaciones, aunque inferior al primer título de Joe Dante.

Aullidos es, obviamente, una película sobre la lícantropía, tema frecuente en el cine contemporáneo, como demuestran Un hombre-lobo americano en Londres (An American werewolf in London, 1981), de John Landis, o En compañía de lobos (The company of wolves, 1984), de Neil Jordan, y como marca de su época se basa en el exceso: no hay un hombre-lobo sino una legión de mujeres y hombres-lobo que se transforman espectacularmente y amenazan con extender su infernal dominio por todas partes. Sin embargo, esta acumulación está manejada por Dante con la suficiente habilidad como para que la película no degenere en una vulgar sucesión de crímenes típicos del gore.

En la obra se percibe la convicción con que está realizada y Dante demuestra ser un aventajado alumno de los clásicos del terror que tanto adora y a los que quiere rendir homenaje explícito en Aullidos.

El punto culminante, aunque puede hablarse de varias secuencias importantes, es la transformación licantrópica ante las cámaras de televisión, sin duda uno de los momentos impactantes más recordables del cine contemporáneo. También las escenas en el lugar apartado, presunto centro de reposo y en realidad un nido de hombres-lobo, tienen el clima adecuado, el morbo amenazante que envuelve con su presencia y que se siente con su mera observación.

Aullidos no es una gran película pero sus propuestas son lo suficientemente originales y atractivas como para tener un sitio privilegiado en el fantástico de los años 80.


1980 - EL RESPLANDOR



The shining



FICHA TECNICA



D. y P. Stanley Kubrick. A Basado en la novela homónima de Stephen King. G. Diane Johnson y Stanley Kubrick. F. (Technicolor) John Alcott. M. Walter Carlos, Rachel Elkind. Gyorgy Ligeti, Bela Bartók y Krysztof Penderecki. S. Ivan Sha- rrock. MO. Ray Lovejoy. DA. Les Tomkins y Roy Walker. MQ. Tom Smith. V. Milena Canonero. PR. Hawk Film-Pere- grinc-Warner Bros. DU. 142 minutos. N. Gran Bretaña.



INTÉRPRETES Y PERSONAJES



Jack Nicholson (Jack Torrance), Shelley Duvall (Wendy Torrance), Danny Lloyd (Danny Torrance), Saatman Crothers (Hallow n), Barn-Nelson (Ullrnan), Philip Stone (Grady), Joe Turkcl (Uoyd), Anne Jackson (Doctor), Tony Burton (Durkin).



SINOPSIS



Jack Torrance recibe la oferta de trabajar durante varios meses como vigilante de un lujoso hotel que se queda desierto durante la estación invernal. El problema es que durante ese tiempo estará totalmente aislado, pero Torrance acepta ya que necesita tranquilidad para escribir su nueva novela. Antes de partir hacia el hotel, con su mujer y su hijo, la dirección le informa de que años atrás otro vigilante que aceptó el empleo enloqueció víctima de la claustrofobia y asesinó salvajemente a su mujer y a sus dos niñas. Torrance no se asusta por la historia y se establece en el hotel. Al poco tiempo, tanto él como su hijo comienzan a tener visiones extrañas, como si los antiguos moradores durante el año de los crímenes vagaran, en penumbra, por aquellos salones y estancias. Jack comienza a comportarse de modo extraño, hasta que enloquece por completo y armado con un hacha se dispone a cazar a su familia para asesinarla.
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Jack Nicholson y Joe Türkei en “El resplandor“



Stanley Kubrick siempre ha querido decir la última palabra en los géneros que tocaba, crear un estilo propio e innovador tanto si era una comedia, un drama, un film histórico, de ciencia-ficción o, como en este caso, de terror. Sus obras Es- partaco, 1960), 2001: odisea del espacio (2001: a space odyssey, 1968) y Barry Lyndon, 1975) así lo demuestran. En El resplandor adaptó una novela de uno de los más populares escritores del género del terror, el discutible Stephen King, que convierte en bestsellers casi todos los títulos que publica.

El resplandores una típica historia de fantasmas en una casa encantada que provocan la locura y la muerte en todos los que se atreven a establecerse en sus dominios. La novedad estriba en el peculiar tratamiento que Kubrick da a la simple y tópica historia hasta convertirla en un barroco y ampuloso relato que oscila, de continuo, entre lo gratuito y lo genial.

El comienzo es ya suficientemente revelador de las intenciones: una espectacular panorámica de unos hermosos paisajes donde se alza, majestuoso, el hotel protagonista de la historia. A partir de ahí el desfile de efectos va a ser continuo; todos ellos acumulados convierten a la película en un conjunto exagerado aunque fascinante, siendo preciso reconocer la magnifica calidad de escenas, como la del niño recorriendo los interminables pasillos en un triciclo o la magnífica secuencia del laberinto en la nieve. Ambas palidecen ante una más simple, pero devastadora: el instante en que la mujer descubre las páginas de la novela que su marido está escribiendo; son hojas y hojas en las que aparece repetida una única frase: No por madrugar amanece más temprano. Es el signo definitivo de la locura, de la liberación de las fuerzas asesinas que anidan en el terrible lugar.

La interpretación de Jack Nicholson y Shelley Duvall es discutible y ha merecido elogios encendidos y críticas acervas, pero justo es reconocer que se adecúa al tono de exceso de la película. Nicholson repite su papel de demente en Alguien voló sobre el nido del cuco (One flew over the cuckoo's nest, 1975), y aunque sobreactúa siempre, está impresionante cuando amenaza con el hacha a su familia.

En cuanto a Shelley Duvall, doblada en la versión española por una inconfundible Verónica Forqué, su personaje carece de lógica y consistencia dramática, pero su rostro, en permanente pánico, resulta a menudo patético e inquietante. En cualquier caso, ambos actores pueden parecer, a un tiempo, geniales o equivocados, depende del estado de ánimo con que se afronte la visión de la película.

A su término se siente la impresión de haber asistido a unos caros fuegos de artificio, tal vez vacíos, pero en su camino se han deslizado planos inquietantes y terroríficos. Por ellos merece la pena esta obra.


1981 - EL RETORNO DEL HOMBRE-LOBO





FICHA TECNICA



D. y G. Jacinto Molina. F. (Color) Alejandro Ulloa. M. Ennio Morricone. PR. Dàlmata Films. DU. 97 minutos. N. España.



INTÉRPRETES Y PERSONAJES



Paul Naschy (Waldemar Daninsky), Julia Saly (.Condesa Bathor,), Silvia Aguilar (Erika), Beatriz Elorrieta (Miratila). Azucena Hernández (Karin). Narciso Ibáñez Menta (Profesor), Ricardo Palacios.



SINOPSIS



Tres chicas atractivas llegan a la mansión de un misterioso personaje llamado Waldemar Daninsky, quien vive con la única compañía de una mujer herida y deforme. En la búsqueda de los restos de la condesa- vampiro Bathory, unas gotas de sangre la devuelven a la vida y con ella el deseo de horrible venganza. La condesa vampiriza a las mujeres y trata de dominar a Waldemar, que se ha enamorado de una de las chicas. Pero Waldemar oculta un trágico secreto, ya que es víctima de la licantropía y en las noches de luna llena se conviene en el temible hombre-lobo.
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Julia Saly en “El retorno del hombre-lobo“



Jacinto Molina comienza su etapa como director en 1976, con Inquisición. En su obra destacan títulos del interés de El caminante (1978) y El huerto del francés (1977), que muestran su notable talento artistico. Enseguida se ocupará del cine de terror y en 1981 presenta su regreso al personaje más célebre de su carrera: el hombre-lobo. El resultado es El retorno del hombre-lobo, una película excepcional -sin duda una de las mejores en el género de los últimos veinte años- y que revela hasta qué punto los anteriores empeños como actor y guionista estaban necesitando del control total de la producción para lograr el óptimo resultado.

En El retorno del hombre-lobo el clima de horror se respira a cada fotograma y envuelve al espectador hasta el desenlace. No faltan detalles gore, apuntes de erotismo -la llegada de las tres chicas a la mansión de Waldemar-, momentos de impacto -como la resurrección de Bathory al recibir la sangre fresca de las muchachas- e imágenes de gran belleza -la mirada conmovedora de Mir- calla o la descripción de la tensión romántica que va surgiendo entre Karin y Waldemar-. Terror, romanticismo y poesía se dan la mano en una película de extraordinaria belleza a la que tan solo perjudican los dos breves interludios cómicos que no acaban de integrarse en el tono general de la historia.

El desenlace es antològico con el brutal combate entre Waldemar -ya convertido en hombre-lobo- y los vampiros. La excepcional fotografía correspon-

de a Alejandro Ulloa y la banda sonora al célebre Ennio Morricone. En el reparto brilla Julia Saly, sin duda la estrella española que más de cerca siguió los pasos de Barbara Steele en el género y una de las mejores y más fieles colaboradoras de Jacinto Molina. Su creación de la condesa Bathory es tal vez el mejor de sus trabajos en el cine fantástico.

Sobre Paul Naschy poco se puede añadir a lo expresado en la primera parte de este libro; su encarnación de Waldemar es magnífica y su obra demuestra a cada fotograma el cariño, la entrega y la dedicación con que fue realizada.

Jacinto Molina continuó dedicándose al terror en el cine español de los años 80 -uno de los períodos más raquíticos de la producción cinematográfica hispana a lo largo de toda su historia-, con títulos como Latidos de pánico, El carnaval de las bestias, La bestia y la espada mágica o El aullido del diablo. Para el especialista Narciso Ribot, El retorno del hombre-lobo es la mejor película de la larga fílmografía de Paul Naschy, uno de los mitos indiscutibles del fantaterror universal.


1982 - POSESIÓN INFERNAL



Evil dead



FICHA TECNICA



D. y G. Samuel M. Raimi. P. Roben G. Tapen. F. (Color) Tim Philo. PR. Renaisance Pictures. DU. 85 minutos. N. Estados Unidos.



INTÉRPRETES Y PERSONAJES



Bruce Campbell, Ellen Sandweiss, Betsv Baker. Hal Delrich, Sarah York.



SINOPSIS



Un grupo de estudiantes se dispone a pasar un fin de semana en los bosques de Ten- nessee, en una casita situada entre los árboles con un maravilloso paisaje de decorado. Se instalan allí y descubren un libro antiguo que cuenta el procedimiento para convocar a los demonios. A medianoche comienzan a sucederse los fenómenos: primero es una chica que sufie un asalto por unas fuerzas viscosas, después se derrumba el puente que unía dos carreteras, la tercera chica es poseída por el diablo y trata de matar a los dos muchachos. A la mañana siguiente sólo queda vivo uno de ellos, pero la pesadilla aún no ha concluido.
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Una de las terroríficas criaturas creada por la mente de Sam Raimi



Basada lejanamente en House on Haunted Hill (1958) de Willlam Castle, Suspiria (1976) de Darío Argento, El exorcista (The exorcist, 1973)... rodada en forma casi amateur por un joven realizador llamado Sam Raimí, Posesión infernal, una simple historia de posesión y crímenes que se desarrollan en una noche de pesadilla en el interior de una casa encantada, se ha convertido en uno de los films más taquilleros de la década, consagrando a Raimí como un especialista en el género.

El mismo dírígíría la segunda parte en 1987, logrando una continuación de cierta dignidad. En 1990 presentó Darkman, estimable variación sobre el tema de El fantasma de la ópera y todo un sentido homenaje al cine de terror de la Universal de las décadas 30 y 40.

El escaso presupuesto de Posesión infernal obligó a Raimí a suplir las deficiencias con imaginación e, incluso, un soterrado y nada desdeñable sentido del humor; ambas características salvan a la película de ser una nueva y aburrida vuelta de tuerca sobre el manido tema de los jóvenes que en una casa abandonada son presa de posesiones diabólicas y comienzan a matarse unos a otros. No es que las propuestas de Posesión infernal sean originales o aporten algo nuevo más allá de las esperables escenas gore que sólo buscan el instinto primario del espectador, pero la habilidad con que se engarzan es notable, y aunque los personajes carecen de toda consistencia, al menos hablan como seres humanos y no como estúpidos muñecos perdidos de un carnaval.

Una vez más, el mayor interés de la película es histórico por cuanto recoge y representa una tendencia mayorista en el género contemporáneo, por ello carece de demasiado sentido fijarse en sus insuficiencias o en su falta de coherencia, sentido o credibilidad.

La película exige aceptar sus premisas, lo que no es fácil del todo, pero una vez inmersos en su campo se puede encontrar, e incluso disfrutar, de recursos utilizados por Raími para aterrorizar, así como tratar de adivinar cómo va a ser filmada la siguiente muerte violenta.

En cualquier caso, Sam Raimi ha demostrado tener un cierto talento que puede desarrollarse en futuros y brillantes trabajos en cine: Darkman así lo ha demostrado.


1982 - POLTERGEIST





FICHA TECNICA



D. Tobe Hooper. P. Steven Spielberg y Frank Marshall. A. Steven Spielberg. G. Steven Spielberg, Michael Grais y Mark Victor. F. (Color) Matew F. Ixonetti. EE. Industrial Iight & Magic. M. Jerry Goldsmith. PR. Metro-Goldwyn-Mayer. DU. 110 minutos. N. Estados Unidos.



INTÉRPRETES Y PERSONAJES



Craig T. Nelson (Stevt Freeling), Jobeth Williams (Diane), Hcather O’Rourke (Carol Anne), Beatrice Straight (Dr. I.esh), Dominique Dunne (Dana), Olivcr Rob- bins (Robbre), Michael McManus (Ben Tuthilt).



SINOPSIS



Steve y Diane constituyen una familia americana media que, con sus hijos encantadores y su casa confortable, se consideran felices. Pero empiezan a ocurrir cosas extrañas que afectan al comportamiento de su hija, Carol Anne. y a la propia casa, que es la única afectada por un terremoto. También en la cocina ocurren fenómenos raros. Un día. Carol Anne desaparece v únicamente se comunica con sus padres... por medio de la televisión. La intervención de parapsicólogos no explica ni arregla nada. Los objetos inanimados se mueven y parecen teledirigidos por fuerzas misteriosas... La familia se ve obligada a abandonar la casa, que estaba construida sobre un cementerio, cuyos cadáveres vuelven a la vida y se rebelan.
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“Poltergeist"



Las historias de fantasmas que ocupan una casa y hacen la vida imposible a sus moradores han sido frecuentes en los argumentos de películas fantásticas, baste recordar The Haunting (1963), estimable obra de Robert Wíse, o en una vertiente amable y de alta comedía Ghost goes West (El fantasma va al Oeste, 1935) de René Claír.

Poltergeist recoge la tradicional construcción de una historia de casa encantada pero aporta como novedad unos efectos especiales sofisticados y barrocos efectuados por Industrial Líght and Magic, una división de la empresa de George Lucas, creadora, entre otros, de los fabulosos efectos de la saga de La guerra de las galaxias. Por tanto, la película se articula en torno a tres centros:

a. Los efectos descritos, que incluyen golpes de terror, transparencias alucinantes y que desembocan en un final absolutamente irrepetible, una auténtica sucesión de fuegos de artificio.

b. El esquema habitual de las historias de casas encantadas, presentación de los protagonistas, sensación amenazante de los fantasmas, posesión y rapto de uno de los miembros de la familia, combate entre las fuerzas del bien y del mal y rescate y resolución final.

c. Descripción de la familia protagonista. Como es típico en el cine de Steven Spielberg, productor y guionista de Poltergeist, las notas son inconfundi- | bles: americanos medios, felices, que ven amenazada la paz del hogar por la i presencia inquietante de fuerzas externas a las que tendrán que enfrentarse : unidos y empleando todas sus fuerzas. Este matiz suele encrespar a algunos crí- | ticos de cine, pero lo cierto es que constituye uno de los mayores encantos del I cine de Spielberg aparte, por supuesto, de ser, en sí misma, una propuesta ar- i gumental de sobresaliente interés y consistencia.

Se ha dicho que la influencia de Spielberg predomina totalmente sobre Tobe I Hooper en Poltergeist, hasta el punto de que el famoso autor de The Texas i chainsaw massacre (La matanza de Texas, 1974) se habría limitado a poner en i imágenes las ideas y temática argumental de un Spielberg demasiado ocupado i en películas propias pero deseoso de multiplicar sus creaciones cinematográfi- : cas. Sea como fuere, Hooper se adapta bien a la narración de la historia y le saca i el mayor partido posible, aunque sea multiplicando, a veces gratuitamente, los I efectos visuales y de sonido.

Poltergeist está lejos de la excelencia, ya que su núcleo es más formal que i de fondo, y aun en la forma se limita a seguir esquemas muchas veces vistos en j el género, pero su eficacia está fuera de toda duda, además con el inquietante i personaje de la niña, que interpreta Heather O'Rourke, protagonista en la vida i real de macabros sucesos, consigue algunas escenas realmente terroríficas.

Poltergeist, uno de los films más populares de la década de los 80, dio lugar i a varias continuaciones, todas ellas muy inferiores al original.


1982 - EL ANSIA



The hunger



FICHA TECNICA



D. Tony Scott. P. Richard A. Shepherd. A. Basado en la novela homónima de Whitley Striebcr. G. Ivan David y Michael Thomas. F. (Technicolor) Stephcn Goldblatt. M. Michael Rubini v Denny Jaeger. sobre arreglos de Schubert y Ravel. MO. Pamela Power. PR. Metro-Goldwyn-Mayer. DU. 93 minutos. N. Estados Unidos.



INTÉRPRETES Y PERSONAJES



Catherine Deneuve, Susan Sarandon, David Bowie, CliffYoung. Bcth Ehlers, Dan Hcdaya, Rufus Collins, Bessie Love.



SINOPSIS



Miriam y John llevan casados varios siglos; poseen el Ankhn, símbolo de la eterna juventud, que consiguen gracias al alimento semanal de sangre humana que la mujer proporciona con prácticas vampíricas. Sus virtudes se transmiten a las personas que aman, las cuales envejecen y se descomponen rápidamente en cuanto las abandonan. Paralelamente, la doctora Sarah Roberts estudia el proceso de la vejez y casos de vejez prematuros. Cuando entra en contacto con Miriam, ésta la transforma en un ser inmortal con inclinaciones lésbicas; el duelo será ahora entre ambas mujeres.
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Catherine Deneuve en “El ansia"



El ansia, de Tony Scott, hermano del realizador Ridley Scott, sirve de ejemplo bastante adecuado de las tendencias contemporáneas del cine de terror:

a. La película se inspira en el mito del vampiro con la sangre como elemento conductor de la historia, sangre que significa vida, aunque para los seres humanos sea más bien signo de muerte.

b. Junto al vampírísmo aparece el tema de la búsqueda de la eterna juventud; por eso los protagonistas no son seres tétricos sino un hombre y una mujer jóvenes, que aspiran a mantenerse siempre en esa apariencia juvenil muy en el estilo de Dorían Grey.

c. Erotismo suavizado por las imágenes ¡mpactantes de Tony Scott que, al envolver toda la historia en un continuo artificio de luces, colores y encuadres con técnica de spot publicitario, priva a aquéllas de casi toda su profundidad.

El morbo de El ansia es asistir, una vez destruido el personaje de David Bowie, a las relaciones lésbicas entre Catherine Deneuve y Susan Sarandon, en una revísítación de las películas de la Hammer de los años 70.

La escena de amor entre ambas es la apoteosis de la artíficíosídad, aunque en su exceso termina por resultar atractiva.

d. Superficialidad. Entre la brillantez formal y la buscada originalidad de planos y encuadres, la historia pierde fuerza narrativa, aunque esto no importa demasiado porque la intención de los autores está claro que era impactar visualmente al espectador.

En suma, y aunque pueden discutirse todas y cada una de las propuestas estéticas de Tony Scott, no se le puede negar a El ansia el colorido de las imágenes y ei acierto de determinadas secuencias, aunque resulten gratuitas en el sentido de no responder a necesidades auténticas del argumento o de la historia.

Película para el consumo de públicos juveniles, El ansia no es que renueve el género del terror pero al menos ofrece una cara pintoresca al aplicarle la estética de videoclip, lo que no deja de resultar divertido. Catherine Deneuve y Susan Sarandon están magnificas en sus personajes, no tanto porque estos existan más allá de unos cuantos trazos tópicos, sino porque ambas expresan una carnalidad que hace vivir los recovecos de la historia: sin ellas la película simplemente no existiría.

De David Bowie no se puede decir lo mismo, ya que se limita a vagar fantasgóricamente por la primera parte de la película hasta la espectacular secuencia de su envejecimiento y muerte, uno de los momentos cumbre de El ansia, que, desde luego, no defrauda ante el excelente trabajo del de¬partamento de efectos especiales.


1982 - LA SERPIENTE VOLADORA



Q. The winged serpent



FICHA TECNICA



D. y G. Larry Cohén. R Samuel Z. Arkoff y Larry Cohén. F. (Color) Fred Murphy. N. F-stados Unidos.



INTÉRPRETES Y PERSONAJES



David Carradine, Michael Moriarty, Candy Clark, Richard Roundtree, James Divon. Malachy McCourt, Fred J. Scollav, Peter Hock, Ron Ccy, Mary Louise Weller.



SINOPSIS



Varios asesinatos horribles se están sucediendo en la ciudad, los cadáveres aparecen mutilados y descuartizados mientras algunos ciudadanos observan el vuelo de una gigantesca serpiente con alas que surca el firmamento. Un ladronzuelo de poca monta descubre, en un ático de un edificio, unos inmensos huevos que pertenecen a la serpiente asesina. Entretanto, la policía, en el curso de unas investigaciones, ha encontrado una vieja leyenda azteca que habla de sacrificios rituales en honor de una deidad con forma de serpiente.

El ladrón que ha descubierto el escondite del animal chantajea a la policía pidiendo enormes compensaciones por revelar el lugar donde se oculta la serpiente. Los acontecimientos se precipitarán a partir de entonces.
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David Carradine



La serpiente voladora puede clasificarse como un film de ciencia-ficción o fantástico ya que recurre a la imaginería clásica de los seriales de los años 30 y 40 relativos a monstruos prehistóricos que vuelven a la vida, pero también tiene ribetes de comedia negra e incluso paródica. Sus autores son conscientes de que en los años 80 no pueden contar con la ingenuidad del público de varias décadas atrás y por ello introducen un cierto distanciamiento en el tono de la narración.

Este detalle no es del todo correcto, ya que el público de los años 80 y 90 admite de sobra los recursos ingenuos e increíbles, sino ahí están Terminator, Su- perman, Star wars, etc.; la razón del matiz cuasi paródico de la película estriba mucho más en la escasez de presupuesto que permita realizar espectaculares efectos especiales. Esto revela una notable inteligencia en Larry Cohén, ya que no se puede emular a George Lucas, Steven Spielberg o James Cameron con un presupuesto veinte veces inferior.

Cohén es un cineasta de enorme personalidad, apenas aceptado en los circuitos comerciales pero que, no obstante, ha conocido respetables éxitos minoritarios, como la saga de los bebés asesinos iniciada con Estoy vivo (Ifsalive, 1975).

La serpiente voladora se enmarca en un estilo similar a los films anteriores de su autor, pintoresca mezcla de comedia sardónica, humor negro, ropaje de thrillery escenas de terror ¡mpactante no muy lejanas al gore. Destacan, por su imagen casi de tebeo, los planos aéreos que muestran a la serpiente atacando a los indefensos ciudadanos, derramando después la sangre y los huesos por calles y plazas. Son las mejores secuencias de una historia poco creíble, que hay que ver con el ánimo dispuesto, pero que no deja de conservar cierto perverso encanto, como leer una historieta o un tebeo.


1982 - EL BESO DE LA PANTERA



Cat people



FICHA TECNICA



D. Paul Schrader. P. Charles Fries. A. Basado en la historia de DcWitt Bodeen. G. Alan Ormsby. F. (Technicolor) John Baile)-. EE. Albert Whitlock. M. Giorgio Mo- roder. C. David Bowie. MO. Bud Smith. DA. Edward Richardson. PR. RKO Radio Picturcs-Universal Pictures. DU. 117 minutos. N. Estados Unidos.



INTÉRPRETES Y PERSONAJES



Nastassia Kinski (Irena Callier). Malcolm McDowell (Paul Callier), John Heard (Oliver Yates). Annette O'Toole (Alice Perrin). Ruby Dee (La mujer). Ed Begley Jr. (Joe Creigh). Scott Paulin (Bill Searle), Frankie Faison (Detective Brandt). Ron Diamond (Detective Diamond), Lynn Lowry (Ruthie).



SINOPSIS



Irena es una joven atractiva que comienza a percibir sensaciones extrañas en su cuerpo y espíritu: atando siente la pasión amorosa una fuerza poderosa transforma todo su ser. Tanto ella como su hermano son víctimas de una maldición milenaria, según la cual el despertar del sexo les conviene en panteras criminales. Irena se debate entre el amor puro y la perversa maldición.
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Nastassia Kinski en “El beso de la pantera" :



La primera versión de La mujer pantera (Catpeople), dirigida por Jacques Tourneur en 1942 es un clásico del cine universal. Para la segunda versión de estesu- gerente relato, el brillante realizador Paul Schrader (Gran Rapids, Michigan, EE.UU., 1946) -autor de films tan inquietantes como Hardcore (1978), Mishima o El placer de los extraños- plantea una película muy diferente, que sólo comparte con la de Tourneur el punto básico de la historia.

El principal acierto de El beso de la pantera es la interpretación de Nastassia Kinski -sin duda la mejor de su carrera-, capaz de expresar la pureza ingenua y dulce a la vez que el erotismo que preludia su transformación en un animal.

Schrader, siempre preocupado por los temas trascendentes, profundiza en la atracción-rechazo del sexo como llamada animal y no duda en mostrar el contraste radical entre la depravación del hermano -Malcom McDowell en una de sus típicas interpretaciones- y la dulce sensibilidad de Irena. Destacan escenas culminantes: el paseo nocturno por el parque de la protagonista -se despoja de las ropas y comienza a sentir el latido de su fuerza salvaje-, la desesperación del hermano cuando asesina a su amante -casi mecánicamente, como si careciera en absoluto de voluntad-, la muerte de la prostituta -después de palpar debajo de la cama y sentir el contacto rugoso de una cola de pantera negra- o la secuencia de la piscina -calcada de la primera versión-.

Si el film de Tourneur sugería, el de Schrader muestra; el primero se centra en la psicología de los personajes, el segundo en la fisicidad de los mismos. Cinematográficamente, la obra de 1942 es superior y no ha perdido un ápice de su capacidad de fascinación. La película de Paul Schrader contiene numerosos momentos mágicos pero le falta una continuidad y un equilibrio interno para convertirse en una obra maestra. A pesar de todo, su interés es elevado y no merece en modo alguno las críticas negativas que hubo de soportar desde diversos ángulos. El beso de la pantera de Paul Schrader es una inteligente propuesta de cine fantástico, un film perfectamente realizado, con una fotografía y una banda sonora excitantes, y con una protagonista ideal para el personaje. Lo que, sin duda, no es poco.


1983 - LA BESTIA Y LA ESPADA MÁGICA





FICHA TECNICA



D. y G. Jacinto Molina. P. Masurau Take- da y Julia Salv. F. (Color) Julio Burgos. M. Angel Aneaga. MO. Roberto Fandiño. Mq. Fernando Florido y Seiti Arai. PR. Aconito-Amachi. DU. 110 minutos. N. España-Japón.



INTÉRPRETES Y PERSONAJES



Paul Naschy (Waldemar Daninsky), Sighe- ru Amachi, Beatriz Escudero. Junko Asahina, Violeta Cela. Yoshiro Kitamachi, Gérard Tichy, José Vivó. Sara Mora, Conrado Sanmartín, Mitsukai Hori.



SINOPSIS



En la frontera entre Alemania y Hungría las hordas magiares guiadas por su cruel caudillo Bulcho atacan sin cesar las fronteras del imperio alemán. Bulcho cae prisionero del emperador Otton el Grande, v muere en duelo frente al caballero polaco Ireneus Daninsky. Una maldición diabólica alcanza entonces a la familia Danisnky: la licantropía. Siglos después, en España, uno de los descendientes. Waldemar, busca desesperadamente un antídoto contra su mal, hasta que viajará a Japón, donde reside un ilustre médico que puede ser su última esperanza.
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Paul Naschy en “La bestia y la espada mágica



La bestia y la espada mágica es una de las obras maestras del género de terror en su etapa moderna. Se trata, en palabras de Adolfo Camilo, de un viaje ini- ciático que combina las claves iconográficas del ciclo artúrico con los aspectos más reveladores de la cultura tradicional japonesa.

Con una espléndida fotografía y una música sugerente, la película nos introduce, desde su prólogo legendario, en un universo de magia y fantasía donde todo puede ser posible. Después de este fragmento, que recuerda el tono de Escalibur, la segunda parte se desarrolla en la segunda mitad del siglo XVI en España, y poco después la acción se traslada a Japón, auténtico núcleo de la película. La obra abandona el estilo gótico para presentar una puesta en escena pausada, serena, con influencias de Akíra Kurosawa y Kenjí Mizoguchi, con unas imágenes bellísimas y sin olvidar las escenas de choque que se integran de modo perfecto en la dramática historia.

La descripción de los ninjas es impresionante, sobre todo la escena de los baños en la casa de las geishas, a la que siguen tremendos combates cuerpo a cuerpo. En La bestia y la espada mágica conviven muchas películas, y el milagro de Jacinto Molina es lograr que en ningún momento se pierda el rumbo. La aventura, la magia, la fascinación, la exactitud con que se capta la esencia de la fantasía japonesa, todo ello mezclado con la clásica -y terrorífica- transformación del hombre-lobo y la historia romántica que, una vez más, será la única capaz de liberar a Waldemar de su maldición.

El desenlace, espectacular y dramático, es el clásico del hombre-lobo, sí bien la espada mágica adquiere una especial relevancia como símbolo de las tradiciones orientales y occidentales. Es otro de los grandes hallazgos de la película; el licántropo es también conocido en Japón y Jacinto Molina acierta al sintetizar en imágenes de poderosa belleza tanto la inspiración gótica de su estilo habitual como el resplandor inquietante de la más recóndita y autentica tradición japonesa.

La bestia y la espada mágica, producida por Masurau Takeda, amigo personal de Paul Naschy, y Julia Saly, estrella habitual del género, cosechó un gran éxito en Japón y mereció los elogios de Akira Kurosawa. En España también tuvo una adecuada distribución, aunque la critica convencional la ignoró casi por completo. Hoy es un film de culto, una obra sería y rigurosa, inquietante, romántica y violenta, sin duda un clásico moderno del género.


1984 - EN COMPAÑÍA DE LOBOS



The company of wolves



FICHA TECNICA



D. Neil Jordán. P. Chris Brown y Stephen Woolley. A Basado en un relato de Angela Cárter. G. Angela Cárter y Neil Jordán. F. (Color) Bryan Loftus. EE. Christopher Tucker. M. George Fenton. MO. Rodney Holland. PR. 1TC. DU. 95 minutos. N. Gran Bretaña.



INTÉRPRETES Y PERSONAJES



Angela Lansbury (Granny), David Warner (El padre), Stephen Rea (El novio), Gra- ham Crowden (El sacerdote), Tusse Silberg (La madre). Micha Bergese (The Hunts- marí), Sarah Patterson (Rosaleen), Kathrvn Pogson (La novia), Brian Glover. Susan Forren (Los padres del enamorado), Shane Johnstone (Elenamorado), Terence Stamp (Elprincipe de las tinieblas).



SINOPSIS



La acción de la película parte de la época moderna, con la llegada de una pareja a su casa de campo. Sale a recibirlos una de sus hijas, que tiene que ir a buscar a Rosaleen, su hermana menor. Esta, desde hace unos días, no sale de su habitación, pues no se encuentra muy bien. Con la imagen de Rosaleen dormida, las fronteras realidad / sueño desaparecen y se inicia la trama de este film fantástico, construido casi en forma de sketchs (relatos) que va a ir rodando de cuento en cuento, siempre con el lobo de protagonista principal.

[image: ]

“En compañía de lobos“



Vencedora en el Festival de Cine Fantástico y de Terror de Sitges (Barcelona) -mejor película, premio de la crítica y mejores efectos especiales-, En compañía de lobos es, sin duda, una película original e inusitadamente poética para la moda imperante en el cine de terror de los años 80, aunque, para que la poesía y el cuento de hadas fueran mejor aceptados, Neil Jordan y su equipo de especialistas se recreen en las escenas de transformación de hombres en lobos, tal vez las más detallistas, espectaculares e impresionantes que, en su estilo, se hayan rodado para el cine.

La primera innovación, para la época, que utiliza Jordan es el tono eminentemente literario de la película; las imágenes recuerdan a Jean Coucteau -La bella y la bestia (La belle et la bête), 1946-y a John Boorman -Excalibur( 1981)- y en su barroquismo y brillantez están a un paso del amenaramiento; sin embargo, la excelente conjunción de inocencia poética y maldad ingenua que van encadenando los sucesos salva a la historia de caer en el escepticismo vacío y la convierten en una insólita variación sobre el cuento de "Caperucita Roja y el lobo", en la que no faltan ni la niña, ni la abuelita ni, naturalmente, el lobo. Angela Lansbury, en el papel de la abuela que va narrando cuentos fantásticos, está espléndida y contribuye no poco a proporcionar a la película ese tono legendario, irreal y fantasmagórico que, sin duda. Jordan deseaba.

Todo en la obra se encuentra en el borde de la exageración: el tono fotográfico, que alcanza momentos de gran belleza plástica; la música de George Fenton, excesiva pero excelente; la visualización surrealista de los sueños, ahora deudores de imágenes de Federico Fellini; y las escenas de choque, algunas reiterativas pero siempre convincentes e integradas en el desarrollo global de la acción.

En suma. En compañía de lobos propone una vuelta al cine literario, lo que puede resultar novedoso en el panorama de las posesiones diabólicas y los crímenes sin freno en campamentos juveniles; además Neil Jordán, cuya obra posterior no ha estado a la altura de esta, trabaja concienzudamente en la puesta en escena hasta lograr lo que para él es un cuento de hadas para adultos.

El centro mismo del film es el personaje de Caperucita; todo conduce a él. Hay una interpretación psrcoanalitica del cuento que dice que el color rojo es el color de la sangre menstrual, que el lobo representa la sexualidad. Pero hay otra razón también: cuando uno es niño imagina que el mundo está lleno de peligros (Neil Jordán).


1984 - PESADILLA EN ELM STREET



A nightmare on Elm Street



FICHA TECNICA



D. y G. Wes Craven. P. Robert Shayc y Sara Risher. F. (Technicolor) Jacques Haitian. M. Charles Bernstein. MO. Rick Shaine. PR. New Line Cincma-Media Home-Smart Egg Pictures. DU. 92 minutos. N. Estados Unidos.



INTÉRPRETES Y PERSONAJES



John Saxon (Teniente Thompson), Ronee Blaklev (Marge Tbompsoii), Heather Lan- gencamp (Nancy Thompson), Amanda Wvss (Tina Gray), Nick Corrí (Rod ljin¿), Johnny Depp (Glen Lantz), Robert En- glund (Freddy Krueger).



SINOPSIS



Unos jóvenes amigos coinciden en tener una idéntica pesadilla, protagonizada por el mismo siniestro personaje, un ser desfigurado cuyos dedos terminan en afiladas cuchillas, hasta que llega un momento en que comienzan a ser víctimas físicas de ella. Pronto se sabe que ese extraño ser que puebla sus pesadillas, llamado Freddy, fue un asesino de niños al que un grupo de padres coléricos y vengativos prendió fuego dentro de su vivienda. No menos colérico y vengativo que ellos, no menos criminal también, Freddy se introduce en el subconsciente de los jóvenes para llevar a cabo su sangrienta revancha.



La estrecha barrera que separa la realidad de la fantasía, el sueño de la vigilia, el poder mágico y desconocido que pueden ejercer los sueños, auténticas desconexiones de la realidad antropológica, son los temas fundamentales de esta curiosa, superficial pero atractiva Pesadilla en Elm Street. Wes Craven es uno de los realizadores contemporáneos especializados en un terror violento y efectista, con títulos como Las colinas tienen ojos (The hílls have eyes, 1977) y La serpiente y el arco iris (The serpent and the rainbow, 1987), una curiosa producción llena de exotismo que no logra coronar con éxito el interés de sus propuestas, o Shocker (1989), sobre la reencarnación de un condenado a muerte. Pero su obra más popular es, sin duda, Pesadilla en Elm Street, que ha dado lugar a toda una saga que alcanza ya cinco películas y una serie de televisión. Las pesadillas de Freddy, aparte de crear uno de los personajes de terror más famosos de la última década: Freddy.

En efecto, este carácter, interpretado por Robert Englund, con una indumentaria inconfundible y una amenazante mano de hierro afilada, es el producto de las pesadillas de los seres humanos, y su materialización iconográfica es el mayor acierto visual de la película.

Si Wes Craven hubiera llevado hasta el final las posibilidades originarias del guión, tal vez hubiera conseguido una obra más que notable; no obstante, pese a la banalidad del desarrollo, quedan retazos de interés, sobre todo esa sensación terrorífica de soñar con una pesadilla que altera el esquema psicológico de una persona, violando así la intimidad psicológica de su mente. Estas secuencias, que dibujan la amenaza de lo desconocido, resultan auténticamente de- sasosegadoras. Craven se dirige, como se puede suponer, a un público superficial, y por ello caracteriza a casi todos sus personajes de modo muy simple -con alguna influencia, además, de las nefastas comedías juveniles tipo Porky’s- y abusa de los golpes y efectos sangrientos, lo que hace quebrar en determinados momentos la credibilidad del film. La presencia ominosa de Freddy mantiene el interés de la historia, algo que en las sucesivas películas se convertiría casi en su único atractivo, ya que todas ellas se basaron en la mera sucesión de sangre y crímenes sin excesiva preocupación por la calidad artística. En estos instantes es cuando se echa de menos el talento y la capacidad poética de Te- rence Físher, Tod Browning o JacquesTourneur.


1987 - LO OCULTO



Hidden



FICHA TECNICA



D. Jack Sholder. P. Roben Shaye, Jim Kouf y Michael Meltzer. G. Jim Kouf y Bob Hunt. F. (Color) Jacques Haitkin. M. Michael Convertirlo. MO. Michael Knue. PR. New Line Cinema. DU. 96 minutos. N. Estados Unidos.



INTÉRPRETES Y PERSONAJES



Michael Nouri (Tom Beck), Kvle Mac- Lachlan (Lloyd Gallagher), Hd O'Ro«(Cliff WtUis), Clu Gulager (Ed Flynrí), Claudia Christian (fírenda Lee), Clarence Felder (John Masterson), William Bovett (Jonathan Miller), Richard Brooks (Sánchez), Catherine Cannon (Barbara Beck).



SINOPSIS



Lloyd Gallagher dice ser un agente del FBI que va buscando a un psicópata autor de varios crímenes. Cuenta con la ayuda de Tom Beck, un policía, no excesivamente brillante, que no logra entender por qué su compañero va cambiando el perseguido constantemente. Pero es que el auténtico perseguido es un alien que penetra y se apodera de personas corrientes cambiando de una a otra cuando la circunstancia obliga. Tras una terrorífica sucesión de asesinatos, Beck y Gallagher lograrán poner cerco a la extraña criatura, pero ese no será el final de la pesadilla.



El Festival de Cine Fantástico y de Terror de Sitges, en su edición de 1987, concedió a Hidden el premio de la crítica, galardón merecido porque, aun siendo un film de notable irregularidad y no para todos los gustos, posee la más importante cualidad de una película de terror: la capacidad de sorprender e inquietar. Y ello a pesar de que el guión de Jim Kouf y Bob Hunt dista de resultar original y más bien parece un combinado de viejas historias de psicópatas y asesinos pasado por la inevitable influencia de Alien, los seres extraños que habitan en el cuerpo humano, propuesta argumental que, a su vez, el film de Rid- ley Scott había tomado de otros anteriores.

Jack Sholder, autor de Solos en la oscuridad (Alone in the dark, 1982) y Pesadilla en Elm Street (A nightmare on Elm Street 2: Freddy's revenge, 1985), demuestra un notable conocimiento del oficio y un interesante dominio del ritmo cinematográfico. El comienzo de la película es sobresaliente: atraco a un banco, que vemos a través de una cámara de vídeo, y posterior huida en un "Ferrari" rojo de los delincuentes, que da pie a una espectacular persecución de automóviles, plena de vértigo, vigor y peligro. Es un comienzo frenético para una película que, aunque no conserve el mismo ritmo en su desarrollo, ya predispone a su favor desde los primeros planos.

A medio camino entre el thrillery el cine de terror, Hidden comienza como lo primero para después, a medida que avanza, irse adentrando en los terrenos típicos del horror, aquí expresado en esa malévola criatura que posee a los seres humanos transformándolos en personas diferentes, capaces incluso del asesinato. No hay que buscar interpretaciones profundas a la trama argumental, ya que se limita a relatar de forma convencional las vicisitudes de la investigación de los policías, convenientemente salpicada de los inevitables golpes de efecto y tensión, algunos de ellos demasiado previsibles.

Lo oculto, título original, tiene que ver con el misterio, con lo indefinible, que es aquéllo que realmente puede producir el miedo. Es, en definitiva, la pura sensación del horror. A destacar en el reparto la presencia de Kyle MacLachlan, un nombre habitual en las películas de David Lynch.


1987 - LOS VIAJEROS DE LA NOCHE



Near dark



FICHA TECNICA



D. Kathryn Bigelow. P. Steven Chaires Jaffe. A. y G. Eric Red v Kathryn Bigelow. F. (Color) Adam Greeberg. EE. Gordon Smith. M. Tangerine Dream. MO. Howard Smith. DC. Dian Perryman. MQ. Davida Simon. PR. Feldman-Meeker. DU. 95 minutos. N. Estados Unidos.



INTÉRPRETES Y PERSONAJES



Adrián Pasdar (Caleb). Jenny Wright (Mae), Lance Henriksen (Jesse). Bill Paxton (Seve- ren), Jeannette Goldstein (Diamondback), Tim Tliomcrson (Loy).



SINOPSIS



El joven Caleb, vecino de Fix, un pueblo agrícola de Oklahoma, acompaña a una misteriosa muchacha, Mae, apasionada de la noche, al campamento donde dice alojarse, pero, antes de dejarla, le pide un beso de despedida que ella concede, seguido de un mordisco en el cuello y una veloz huida. Inutilizada repentinamente su camioneta. Caleb vuelve a casa de su padre y de su hermana. En medio del camino es raptado e introducido en una furgoneta que desaparece. En el vehículo viajan unos seres, a cual más estrambótico, compañeros de Mae, que intentan obligarle a actuar como vampiro, asesino y gamberro. Caleb se resiste y. cuando está al borde de ceder, encuentra a su familia, escapa con ella y pide que le hagan una transfusión de sangre. Salvado, sólo le falta deshacerse de la pandilla de facinerosos, en lo que le ayuda la luz del sol, y normalizar a Mae con otra transfusión.



Tres actores de Alien, Lance Herihssen, Bill Paxton y Jeannette Goldstein, y una realizadora, Kathryn Bigelow, que procede del mundo de la pintura, son los máximos responsables de una de las más origínales, insólitas y discutibles propuestas del contemporáneo cine de terror.

Lo más importante en Los viajeros de la noche, como era de esperar dada la formación artística de la autora, es el clima, la ambientación, una puesta en escena transida de extravagantes vestuarios y maquillajes siniestros y, sobre todo, nocturnidad: de ahí la exactitud del título. Los viajeros de la noche (traducción espa-ñola) o Cerca de lo oscuro (versión original). Se simbolizan así, en la oscuridad, las fuerzas incontrolables del mal.

La película es una variación del tema del vampirismo, algo que ya encontrábamos en El ansia (The hunter, 1982), de Tony Scott, o en Jóvenes ocultos (The lostboys, 1987), de Joel Schumacher, con la que guarda cierta similitud, sobre todo en el protagonismo de personajes jóvenes que se ven envueltos en la terrorífica historia de la posesión diabólica a través de la sangre.

La forma puede sobre el fondo, por ello los efectos especiales, los decorados, que tanto sorprenden al principio de la historia, terminan por pesar un tanto en su desarrollo y afectan al ritmo narrativo.

Pese a sus defectos, se trata de una visión original y diferente y no está exenta de atractivo aunque, a la postre, éste sea más superficial que profundo.


1988 - MUÑECO DIABÓLICO



Child’s play



FICHA TECNICA



D. Tom Holland. P. David Kirschner. G. John Laña, Tom Holland y Don Mancini. F. (Color) Bill Butler. nM. José Renzetti. MO. Roy Peterson. DU. 87 minutos. N. Estados Unidos.



INTÉRPRETES Y PERSONAJES



Catherine Hicks. Chris Sarandon, Alex Vincent, Brad Dourif, Dinah ManofF, Tommy Swerdblow, Jack Colvin.



SINOPSIS



Un niño recibe como regalo un precioso muñeco llamado “Chuela", pero pronto comprueba que está poseído por un espíritu diabólico -el de un criminal que refugió su alma en el muñeco- y que actúa por sí mismo. Cuenta lo que ocurre pero nadie le cree. Después de varios asesinatos horribles, la policía y la madre del chico comienzan a tomar en serio sus apreciaciones. El espíritu del muñeco pretende asesinar al niño para ocupar su cuerpo; sólo cuando su diabólico corazón se parta en pedazos acabará la maldición.
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"Muñeco diabólico"



El tema de la posesión maléfica que un espíritu efectúa en un muñeco no es nueva, y podemos recordar ahora la notable De vil dolí de Lindsay Shonteff, en la que, sin embargo, el muñeco era el prisionero del ser humano que de forma diabólica le había reducido a esa condición.

Tom Holland ha partido de elementos conocidos e incluso convencionales para construir una película absolutamente terrorífica y eficaz, con unos golpes de efecto sabiamente calculados -el asesinato de la compañera de trabajo que pasa la noche con el niño y el muñeco, la muerte del curandero que reveló el secreto de la transformación al asesino- y un ritmo frenético que no deja descanso al espectador.

Muñeco diabólico presenta un universo familiar amenazado por el espíritu que anida en el muñeco, en el juguete preferido del niño, convirtiéndose así en un elemento de terror puro, ya que la amenaza proviene de algo que debiera ser adorable y maravilloso. La caracterización del muñeco es asombrosa, tanto en su faceta amable como en la diabólica, cuando cobra vida y se convierte en un despiadado asesino. El acierto fundamental de Holland, en cuyo mérito tiene no poco que ver el ajustado guión en el que ha colaborado el inquieto John Lafia, consiste en hacer que los personajes sean convincentes y que la historia aparezca como cercana y creíble. Las escenas del muñeco sentado en el sofá de la casa, porque quiere verlas noticias de la televisión, son inquietantes de verdad, lo mismo que la evolución del comportamiento del niño, que pasa de la admiración y el cariño a la extrañeza para después convertirse en odio. El niño es el que mejor conoce al monstruo y por tanto el más indicado para presentir sus movimientos y conseguir su destrucción. Esta faceta de enfrentamiento entre ambos es otro de los elementos brillantes de esta película simple pero efectiva, directa y con una puesta en escena impecable.

El éxito de Muñeco diabólico propició varias continuaciones, inferiores al original y más violentas; la tercera parte tuvo polémica ya que algunos casos de violencia infantil parecieron inspirarse en ciertas acciones criminales del muñeco.


1988 - EL AULLIDO DEL DIABLO





FICHA TECNICA



D. Jacinto Molina. E (Color) Julio Burgos. M. García Morcillo. MO. José Antonio Rojo. MQ. Femando Florido. PR. Free- mon Nash. DU. 97 minutos. N. España.



INTÉRPRETES Y PERSONAJES



Paul Naschy (Eriky los monstruos), Sergio Molina (El niño), Caroline Munro (Carmen), Howard Vernon, Fernando Hilbeck, Isabel Prinz, Mabel Ordóñez, Tamara Graves, Cris Huerta.



SINOPSIS



Un anciano actor de teatro en decadencia vive en su viejo caserón con un mayordomo, su sobrino -hijo de su hermano, muerto en extrañas circunstancias- y con la presencia personal de una mujer que fue amante del hermano. El niño es solitario y entretiene sus fantasías hablando con los monstruos clásicos del cine de terror; según él, su padre murió asesinado y sospecha de su propio tío. En el caserón se reciben visitas de hermosas mujeres que aparecen después asesinadas. La fuera maléfica del diablo aparecerá detrás de todas las manifestaciones del mal con el ánimo de hacer patente su poder satánico.
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Paul Naschy y Sergio Molina en “El aullido del diablo"



Las vicisitudes de esta película comenzaron apenas terminado su guión e incluyeron problemas económicos, un rodaje difícíl y una explotación comercial complicada, y todo ello pese al reparto de lujo, en el que junto a Paul Naschy se iba a contar con una estrella del género como Carolíne Munro y con un actor de reparto del calibre de Howard Vernon.

La riqueza argumental de El aullido del diablo es asombrosa. La película indaga además en la personalidad de Paul Naschy como cineasta, adelantándose a lo que en 1993 harían Chuck Norrís en Juntos para vencer y Arnold Schwar- zenegger en El último gran héroe. En esta obra, Naschy expresa su gran amor por el cine fantástico, reflejado en las magistrales secuencias en las que el niño habla con los monstruos -Frankensteín, el hombre-lobo, el jorobado de Notre Dame, Mr. Hyde...-, son instantes de gran magia poética en los que queda dibujado en la pantalla todo el poder de atracción de la fantasía y el horror.

Otros elementos que brillan en esta impresionante película son los siguientes:

a. El erotismo y la seducción femenina. Erotismo se liga a seducción y muerte. Las diferentes mujeres son engañadas, seducidas y asesinadas, lo que permite a Paul Naschy, en un auténtico tour de forcé interpretativo, dar vida a nuevos personajes, como Fu Manchú, Barba Azul o Rasputín. Junto a la seducción perversa se encuentra la pasión destructiva -el personaje de Carmen y el del sacerdote enamorado de ella-, otro elemento clave en el cine de su autor.

b. La descripción del mal. La casa donde viven los protagonistas parece un trasunto de El crepúsculo de los dioses (Sunset Boulevard, 1949), la gran obra de Billy Wilder, lo que permite a Naschy dar rienda suelta a su pasión cinèfila y a una encendida defensa del cine de género. El aullido del diablo es toda una declaración de principios por parte de su autor.

c. El diablo. La aparición cuminante es la del diablo en unas secuencias finales aterradoras que se encuentran entre las mejores del género en las últimas décadas. El aullido del diablo trae la muerte y la destrucción, el horror en su estado más puro.

Pocas veces en la Historia del Cine se ha logrado expresar el terror como en muchos fragmentos de esta obra de culto, inquietante, descarnada y patética, tal vez imperfecta pero con toda la magia fantástica de un autor enamorado hasta la médula de su arte.

Para penetrar en el mundo artístico de Paul Naschy -hay que recordar que la película se rodó en una finca de su propiedad y que el personaje del niño está interpretado por su hijo Sergio- es imprescindible adentrarse en El aullido del diablo, sin duda una de sus obras maestras indiscutibles.


1991 - EL SILENCIO DE LOS CORDEROS



The silence of the lambs



FICHA TECNICA



D. Jonathan Deramc. P. Edvvard Saxon. Kenneth Utt y Ron Bozman. A. Basado en la novela “El silencio de los inocentes", de Thomas Harris). G. Ted Tally. F. (Technicolor) Tak Fujimoto. M. Howard Shore. MO. Craig NlcKay. PR. Orion Pictures. DU. 118 minutos. N. Estados Unidos.



INTÉRPRETES Y PERSONAJES



Jodie Foster (Clarice Starling), Anthony h'opkins (Dr. Hannibal Lecter), Scott Glenn (Jack Crawfont), Ted Levine (James Gttmb). Anthony HeadI (Dr. Frederick Chillón), Brooke Smith (Catherine Martin), Diane Baker (Ruth Martin), Kasi Lemmons (Ardelia Mapp), Roger Gorman. George A. Romero. Charles Napier.



SINOPSIS



La primera misión de la joven agente del FBI Clarice Sterling es dar con el paradero de un sádico asesino apodado Buffalo Bill, que se dedica a secuestrar jovencitas obesas para asesinarlas, violarlas y arrancarles después la piel. Para dar con el asesino. Clarice entra en contacto con un psiquiatra que presumiblemente sabe quién es el misterioso criminal; se trata de Hannibal Lecter, genio de su profesión que ha enloquecido convirtiéndose en un sádico caníbal que asesina a sus víctimas comiéndose después sus visceras. Clarice habla con Hanibal en la cárcel y entre los dos se establece una curiosa y fascinante relación entre la amistad y lo morboso. Hannibal se escapa de la prisión y vuelve a asesinar, pero antes proporciona a Clarice las claves para solucionar el enigma de Buffálo Bill.
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Scott Glenn y Jodie Foster en “El silencio de los corderos "



En 1991 se han realizado dos excelentes thrillers psicológicos lindantes con el género del terror. Uno de ellos es El cabo del miedo (Cape offear), soberbio remane del clásico de 1962, de J. Lee Thompson, dirigido ahora por Martin Scorse- se y con Robert De Niro, Nick Nolte y Jessica Lange como trío protagonista. La otra realización del año fue El silencio de los corderos, una adaptación de la novela de Thomas Harris "El silencio de los ¡nocentes", dirigida por el hasta entonces poco interesante Jonathan Demme, y vencedora de cinco Oscar en 1991.

La apasionante historia que nos relatan Harris y Demme tiene sus raíces en los más complicados recovecos de la mente humana y su núcleo central reside en el enfrentamiento entre un psiquiatra demente, pero genial (Hannibal Lecter), y una joven policía (Clarice) que le utiliza para descubrir unos sádicos asesinatos rituales. Ambos entablan una extraña relación. El personaje del psiquiatra asesino parece un superhombre de Nietschze desquiciado, la ambivalencia que despierta se tronca en morbosa simpatía, algo que ya hiciera Orson Welles con muchos de sus personajes: se juega así con la ambigüedad y la fascinación del mal.

El doctor Hannibal es una mente superior, pero transtornada, que desprecia la mediocridad de la gente que le rodea y la hipocresía; por ello, cuando se encuentra con la jovencita Claríce, que encarna Jodie Foster, inmediatamente la respeta porque es una persona de gran inteligencia y valor e incluso, a su manera, llega a quererla. Desde este punto de vista, El silencio de los corderos funcionaría como una insólita variante de La bella y la bestia.

A la película se le puede achacar un cierto efectismo, sobre todo en la huida de Flanníbal, provisto de una máscara con la que se hace pasar por un policía, y, tal vez, los admiradores del texto original de Thomas Harris encuentren superficialidad en el tratamiento psicológico de la relación entre psiquiatra y policía, por ejemplo en la indagación de los recuerdos ocultos en la infancia de la mujer. Pero sería injusto quedarse en esta visión reductora cuando Demme, superando toda su obra anterior, concibe el relato como un alucinante thriller de ritmo perfecto y con numerosas secuencias que lindan directamente con el horror más clásico. Son inolvidables, a este respecto, la angustia de las victimas del asesino que esperan la muerte como corderos inocentes, sin poder hacer nada por eludirla.

La gran baza de El silencio de los corderos es la interpretación. Jodie Foster supera el Oscar conseguido por Acusados (The accused, 1988), y ofrece una magnifica encarnación de Claríce, mezcla de fuerza e indefensión, de ingenuidad y madurez.

Pero todos los actores del film palidecen ante un colosal Anthony Hopkíns que hace vibrar la pantalla con su creación del psiquiatra enloquecido. Hopkíns sabe expresar símpatía y humor, y en un solo cambio de plano acierta a reflejar horror y repulsión, algo sólo al alcance de los grandes actores. Junto al doctor de El hombre elefante (The elephant man, 1979), de David Lynch, tal vez Hop- kins haya encontrado el papel de su vida.

El silencio de los corderos es un auténtico viaje a los infiernos, pero está rodada con el suficiente buen tacto como para impresionar sin caer en el gore terror, y sus personajes son lo suficientemente atractivos como para ocupar un puesto de honor en el cine de terror de la década de los 90. A reseñar, como nota curiosa, que el personaje de Hannibal Lecter ya apareció en la película Man hunter, dirigida, en 1986, por Michael Mann y que se basaba en la novela de Thomas Harris "Red Dragón".


1993 - DRÁCULA



Bram Stoker‘s Dracula



FICHA TECNICA



D. Francis Ford Coppola. A. Basado en la novela de Bram Stoker. G. Jim V. Hart. F. (Technicolor) Michael Ballhaus. M. Wojicech Kilar. MO. N.C. Smith. G. Scande- bury y Anne Goursand. PR. .American Zoetrope. DU. 125 minutos. N. Estados Unidos.



INTÉRPRETES Y PERSONAJES



Gan-Oldman (Conde Drácula), .Anthony Hopkins (Dr. Van Helsing), Keanu Reeves (Jonathan Harker), Winona Ryder (Mina), Sadie Frost (Lucy), Tom Waits (Renfield).



SINOPSIS



En el siglo XIV el príncipe Vlad regresa a su casa tras la guerra y se entera del suicidio de su esposa. Enloquece y vende su alma al diablo. Cuatrocientos años más tarde Drá- cula, que no es otro que Vlad, descubre en la Inglaterra victoriana a Mina, una mujer idéntica a su amada esposa. Tratará de conseguirla. pero piara ello habrá de enfrentarse con Van Helsing, el cazador de vampiros.
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“Drácula”



En los años 90 se sucedieron una serie de superproducciones basadas en los grandes mitos del terror, apareciendo Lobo, de Mike Níchols, con Jack Nichol- son y Míchele Pfeiffer -film discreto-; Frankenstein, de Kenneth Brannagh, en exceso barroco, infiel a la novela -pese a la publicidad que hacía hincapié en Mary W. Shelley- y desde luego inferior a los clásicos de James Whale y Terence Fisher; y este monumental Drácula de Francís F. Coppola, el mejor del ciclo, aunque también quepa decir que pese al subtítulo Bram Stoker's Dracula, en modo alguno es fiel a la novela original, cuya visión sombría se parece mucho más a la idea de Tod Browning que a las brillantes y recargadas imágenes del autor de El padrino.

La versión de Coppola se centra en el poder de la sangre, en la atracción del erotismo y en la historia desesperadamente romántica que late tras el deseo del vampiro por poseer a Mina: el romanticismo del vampiro no es una novedad, pues ya aparecía en Drácula, de John Badham, y en El gran amor del conde Drácula (1972), de Javier Aguírre.El estilo visual es esplendoroso: batallas rodadas al estilo de Akira Kurosa- wa, montaje acelerado, impresionante despliegue de medios, exagerada y discutible interpretación de Gary Oldman -que es superada netamente por la de Anthony Hopkins en su creación de Van Helsin, aunque tampoco hace olvidar a Peter Cushing-, la belleza fascinante de Winona Ryder y numerosas escenas de choque como el vampiro rasgando con una navaja su lengua, la aparición de las mujeres vampiro o el duelo final entre Drácula y Val Helsing.

Drácula, de Coppola, es una visión personal del mito y una película de concepción y ejecución brillantes, aunque su atractivo radica, más que en la obra en sí, en sus múltiples elementos complementarios; en este sentido, no superará los grandes logros de Tod Browning yTerence Fisher, pero sin duda sirve como marca de lo que el público de los años 90 espera de una gran película de terror. Los aficionados se dividieron ante el resultado, pero su calidad está fuera de toda duda, aunque también su superficialidad y sus limitaciones.


1993 - SONÁMBULOS



Sleepwalkers



FICHA TECNICA



D. Mick Garrís. G. Stephen King. F. (Color) M. Nicholas Pikc. MO. O. Nicholas Brown. PR. Columbia Pictures. DU. 90 minutos. N. Estados Unidos.



INTÉRPRETES Y PERSONAJES



Brian Krause (Charles Brady), Madchen Amick (Mary), Alice Krige.



SINOPSIS



Charles Brady y su madre, Mary, son los últimos de una raza inmortal que no pertenece a este mundo. Son sonámbulos, seres que precisan alimentarse de jóvenes vírgenes para sobrevivir. Capaces de cambiar su aspecto físico, están destinados a vagar por los lugares, siempre con el temor a ser descubiertos. Sus peores enemigos son los gatos, los únicos capaces de identificarles en todo momento.



Curiosa y fascinante adaptación de un relato de Stephen King que aúna la comedia juvenil, el romanticismo desgarrado, sabios toques de erotismo suave y un terror inteligente que se plasma en las transformaciones de los protagonistas en sonámbulos o en la aparición mágica de los gatos, auténtico ejército salvador en esta película.

Sonámbulos no gozó de excesivo aprecio por parte de la crítica, pero sin embargo se trata de un buen film, muy bien realizado por Mick Garrís y con unos elementos sino originales, desde luego sólidos y eficaces. El sonámbulo es una especie de vampiro que extrae el fluido vital de las personas -y la sangre de las vírgenes- para sobrevivir y alimentarse; cuando no encuentra sustento se alimentan ellos mismos absorbiendo su propia vida y así hasta que ambos se agoten y perezcan.

El atractivo de la obra radica en la simpatía que se siente por el destino desgraciado de los sleepwalkers, que se rompe cuando éstos se convierten en auténticos monstruos que precisan de la muerte ajena para recuperar la suya propia. El tono de comedía juvenil romántica del principio resulta atractivo y se integra de forma adecuada con el núcleo terrorífico de la historia. El amor imposible entre el atractivo joven, que en realidad es sonámbulo, y la hermosa muchacha virginal que huye aterrorizada cuando descubre la verdadera identidad del chico, se encuentra expresado de forma admirable en el relato. Abunda, además, de golpes ingeniosos, como el amor maternal de la raza maldita, la facultad que tienen de volverse invisibles -salvo para los gatos- y el curioso enfrentamiento con este felino cuya apoteosis es la secuencia final en la que un ejército de gatos apoya la acción de la policía y se convierten en los auténticos destructores de los sonámbulos.

Film, en suma, de factura clásica, con una trama ingeniosa debida al talento de Stephen King, y que no tiene mayores pretensiones que ofrecer un cine de género adecuado y puro. Sin duda, no es poco para los años 90.


1993 - LA TIENDA



Needful things



FICHA TECNICA



D. Fraser C. Heston. A. Basado en una novela de Stephen King. G. W.D. Richter. F. (Color) Tony Westman. M. Patrick Dovle. MO. Rob Kobrin. PR. Castle Rock-New Line Cinema. DU. 110 minutos. N. Estados Unidos.



INTÉRPRETES Y PERSONAJES



Ed Harris (Alan Pagbom), Max Von Sy- dow (Leland Gaunt), Bonnie Bedelía (Polly), J.T. Walsh (Danfoth), .Amanda Plummer (Nettie), Lisa Blount.



SINOPSIS



Un hombre misterioso, Leland Gaunt, abre una tienda de antigüedades en una tranquila ciudad norteamericana. Pronto comienzan a suceder acontecimientos extraños y la paz del lugar se ve brutalmente alterada. En la nueva tienda se oculta un misterio inextricable que vuelve a una familia contra otra, a un hombre contra otro, así hasta que las fuerzas del mal sean expulsadas del lugar.



Una nueva adaptación de Stephen Kíng, esta vez firmada por Fraser C. Heston, hijo de Charlton Heston, que en esta película prescinde por primera vez de su famoso padre a la hora de componer el brillante reparto que encarna los personajes de esta historia. En la filmografía de Fraser se encuentran títulos muy notables que devuelven todo el sabor del cine clásico: La isla del tesoro, Crucifer of blood y Alaska.

La tienda es un film de estilo. Fraser Heston dota a su obra de una puesta en escena ajustada, donde todos los elementos funcionan a la perfección, y todo ello sin necesidad de grandes alardes técnicos, bastando tan solo con un espléndido clasicismo y un completo dominio del lenguaje cinematográfico. Es cierto que el nivel de La tienda no alcanza el de sus obras anteriores, pero el resultado es casi excelente, con un puñado de buenas interpretaciones, con Max Von Sydow a la cabeza, pero también Bonnie Bedelía y Ed Harris, además de un clima inquietante que llega a su culminación en el espectacular desenlace, con las fuerzas del bien reunidas para expulsar la diabólica influencia del ser que ha sido capaz de alterar y poner en peligro la convivencia de una sociedad hasta ese momento pacifica y ordenada.

Fraser sirve bien a la novela de Stephen King. El dibujo de la perversión se logra de forma adecuada y su enfrentamiento con la reacción social -a la desesperada- adquiere tintes épicos. El mal no queda definitivamente derrotado -al fin y al cabo puede residir en cualquier ser humano-, pero al menos se aleja de una sociedad que se une para expulsarlo.

La tienda es un film más interesante de lo que en un primer momento pueda parecer y, desde luego, constituye un ejemplo magnífico de cine de terror en los años 90, así como la confirmación del talento de un joven realizador que tiene entre sus planes volver a rodar una versión de la novela "The Jewel of the Seven Stars", de Bram Stoker, de la que en 1980 Míke Newell se inspiró para El despertar (The awakening), con Charlton Heston.


1994 - EN LA BOCA DEL MIEDO



In the mouth of madness



FICHA TECNICA



D. y M. John Carpenter. G. Michael De Luca. F. (Color) Gary Kibbee. MO. E. Warshilkajr. PR. New Line Cinema. DU. 93 minutos. N. Estados Unidos.



INTÉRPRETES Y PERSONAJES



Sam O’Neill (John Trent), Julie Carmen (Li)ido), Jurgen Prochnow (Sutter Cane), Charlton Heston (Harglow), David Warner (Wretm).



SINOPSIS



Sutter Cane es un novelista de exito, cuva especialidad es el terror, habiendo alcanzado una popularidad inimaginable. Un día, Cañe desaparece sin entregar su última novela. El editor Harglow contrata a un detective privado llamado John Trent para que investigue la desaparición del novelista. Poco a poco Trent se irá sumergiendo en un universo de pesadilla, que no es otro que la propia creación novelesca del desaparecido Sutter Cane.



La vuelta de John Carpenter a la primera línea de la producción cinematográfica tiene lugar con su remake de El pueblo de los malditos y con esta curiosa y fascinante película literaria que parece sacada de las pesadillas de H.V. Lovecraft.

En la boca del miedo es una excursión al mundo de la fantasía, a la tenue línea que en ocasiones separa la realidad de la fantasía. El detective se introduce en el mundo literario de Sutter Cañe y la escritura de la novela -como en “Niebla", de Miguel de Unamuno-se convierte en su propia trayectoria vital. El mérito de Carpenter reside en la creación de un universo absolutamente inquietante, desde el mismo comienzo en que un demente admirador de Sutter Cañe, armado de un hacha, asalta una librería hasta el pueblo fantasma en el que ya es imposible discernir lo que es real de lo que es soñado.

El título original, In the mouth ofmadness -en las fauces de la locura- resume el tono del film mejor que el español. John Trent penetra en la locura, ya que el momento en el que la realidad se disuelve es el mismo que dá paso a una insondable demencia. De ahí nace el miedo, el pavor a lo desconocido; cuando las barreras de la razón se destruyen el hombre no sabe a qué atenerse. En ese punto reside el horror que provoca el film de Carpenter: la razón ha desaparecido, todo puede ser posible. ¿Cómo controlar la realidad? Ahí está la boca del miedo, el umbral de la locura.

Sam O'Neill, Jurgen Prochnow y Julie Carmen están espléndidos en sus personajes. La película ofrece además el regalo de la colaboración especial de Charl- ton Heston en el papel del editor Sutter Cañe, en las escasas secuencias de la película que parecen desarrollarse en el mundo real.

Por su reflexión sobre la literatura, la fantasía y la creación, y por su descarnada visión de la locura, el film de Carpenter merece contarse entre las producciones más destacadas del género en las últimas temporadas. La sombra de H.P. Lovecraft casi siempre suele producir obras de autentica inquietud y fascinación.


1995 - DIABÓLICAS



Diabolique



FICHA TECNICA



D. Jeremiah Chechick. G. Don Roos. F. (Color) Peter James. M. Randv Edelman. MO. Carol Litleton. PR. Morgan Creek- Marvin Wroth. DU. 110 minutos. N. Estados Unidos.



INTÉRPRETES Y PERSONAJES



Sharon Stone (Nicole), Isabelle Adjani (Mia), Chaz Palminteri (Guy), Kathy Bates (Shirley), Spalding Grey (Simon), Alan Garfield (Leo).



SINOPSIS



Guy es el director de un colegio situado en un bucólico paraje. Se trata de un tipo ruin y violento que maltrata a su esposa Mia y a su amante Nicole, ambas profesoras de la escuela. La situación llega a tal extremo que las dos mujeres deciden planear su asesinato y lo llevan a efecto. Sin embargo, el cadáver desaparece y comienzan a suceder- se acontecimientos imprevisibles.
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Sharon Stone



La primera versión de esta novela de Bouileau y Narjeac -autores también de "Vértigo", en la que Alfred Hitchcock se basó para su obra maestra- se debe a H.G. Clouzot. Las diabólicas (Les diaboliques, 1954), protagonizada por Simone Signoret, es un clásico del cine francés y un espléndido film de suspense en blanco y negro, contenido y ajustado, con momentos ¡mpactantes que sacudieron al espectador de la época, sobre todo por la sorpresa final del desenlace.

En 1996, Jeremiah Chechik se atreve con una nueva visión de la historia y para ello emplea un tono muy diferente, efectista y cercano al cine de terror, en su vertiente psicológica. Lo que en Clouzot se sugería, en esta versión se muestra; el detective masculino de la primera se transforma en una mujer (Kathy Bates) y se dibuja además una latente atracción lésbica entre las dos protagonistas femeninas para complicar aún más la acción.

Sin embargo, el film de Chechik sale airoso de casi todas sus dificultades y ello gracias, en primer lugar, al poder de la propia historia, que se mantiene con los años: dos mujeres que asesinan a un ogro, un crimen fantasma, un cadáver que parece embrujado y una sorpresa final. En segundo término, por la extraordinaria fotografía de Peter James, que proporciona a Diabólicas un tono peculiar, a veces casi fantasmagórico -sobre todo en las escenas a la luz del día-, y en último lugar por el juego fascinante de Sharon Stone -una de las actrices más poderosas del cine moderno y tal vez la de mayor atracción erótica- e Isa- belle Adjaní. El tourde forcé de ambas -y la presencia, entre ellas, de Chaz Pal- minteri, un actor exagerado pero eficaz- sostiene la película y mantiene la tensión de principio a fin.

El desenlace vuelve a sorprender, a pesar de ser conocido, y aunque se abusa del efectismo, el resultado es un thriller impactante, con momentos inolvidables -el asesinato, el vaciado de la piscina, la aparición de Kathy Bates- y un ritmo que no decae en ningún momento de la película.

Las diabólicas de Clouzot es superior desde un punto de vista fílmico, pero Diabólicas de Chechik es un buen film de terror y una exhibición más del talento de Sharon Stone, que todavía algunos se empeñan en ignorar.

La historia de Bouileau y Narjeac fue llevada a la pantalla en otras dos ocasiones: Reflections ofmurder (1974), de John Badham, con Tuesday Weld, y House ofsecrets (1993).
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