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“El cine, como las historias de detectives, hace posible experimentar sin peligro

toda la excitación, pasiones y deseos

que debemos reprimir para el buen orden de la vida humana.”


CARL GUSTAV JUNG


MÁS CINE, POR FAVOR

“Que todo en la vida es cine

y los sueños,

cine son.”


LUIS EDUARDO AUTE


Desde  hace  más  de  un  siglo,  el  cine  ha  sido  uno  de  los  grandes  remedios populares  contra  el  estrés  acumulado  durante  la  semana  y  la  apatía  del domingo,  por  no  hablar  de  las  historias  de  amor  que  se  han  forjado  los viernes o sábados por la noche en la oscuridad de una sala.

Ahora  que  podemos  disfrutar  de  miles  de  películas  desde  casa,  el séptimo arte es la solución ideal para sacudirnos el cansancio vital, aislarnos del  ruido  del  mundo,  sonreír,  llorar  y  reflexionar  sobre  nuestros  problemas.

El  cine  tiene  la  capacidad  de  hacer  universales  y  de  dar  una  nueva  visión  a preocupaciones que creíamos que eran sólo nuestras.

Uno de las primeros profesionales que utilizó el poder curativo del cine fue  el  psicoterapeuta  Gary  Solomon,  que  decía  a  sus  pacientes:  “Visione usted  esta  película  y  llámeme  mañana”.  Dependiendo  del  problema  que  le era  expuesto  en  la  consulta,  ofrecía  una  “receta  cinematográfica”  para  que la persona reflexionara y hallara la respuesta por sí misma.

El método de Solomon ya había sido probado con éxito a finales de la década de 1970 por Norman Cousins, que en  Anatomía de una enfermedad cuenta  cómo  superó  un  cáncer  gracias  a  las  comedias  de  los  hermanos Marx que vio durante su convalecencia. Al parecer, la mejoría fue tan rápida y notoria que recibió el alta en el hospital, entre otras cosas, porque con sus carcajadas no dejaba dormir a los enfermos.

Muchas  personas  recurren  a  conferencias,  cursillos,  terapeutas  y maestros  de  todo  tipo  para  hallar  una  guía  en  momentos  de  confusión  o simplemente  para  mejorar  cualquier  aspecto  de  su  vida:  sentimental, profesional,  espiritual…,  y  olvidan  que  los  genios  del  séptimo  arte  han plasmado  en  la  pantalla  historias  tan  inspiradoras  como  la  mejor  de  las fábulas,  películas  que  nos  dejan  una  huella  profunda  y  nos  impulsan  a realizar cambios.

Dirigido  a  jóvenes  de  cualquier  edad,  este  autoayuda  7.0  presenta  los mensajes  de  35  películas  que  me  han  marcado  —cada  autor  realizaría  su propia  selección—  para  caminar  por  la  vida  con  paso  de  protagonista  con happy  ending.  Además  de  aportar  curiosidades  sobre  su  génesis,  cada capítulo aborda los mensajes de una película, que se puede visionar o no en paralelo (aunque por el simple placer de conocer la cinta, es recomendable que  la  veáis,  por  supuesto),  para  extraer  todo  su  néctar  de  sabiduría práctica.

Éste libro apasionará a todos los lectores deseosos de incorporar a su vida cotidiana las grandes lecciones del cine que nos hace crecer.



BOTIQUÍN


DE LA



CINETERAPIA


Empezamos el libro con un juego terapéutico en el que hemos clasificado las 35  películas  elegidas  según  su  utilidad  para  35  estados  emocionales negativos. Para cada estado de ánimo de la columna de la izquierda hay una o  varias  películas  recomendadas,  que  se  marcan  en  la  columna  de  la derecha con su número correspondiente.

De este modo el lector puede recurrir a la cineterapia en momentos de crisis,  una  vez  localizada  la  afección  anímica.  Dado  que  las  películas elegidas en esta selección tienen muchas lecturas y subtemas, cada una de ellas puede estar presente en diferentes casillas del botiquín. También es un recurso para regalar un DVD a una amistad que esté pasando por una etapa complicada.

Luces, cámara, acción…

¡Buena terapia del Séptimo Arte!










LA PARADA DE LOS MONSTRUOS


Nadie es perfecto (y qué bien que sea así) Título original:  Freaks

Año: 1932

País: Estados Unidos

Duración: 64 minutos

Director: Todd Browning

Guión: Willis Goldbeck, Leon Gordon y Al Boasberg Música: Richard Wagner

Fotografía: Merrit B. Gerstad (B&W) Productora: Metro-Goldwyn-Mayer (MGM) Reparto principal

• Wallace Ford > Phroso

• Leila Hyams > Venus

• Olga Baclanova > Cleopatra

• Roscoe Ates > Roscoe

• Henry Victor > Hércules

• Harry Earles > Hans

• Daisy Earles > Frieda

• Rose Dione > Madame Tetrallini

• Daisy Hilton > Gemela siamesa

• Violet Hilton > Gemela siamesa

• Schlitze > Schlitze



Argumento

Hans,  un  enano  que  trabaja  en  un  circo  francés  plagado  de  personajes tullidos y deformes, es heredero de una fortuna. Pese a estar comprometido con  Frieda,  otra  enana,  se  ha  enamorado  de  Cleopatra.  Esta  guapa contorsionista  intentará  casarse  con  él  para  abandonarlo  después  de hacerse con su dinero y poder huir junto al forzudo del circo, Hércules.

¿Sabías que…? 

• Una de las aportaciones de este filme fue la designación del término freak para referirse a algo o alguien anómalo, anormal, extraño o marginal.

• El director decidió buscar actores con miembros amputados, deformidades y discapacidades físicas para el casting.

• En el reparto definitivo fueron reunidos los más osados y extraños actores, hecho  que  nunca  se  había  dado  de  forma  generalizada  en  un  mismo  filme.

La productora MGM recibió miles de peticiones y fotografías de candidatos para los diferentes personajes.

• De joven, Todd Browning, el director, trabajó en un circo, por lo que estaba más  sensibilizado  con  este  tipo  de  cuestiones.  “Los  fenómenos  viven apartados  de  la  sociedad;  incluso  en  el  mundo  del  circo  están  separados”, comentó el día del estreno del filme.



Un momento inolvidable

Toda la película es difícil de olvidar ya que, en un año tan lejano al nuestro como es 1932, fue todo un boom que personajes tan particulares tuvieran un papel  importante  en  una  película.  Y  hoy  en  día  el  impacto  también  se produciría, dado el culto a la imagen imperante en el cine y la publicidad.

“El amor a la belleza es un sentimiento que se remonta a los inicios de la  civilización.  La  repulsa  hacia  lo  anormal,  hacia  los  deformados  y mutilados,  procede  de  nuestros  antepasados.  Pero  la  mayoría  de  los monstruos piensan y se emocionan normalmente. Viven una existencia poco natural, por lo que tienen entre ellos un código de ética para protegerse de la  gente  normal.  Se  aferran  rígidamente  a  esas  reglas.  Herir  a  uno  es herirlos  a  todos;  la  alegría  de  uno  es  la  alegría  de  todos. Ahora  la  ciencia puede  eliminar  estos  errores  de  la  naturaleza.  Avergonzados  por  las injusticias cometidas contra estas personas, sin poder alguno para controlar su  destino,  ofrecemos  una  sobrecogedora  historia  sobre  la  anormalidad  y los no deseados”, apuntó en su día el director.

Así, esta cinta es un canto a la belleza de la solidaridad, a la alegría de compensar  las  carencias  con  la  amistad,  el  apoyo  y  el  corazón.  Es  una manera de gritar bien alto que no somos sólo cuerpo, sino que la mente y el espíritu son esenciales y nos definen como seres humanos.

Superar  miedos  y  prejuicios  para  observar  estos  fenómenos  nos  hace más sensibles a la diversidad que nos envuelve. Aceptar que la imperfección está en todos nosotros.

No  ser  perfectos  es  lo  que  nos  permite  crecer  y  mejorar,  como  nos recuerda  el  arte  japonés  del  wabi-sab,  que  busca  la  belleza  en  la imperfección.  Es  lo  que  nos  hace  humanos.  La  imperfección  era  la característica  que  separaba  a  divinidades  y  personas  en  la  cultura  griega clásica. Reconocer que nuestros poderes son limitados y que el margen de evolución  es  muy  grande  nos  impulsa  a  marcarnos  objetivos  para  ser mejores cada día.








UN CASTING PARA RECORDAR


Los  personajes  principales  de  esta  historia  tuvieron  vidas  tan valientes  como  curiosas.  El  Torso  Viviente  era  Prince  Radian,  un chico negro de la Guayana Británica que nació sin miembros y que acabó  en  Estados  Unidos  dándose  a  conocer  como  la  oruga  o  el gusano  humano.  Capaz  de  pintar,  escribir  y  encender  un  cigarro usando  solamente  la  boca,  vivía  con  su  esposa  y  sus  hijos  en Nueva  Jersey.  Por  su  parte,  el  Esqueleto  Viviente,  Pete  Robinson, pesaba unos 27 kilos y medio y estaba casado con la mujer obesa, de casi 210 kilos de peso. La Mujer Barbuda, Jane Barnell, casada tres  veces  y  con  dos  hijos,  juró  no  trabajar  nunca  más  en Hollywood  tras  considerar  que  la  película  era  “un  insulto  para todos  los  fenómenos”  que  en  ella  aparecían.  Las  hermanas siamesas  Daisy  y  Violet  Hilton  nacieron  unidas  por  caderas  y nalgas. Su madre, soltera, las vendió a las dos semanas de nacer y la señora Mary Hilton les enseñó a cantar, bailar y tocar el saxofón, el  piano  y  el  clarinete.  Desde  los  tres  años  actuaron  en  diversos circos y en todo tipo de espectáculos, lo que no las libró de recibir malos  tratos  por  parte  de  sus  padres  adoptivos.  Su  muerte  no  fue menos dramática: la policía las encontró muertas en el vestíbulo de su  casa  cuando  tenían  sesenta  años.  Sin  dinero  siquiera  para  ser enterradas, su amiga, la señora Thomson, cedió parte de la parcela en la que estaba enterrado su hijo para que sus restos no acabaran en una fosa común.



Inspiraciones de

La parada de los monstruos

No  hay  sociedad  más  avanzada  que  aquella  capaz  de  aceptar  a  todos  sus miembros,  sea  cual  sea  su  aspecto  físico,  color  o  religión.  Y  no  es  ningún tópico  que  la  belleza  reside  en  el  interior.  Lo  experimentamos  a  diario.

Personas  que  nos  pueden  parecer  poco  agraciadas  a  primera  vista,  tras conocerlas  pueden  resultarnos  encantadoras,  mientras  que  otras  que  nos han  impresionado  por  su  apariencia  resultan  ser  verdaderos  monstruos  a causa de su conducta.

Esta  película  nos  recuerda  que  nadie  es  perfecto,  ya  que  el  ser humano  es  un  conjunto  de  atributos  exteriores  e  interiores.  Al  final,  lo  que nos define como seres humanos es el mal o el bien que somos capaces de hacer a nuestro alrededor.

“¡Te aceptamos, eres uno de nosotros!” 

Una frase entrañable en un diálogo memorable, ya que nos plantea una de  las  premisas  principales  de  cualquier  cultura  o  grupo:  la  aceptación  de personas muy distintas entre sí. El grito de  “One of us!”  nos dice que nadie es  mejor  que  nadie,  ya  que  en  el  fondo  todos  los  seres  humanos  tenemos las mismas necesidades y albergamos idénticas aspiraciones.

“—Te estaba diciendo que esta noche no deberías fumar un puro

tan grande. Tu voz sonó muy mal en el espectáculo de esta noche. 

“—Por favor, Frieda, no me digas lo que tengo que hacer. Cuando

quiero un puro, me fumo uno. No quiero que una mujer me diga lo que

tengo que hacer o dejar de hacer.” 

Este momento de la película recoge un consejo entre personas de la misma troupe. La reacción del hombre que no tiene miembros, para los que tengan en  mente  la  película,  responde  a  un  comentario  en  negativo  y,  por  lo  tanto, es negativa.



Criticar  no  sólo  es  algo  que  debe  hacerse  en  el  momento  adecuado  y con  la  persona  adecuada,  sino  que  también  es  un  arte  en  sí  mismo.  Los especialistas en comunicación consideran que por cada crítica que hacemos hay  que  aportar  al  menos  dos  elogios  para  que  la  persona  no  lo  viva  como un ataque personal.

En  su  célebre  libro  Cómo  hacer  amigos  e  influir  sobre  las  personas, Dale Carnegie alertaba así sobre el mal hábito de criticar: •  Es  inútil  criticar  al  otro,  ya  que  inevitablemente  se  pondrá  a  la defensiva  e  intentará  justificarse.  La  crítica,  además,  crea  resentimiento hacia quien la practica.

•  Se  consigue  mucho  mejor  resultado  en  las  relaciones  sociales elogiando inteligentemente que censurando.

• Es mucho más provechoso —y seguro— corregirse a uno mismo que intentar que lo hagan los demás.

• En lugar de censurar a la gente es más útil comprenderla y averiguar por qué actúan de determinada manera.

Lo que nos hace humanos

La  fijación  por  el  aspecto  físico  al  que  nos  someten  los  massmedia  ha hecho que no sólo nos aterroricen las deformidades, sino el mero hecho de envejecer.  Es  como  si  únicamente  pudiéramos  ser  juzgados  por  la  primera impresión.

A  nadie  le  gusta  que  lo  juzguen  por  el  envoltorio.   Tampoco  al adolescente  que,  debido  a  los  cambios  hormonales  propios  de  su  edad,  ha ganado  unos  cuantos  kilos,  sufre  un  acné  especialmente  virulento  o  debe llevar una ortodoncia que muestra cada vez que habla o sonríe.

Es  obvio  que  Torso  Viviente,  uno  de  los  héroes  de   Freaks,  no  puede hacer según qué cosas, aparte de fumar puros y ser el centro de atención.

No puede caminar por la calle, por lo que debe reptar. Aun así, es capaz de amar,  reír,  entristecerse,  desear,  llorar…,  de  sentir,  en  definitiva, las pasiones  y  los  afectos  que,  en  realidad,  nos  definen  como  seres humanos (que  no  son  el  número  de  piernas  o  brazos  o  lo  más  o  menos peluda que sea una mujer).

Todo el mundo, incluso las personas aparentemente perfectas, se ha sentido alguna vez un bicho raro. Diferente. Y sabemos lo angustioso que puede llegar a ser experimentar esa sensación.

Esta  película,  con  el  cruel  ajusticiamiento  final,  denuncia la  injusticia de juzgar a los demás por su apariencia física.  En  estos  tiempos  en  los que la dictadura de la belleza impone que debemos aspirar a ser perfectos, no está de más recordar algo que puede sonar a tópico pero que no deja de ser  cierto: la  belleza  más  poderosa  es  la  que  irradia  desde  el  interior. 

Permitámonos ser nosotros mismos y no una imagen, una moda.

No  hay  belleza  más  seductora  que  la  que  transmite  quien  se siente a gusto consigo mismo. 

Mirar la belleza que hay en todo

Hay  dos  clases  de  personas  en  el  mundo  que,  con  igual  grado  de salud,  riqueza  y  otras  comodidades,  son  una  feliz  y  la  otra desgraciada.  Esto  nace  principalmente  de  los  diferentes  puntos  de vista  desde  los  cuales  consideran  las  cosas,  las  personas  y  los acontecimientos, y del efecto que esos diferentes puntos de vista les producen.

En  cualquier  situación  en  la  que  estén  pueden  hallar conveniencias  y  contrariedades,  en  cualquier  compañía  pueden encontrar  personas  y  conversaciones  más  o  menos  complacientes.

En cualquier mesa pueden disfrutar comidas y bebidas de mejor y peor sabor, platos mejor y peor condimentados. En cualquier clima hallarán  tiempo  bueno  y  tiempo  malo,  bajo  cualquier  gobierno tendrán  leyes  buenas  y  leyes  malas,  y  aplicación  buena  y  mala  de esas  leyes.  En  cada  poema  u  obra  de  genio  pueden  hallar  faltas  y bellezas.  En  casi  cada  rostro  y  cada  persona  pueden  descubrir bellos rasgos y defectos, cualidades buenas y malas.

En tales circunstancias, de esas dos clases de hombres, los que han  de  ser  felices  fijan  su  atención  en  las  conveniencias  de  las cosas,  en  las  partes  gratas  de  la  conversación,  los  platos  bien preparados,  el  tiempo  bueno,  etc.,  y  lo  disfrutan  todo  con  alegría.

Los que han de ser infelices piensan y hablan de contrariedades. De ahí que continuamente estén descontentos de sí mismos, y que con sus  observaciones  agríen  los  placeres  de  la  sociabilidad,  molesten personalmente a muchos y se hagan en todas partes desagradables.

Si  tal  modo  de  ser  estuviera  fundado  en  la  naturaleza,  estas infelices personas serían las más dignas de compasión. Pero como la  disposición  de  criticar  y  disgustarse  acaso  se  toma originariamente  por  imitación,  crece  de  modo  inconsciente  hasta trocarse  en  hábito,  que  puede  curarse  cuando  los  que  lo  tienen están  convencidos  de  los  malos  efectos  sobre  su  felicidad.  Espero yo  que  esta  breve  advertencia  pueda  servirles  y  los  decida  a  dejar una  práctica  cuyo  ejercicio,  si  bien  es  principalmente  un  acto  de imaginación,  tiene  sin  embargo  consecuencias  serias  en  la  vida, pues  acaba  en  pesares  y  desgracias.  Desagrada  tanto  esta  clase  de personas que nadie las estima.

Un  viejo  filósofo  había  crecido,  por  experiencia,  muy cauteloso a este respecto, y evitaba con cuidado toda intimidad con tales  gentes.  Tenía,  como  otros  filósofos,  un  termómetro  que  le indicaba  las  variaciones  y  un  barómetro  que  le  anunciaba  cuándo era  probable  el  bueno  y  el  mal  tiempo.  Mas  no  habiendo instrumento  inventado  para  descubrir,  a  primera  vista,  esta disposición  desagradable  de  una  persona,  para  tal  efecto  él  hacía uso  de  sus  piernas,  una  de  las  cuales  era  notablemente  bonita  y  la otra  torcida  y  deformada  a  causa  de  algún  accidente.  Si  un forastero, en la primera entrevista, miraba su pierna fea más que la bonita, ya dudaba de él. Si hablaba de aquella, y no se fijaba en la pierna bella, eso era suficiente para que nuestro filósofo no tuviera en  adelante  más  amistad  con  él.  No  todo  cuerpo  tiene  este instrumento  de  dos  piernas,  pero  cada  uno,  con  un  poco  de atención, puede observar los signos de esa condición quisquillosa, descontenta,  y  tomar  la  misma  resolución  de  evitar  la  amistad  de los  que  padecen  tal  infección.  Por  lo  tanto  aconsejo  a  esos criticones,  quejumbrosos,  descontentos  e  infelices,  que  si  desean ser respetados y queridos por otros, y ser felices, dejen de mirar la pierna fea.

BENJAMIN FRANKLIN, 

Autobiografía






TIEMPOS MODERNOS


La cooperación es la clave

de la supervivencia

Título original:  Modern Times Año: 1936

País: Estados Unidos

Duración: 89 minutos

Director: Charles Chaplin

Guión: Charles Chaplin

Música: Charles Chaplin

Fotografía: Rollie Totheroh y Ira Morgan (B&W) Productora: United Artists

Reparto principal

• Charles Chaplin > Trabajador de la fábrica • Paulette Goddard > Gamin

• Henry Bergman > Propietario del café • Stanley Stanford > Gran Bill

• Hank Mann > Burglar

• Allan Garcia > Presidente de la Electro Steel Corp.

• Cecil Reynolds > Ministro



Argumento

Un trabajador de la industria metalúrgica, desbordado por el ritmo de trabajo que  está  obligado  a  llevar  en  la  fábrica,  sufre  un  colapso.  Al  salir  del hospital,  de  repente  se  ve  inmerso  en  una  manifestación,  por  lo  que  es detenido  y  encarcelado.  Ya  en  prisión,  y  de  nuevo  por  casualidad,  ayuda  a controlar un motín y es puesto en libertad, hecho que propicia que conozca a una joven huérfana con la que luchará por su propia supervivencia.

¿Sabías que…? 

•  Chaplin  fue  denunciado  por  la  compañía  franco-germana  Tobis  por  un supuesto plagio de ideas y escenas del clásico  Viva la libertad,  dirigido  por René Clair. El estudio de Chaplin pagó una mínima cantidad para librarse del contencioso,  aunque  siempre  creyó  que  aquella  empresa  actuaba  movida por la proclama antinazi expresada en su otro filme,  El gran dictador.

•  En  una  primera  idea  de  la  película,  Chaplin  estableció  un  desenlace trágico:  la  joven  huérfana  se  convertía  en  enfermera  y  se  separaba  de  él para siempre. Dicho final fue rodado, pero finalmente el director se decantó por el actual.

•  El  filme  fue  prohibido  en  Alemania  e  Italia  porque  se  consideró  pro comunista; no fue así en Rusia, donde se interpretó como un alegato contra el  capitalismo.  Por  esta  razón,  el  FBI  puso  a  Chaplin  bajo  vigilancia  en Estados Unidos.

•  En  los  créditos  aparece  Chaplin,  además  de  como  director,  como intérprete  del  personaje  “obrero  de  la  fábrica”.  Éste  fue  el  último 

largometraje en el que apareció el personaje de Charlot.

•  Esta  obra  hace  un  guiño  al  espectador,  burlándose  del  cine  sonoro  en  la letra  de  la  canción  final,  Titina,  formada  por  palabras  de  distintos  idiomas, por lo que resulta casi ininteligible.

•  La  obstinación  de  Chaplin  por  componer  él  mismo  la  banda  sonora  se  lo puso  difícil  a  sus  arreglistas,  hasta  el  punto  de  que  Alfred  Newman,  el reconocido músico de Hollywood, abandonó el proyecto.

Un momento inolvidable

Una  de  las  escenas  más  conocidas  es  aquella  en  la  que  los  dueños  de  la fábrica  ensayan  un  sistema  para  que  sus  empleados  no  pierdan  el  tiempo con  los  pocos  minutos  que  dedican  al  almuerzo.  De  este  modo,  vemos  al pobre Chaplin frente a una especie de mesa que está a la altura de su cara.

Esa mesa tiene una serie de artilugios, a modo de brazos extensibles, que van acercando a la cara de Chaplin un plato de sopa, un trozo de pastel o una mazorca de maíz para que se los coma. El objetivo es que el obrero tenga  las  manos  libres  para  seguir  trabajando  mientras  almuerza,  ya  que  a los  patrones  se  les  antoja  inconcebible  que  sus  trabajadores  paren  ni siquiera unos minutos. Desgraciadamente, la mesa se vuelve loca y el pobre Chaplin acaba perdido, lo que no hace más que acrecentar la ira de dichos patrones.

Sin  duda,  ninguna  máquina  puede  reemplazar  el  cariño  y  la  dedicación de  dar  cuenta  de  una  buena  comida  para  recuperar  la  energía.  Nuestras manos  son  el  recurso  más  preciado  para  la  expresión  y  la  creación.  Nada puede  sustituir  nuestra  sensibilidad  ni  desplazar  el  disfrute  por  ganar  unos minutos.








OTROS FILMES DE CHAPLIN


Director,  productor,  compositor,  escritor  y  actor,  este  británico nacido en 1889 realizó 81 películas entre 1914 y 1967. En los inicios de  su  carrera  adquirió  popularidad  gracias  a  su  interpretación  de Charlot,  conocido  como  “el  pequeño  vagabundo”;  criticado  por unos y prácticamente venerado por otros, recibió diferentes elogios por parte de los expertos en cine de la época y aún en la actualidad se  sigue  reconociendo  su  labor  en  el  mundo  del  celuloide.  Tan importante  como  Tiempos  modernos  es  otro  de  sus  alocados filmes:  El  gran  dictador.  En  este  largometraje  estadounidense  de 1940,  el  dictador  de  Tomania,  que  culpa  a  los  judíos  de  la  mala situación de su país, es confundido con un barbero judío y llevado a  un  campo  de  concentración,  mientras  el  auténtico  barbero  se convierte  en  el  tirano  maligno.  La  película  obtuvo  cinco nominaciones a los premios Oscar.





Inspiraciones de  Tiempos modernos

En este filme escuchamos, por primera vez, la voz de Chaplin. Sin embargo, son  muchos  los  que  siguen  considerando  la  película  como  muda,  dado  que los diálogos son prácticamente inexistentes. La fuerza de las situaciones y la genialidad  de  la  expresión  nos  descubren  el  poder  de  los  acontecimientos por encima de la palabra.

“Un  práctico  dispositivo  que  automáticamente  alimentará  a  sus

hombres  mientras  trabajan.  Sin  dejar  de  lado  el  almuerzo.  Estará  por

delante  de  su  competidor...  La  máquina  alimentaria  eliminará  la  hora

del  almuerzo,  aumentará  su  producción  y  reducirá  sus  gastos

generales.” 

La  película  es  una  crítica  en  toda  regla  a  la  sociedad  capitalista (aunque  también  se  mofa  del  comunismo  en  muchos  otros  momentos), donde  la  producción  en  cadena  y  la  rentabilidad  están  por  encima  de cualquier derecho que puedan tener los trabajadores.

El  anuncio  de  un  nuevo  dispositivo  que  permite  eliminar  la  hora  del almuerzo  de  los  trabajadores  de  la  fábrica  (unos  minutos  que  hacen disminuir  de  forma  considerable  la  producción)  es  una  ironía  para  burlarse de  los  supuestos  avances  de  los  empresarios  mientras  ven  a  sus trabajadores como simples objetos.

Esta  icónica  cinta  es  un  recordatorio  de  que  perder  la  humanidad  a favor de lo material no nos hace más felices ni nos aporta soluciones a nivel personal.

El verdadero progreso

La  ambición  no  es  negativa  de  por  sí,  ya  que  mueve  el  mundo.  Gracias  a que  muchas  personas  han  tenido  la  aspiración  y  la  inteligencia  de  poner  en marcha  proyectos,  aventuras  y  empresas,  hemos  logrado  conquistar  cada vez una mayor calidad de vida.

El problema llega cuando la ambición se convierte en enfermiza.

Los  adictos  a  la  ambición  no  dudan  en  explotar,  engañar,  estafar, exprimir para lograr resultados, aunque nada obtenido a través de medios impuros otorga la felicidad, y mucho menos la paz de espíritu.

Esta  película  nos  recuerda  que, por  encima  de  la  eficiencia  y  la prosperidad, están la empatía y el respeto a los demás seres humanos.

Como decía Miguel de Cervantes, autor de la inmortal obra  El Quijote: “Pocas o ninguna vez se cumple con  la ambición que no sea con daño de  tercero” .  Y  es  que  la  ambición  mal  entendida  ha  arrastrado  a muchas personas a una vida miserable.

Chaplin  explica  con  esta  icónica  película  que  trabajar  en  equipo,  con  y para  los  demás,  supone  entender  que las personas no son un engranaje del  sistema  de  producción.  Son  compañeros,  amigos,  parejas…  que  nos enriquecen con sus puntos de vista, su compañía y sus enseñanzas. Unidos podemos enfrentarnos a cualquier dificultad, siempre que las metas no sean superficiales e insanamente egoístas. Todos somos iguales ante el dolor, pero  si  el  obrero  y  el  vagabundo,  aludiendo  al  filme,  están  unidos  ante  la adversidad, pueden salir adelante.

El hombre del martillo, 

el ejemplo de la lucha compartida

Eileen Southern (1920-2002), musicóloga estadounidense, escribió un  interesante  libro  donde  recoge  que  las  raíces  del  jazz  las podemos encontrar, en buena parte, en las canciones de trabajo que cantaban  los  negros  esclavos  del  siglo XIX  y  principios  del XX  en Estados  Unidos.  Melodías  y  letras  que  aliviaban  el  alma  y levantaban el ánimo en la terrible e injusta situación de esclavitud.

Canciones,  además,  compartidas  y  transmitidas  de  generación  en generación,  con  las  que  todos  se  identificaban.  Algunos  de  esos esclavos fueron auténticos héroes, por su capacidad de resistencia.

Como  ella  misma  recoge  en  su  libro  Historia  de  la  música  negra norteamericana:

“La  canción  ferroviaria  más  popular  de  todas  era  una  balada sobre  John  Henry,  peón  negro  de  cien  kilos  de  peso,  que ‘perforaba el acero’ y se convirtió en un héroe popular entre los de su  raza.  Nadie  aguantaba  trabajando  tanto  tiempo  como  John Henry;  las  mujeres  se  paraban  a  contemplarle  mientras  perforaba sus  anillos  de  acero  en  frío.  De  su  historia  surgieron  muchas versiones,  el  relato  de  un  ‘hombre  del  martillo’,  orgulloso  y trabajador, que no permitió que una ‘taladradora nueva de acero le derribase’,  pero  que  ‘se  mató  con  el  martillo’  en  la  lucha  del hombre contra la máquina”.






EL MAGO DE OZ


Algún lugar más allá del arcoíris

Título original:  The Wizard of Oz Año: 1939

País: Estados Unidos

Duración: 119 minutos

Director: Victor Fleming

Guión: Noël Langley, Florence Ryerson y Edgar Alan Wolfe Música: Herbert Stothart (canción de E. Y. Harburg & Harold Arlen) Fotografía: Harold Rosson

Productora: MGM. Productor: Mervyn LeRoy Reparto principal

• Judy Garland > Dorothy Gale

•  Frank  Morgan  >  Profesor  Marvel    El  Mago  de  Oz    El  portero  / El conductor del carruaje / El guardia

• Ray Bolger > Hunk / el Espantapájaros • Bert Lahr > Zeke / el León Cobarde • Jack Haley > Hickory / el Hombre de Hojalata • Billie Burke > Glinda

• Margaret Hamilton > Miss Gulch / La Bruja Mala del Oeste 

Argumento

Dorothy  es  una  chica  que  siempre  ha  soñado  con  viajar  a  otro  mundo.  Su deseo se hace realidad cuando es engullida junto con su perrito Totó por un tornado, que la traslada al asombroso Mundo de Oz. El consejo de la Bruja Buena  del  Norte  de  seguir  el  camino  de  baldosas  amarillas  hasta  la  Ciudad Esmeralda  es  el  principio  de  múltiples  aventuras. Allí  tiene  que  encontrarse con  el  Mago  de  Oz,  el  único  que  puede  ayudarla  a  regresar  a  su  hogar  en Kansas.  Por  el  camino  conocerá  a  tres  singulares  personajes  que  la acompañarán  en  su  viaje:  el  Espantapájaros,  el  Hombre  de  Hojalata  y  el León Cobarde.

¿Sabías que…? 

• Debido a fallos de la producción, Judy Garland en algunas escenas exhibe una  larga  melena  e,  inmediatamente  después,  aparece  con  el  pelo  más corto.  Esto  se  nota  sobre  todo  en  el  primer  encuentro  con  el Espantapájaros.

•  La  famosa  canción  Somewhere  over  the  Rainbow  estuvo  a  punto  de  ser eliminada  en  el  primer  montaje  de  la  película  porque  se  temía  que  fuera demasiado larga.

•  Existe  una  leyenda  urbana  que  afirma  que,  cuando  la  película  es  vista simultáneamente  con  la  música  de  “The  Dark  Side  of  the  Moon”,muchas imágenes  parecen  sincronizadas  con  las  canciones  de  este  célebre  álbum de  Pink  Floyd.  Este  fenómeno  ha  sido  bautizado  por  los  fanáticos  de  la banda británica como “The Dark Side of the Rainbow”.



•  En  el  rodaje  de  la  película  abundaron  los  accidentes  y  calamidades.

Margaret  Hamilton,  la  Bruja  Mala  del  Oeste,  sufrió  graves  quemaduras  a causa  del  humo  naranja  y  la  explosión  que  la  hace  desaparecer  de Munchkinland, lo que requirió seis semanas de hospitalización.

•  El  Hombre  de  Hojalata  también  tuvo  que  ser  hospitalizado  debido  a  su maquillaje de aluminio: le provocó problemas respiratorios que le llevarían a pasar varios meses en el hospital.

• Se dice que uno de los técnicos de la película se ahorcó en pleno rodaje y que  incluso  su  cadáver  se  vislumbra  en  la  película,  concretamente,  en  la escena  en  la  que  Dorothy,  el  Espantapájaros  y  el  Hombre  de  Hojalata  se alejan  cantando  por  el  camino  amarillo.  El  director  del  filme  se  dio  cuenta cuando  la  producción  ya  estaba  terminada  y,  como  hubiera  sido  muy  caro repetir la escena, dejó al ahorcado –casi imperceptible-en su lugar.

Un momento inolvidable

Si hay una escena memorable de  El Mago de Oz ésta es, sin duda, cuando Dorothy, tras fugarse de casa, empieza a cantar la maravillosa  Somewhere over the Rainbow, que ha sido versionada por cientos de artistas, entre ellos Rufus Wainwright. Aquí la traducimos en su mayor parte: En algún lugar más allá del arco íris bien a lo alto

hay una tierra sobre la que oí hablar una vez en una canción de cuna.

En algún lugar más allá del arco íris 







los cielos son azules

y los sueños que te atrevas a soñar

de verdad se hacen realidad.

Algún día desearía estar sobre una estrella y despertar donde las nubes estén lejos, detrás de mí, donde los problemas se derriten como gotas de limón, lejos, por encima del techo de la chimenea, allí es donde me encontrarás…


UN CUENTO DE NUNCA ACABAR


Esta  aventura  interpretada  por  Judy  Garland  tiene  su  origen  en  la obra  infantil  El maravilloso mago de Oz del estadounidense L. F.

Baum. Publicada por primera vez en 1900, gracias al enorme éxito de  la  película,  el  autor  original  escribiría  -cuatro  décadas  después-una secuela de trece libros sobre el Mundo de Oz.

Fue  la  primera  novela  infantil  que  describía  personajes  y lugares típicos americanos, en vez de europeos.





El  mundo  al  que  accede  Dorothy  ha  generado  toda  clase  de adaptaciones,  como  el  musical  Wicked -que  versa  sobre  las  cuatro brujas  de  la  película-,  guiños  musicales  como  el  de  Elton  John  en Goodbye  to  the  Yellow  Brick  Road   o  el  homenaje  de  Scissor Sisters, con su espléndida balada  Return to Oz.

Inspiraciones de  El mago de Oz

Pocas películas dejan una huella tan imborrable en nuestro corazón como la protagonizada  por  la  huérfana  Dorothy  que,  a  raíz  del  tornado,  vivirá  una aventura iniciática llena de mensajes y revelaciones.

“Totó , tengo el presentimiento de que ya no estamos en Kansas.” 

Esta célebre frase que Dorothy dirige a su perro es la constatación de que,  tras  un  terrible  suceso,  todo  ha  cambiado.  Para  enfrentarse  a  la aventura  que  le  espera,  la  joven  interpretada  por  Judy  Garland  tendrá  que desprenderse  de  todos  sus  miedos  y  prejuicios,  y  dejarse  ayudar  por insólitos compañeros de viaje.

En  la  vida  de  toda  persona  hay  cambios  radicales  de  escenario,  por ejemplo  en  el  paso  de  la  infancia  a  la  adolescencia,  tras  la  muerte  de  un familiar,  o  bien  cuando  somos  rechazados  por  la  persona  que  amamos.  En todos esos casos es importante desprenderse del pasado y buscar nuestro lugar “más allá del arcoíris”.

“Sigue el camino de baldosas amarillas.” 

Éste  es  el  consejo  que  Glinda,  la  Bruja  Buena  del  Norte,  da  a  la 

pequeña Dorothy para llegar a la Ciudad Esmeralda. Allí deberá encontrar al misterioso  Mago  de  Oz,  quien  puede  ayudarle  a  regresar  a  casa.  El mensaje es muy claro: por desesperada que sea nuestra situación, siempre hay una salida.

Las tres claves de la superación

Dorothy  encuentra  en  su  senda  a  tres  compañeros  de  viaje  que  son altamente  simbólicos  de  las  tres  cualidades  que  necesitamos  desarrollar para  vencer  una  gran  dificultad: cerebro, corazón  y coraje.  Justamente aquello  de  lo  que  carecen,  respectivamente,  el  Espantapájaros,  el  Hombre de  Hojalata  y  el  León  Cobarde,  y  que  esperan  les  proporcione  el  Mago  de Oz.  En  el  camino,  sin  embargo,  acabarán  ganando  por  ellos  mismos  estos valores.

“Si  no  puedes  encontrar  el  deseo  de  tu  corazón  en  tu  propio

patio, entonces nunca lo perdiste realmente.” 

Este  mensaje  final  de  la  Bruja  Buena  del  Norte  nos  recuerda  que  la felicidad  está  siempre  cerca  de  nosotros  y  que,  por  lo  tanto,  cuando  la perdemos, debemos indagar en nosotros mismos. El final de la película hace referencia  a  esta  idea  cuando  Dorothy,  feliz  de  estar  de  nuevo  en  casa, abraza a su perrito y dice: “No hay lugar como el hogar” .

El viaje a Oz o cómo encontramos en el campo aquello que nos falta

Desde la primera vez que la vi de niño, recuerdo que esta película me causó una  honda  impresión.  Al  miedo  y  extrañeza  que  me  hicieron  sentir  los personajes  que  acompañaban  a  Dorothy  —por  no  hablar  de  las  pesadillas que me provocó la Bruja Mala del Oeste—, siguió la fascinación por el viaje que realizan los protagonistas, cada cual en busca de lo que le falta.

Y  es  que,  en  cuanto  a  su  mensaje,  lo  que  representa  el  Viaje  es  la columna vertebral de esta historia de conocimiento y superación. Dentro de la  tradición  de  la  literatura  iniciática,  los  personajes  llevan  a  cabo  una travesía  que  es  exterior  e  interior  al  mismo  tiempo,  ya  que  nada  volverá  a ser igual para ninguno de ellos al regresar del Reino de Oz.

El  novelista  Peter  Matthiesen,  autor  del  mítico  El  leopardo  de  las nieves, dice sobre esto: “Un hombre es el que sale de viaje y otro es el que vuelve”. Y eso es justamente lo que sucede a los protagonistas de  El Mago de  Oz:  cada  uno  de  ellos  quedará  transformado  para  siempre  por  las experiencias que han tenido que afrontar a lo largo de su odisea.

Dorothy adquiere una sabiduría y una perspectiva sobre la vida que no habría alcanzado de haberse quedado en la seguridad de su hogar. En ese sentido,  el  camino  de  baldosas  amarillas  es  una  alegoría  del  paso  de  la infancia  a  la  madurez,  las  experiencias  que  nos  permiten  conocer  los peligros y encantos del mundo.

No  menos  significativa  es  la  transformación  que  viven  los  personajes que la acompañan:

El Espantapájaros necesita un cerebro para pensar y lo obtendrá en su viaje.  Eso  es  aplicable  a  cualquier  persona,  ya  que  al  salir  de  nuestra  zona de  confort,  del  mundo  conocido,  nos  vemos  obligados  a  pensar:  los pensamientos  viejos  no  sirven  para  una  situación  nueva,  o  como  decía  san Agustín: “Para ir a donde no se sabe hay que ir por donde no se sabe”. Por eso  toda  aventura,  exterior  o  interior,  engrasa  nuestros  recursos  más ocultos y nos devuelve un cerebro para pensar.

El  León  Cobarde  recupera  el  valor  por  el  desafío  que  supone abandonar  lo  previsible  para  internarnos  en  lo  desconocido.  De  hecho, médicamente  está  demostrado  que  las  personas  fóbicas  que  optan  por quedarse  en  casa  refuerzan  sus  miedos  en  lugar  de  superarlos.  Por  eso mismo,  los  psicólogos  conductistas  tratan  los  miedos  a  través  de  la  terapia de  exposición  progresiva  a  aquello  que  se  teme.  En  el  momento  en  que rompemos  las  cadenas  que  nos  sujetan  al  temor,  descubrimos  que  somos capaces de hacer mucho más de lo imaginado.

El Hombre de Hojalata carece de un corazón y también lo encuentra en su  viaje,  ya  que  todo  cambio  de  entorno  nos  vuelve  más  sensibles  y  nos permite  contactar  con  personas  que  tienen  cosas  diferentes  que enseñarnos.  El  antropólogo  Carlos  Castaneda  decía  al  respecto  que  sólo merecen  la  pena  los  caminos  que  «tienen  corazón»;  es  decir,  aquellos  que nos hacen más humanos y abren compuertas en la caja fuerte que encierra nuestros sentimientos.

Busca una senda con corazón

Cada  cosa  es  un  sendero  entre  un  millón.  Por  lo  tanto,  debes recordar siempre que un sendero es sólo eso: una senda. Si sientes que  no  debes  seguirlo,  no  deberás  permanecer  en  él  bajo  ningún tipo de condiciones. Para poseer tal claridad deberás siempre llevar una  vida  disciplinada.  Sólo  entonces  llegarás  a  saber  qué  es  una senda,  y  que  no  debe  haber  afrenta  para  ti  ni  para  otros  por abandonarla, si eso es lo que tu corazón te pide. Pero tu decisión de seguir en la senda o de abandonarla deberá estar libre de temores o ambiciones.

Te  advierto.  Debes  mirar  cada  sendero  con  mucha  atención.

Pruébalo tantas veces como lo creas necesario. Luego pregúntate a ti,  y  a  ti  solamente,  una  pregunta.  Esa  pregunta  es  una  que  sólo haría  un  hombre  de  mucha  edad.  Mi  padre  me  la  hizo  cuando  yo era joven y mi sangre era muy vigorosa para que yo la entendiera.

Ahora  la  comprendo  y  te  la  voy  a  repetir.  ¿Tiene  corazón  este sendero?

Todas  las  sendas  son  iguales;  no  conducen  a  ninguna  parte.

Son  senderos  que  cruzan  el  matorral  o  se  internan  en  el  matorral.

En mi propia vida puedo afirmar que he recorrido senderos largos, muy largos, pero no he llegado a ninguna parte. La pregunta de mi benefactor  tiene  ahora  sentido.  ¿Tiene  corazón  este  sendero?  Si  lo tiene, el sendero será bueno. Si no, no sirve. Ambos no conducen a ninguna parte, pero uno tiene corazón y el otro no. Uno significará un viaje alegre; mientras lo recorras, serás parte de él. El otro puede arruinar  tu  vida.  Uno  te  hará  fuerte;  el  otro  te  debilitará.  El problema  es  que  nadie  se  hace  la  pregunta,  y  cuando  un  hombre termina por comprender que ha seguido un sendero sin corazón, ya está por matarlo.

En ese punto, son pocos los hombres que pueden detenerse a pensar y abandonar el sendero. Una senda sin corazón nunca podrá ser  disfrutada.  Tendrás  que  esforzarte  incluso  para  recorrerla.  En cambio, una senda con corazón es fácil, no te obligará a esforzarte para gustar de ella.

Para  mí  sólo  tiene  sentido  recorrer  los  senderos  que  tienen corazón. En cualquier senda que puede tener corazón, allí viajaré, y el  único  desafío  que  vale  la  pena,  es  recorrerlo  en  toda  su extensión.

Y allí viajaré, buscando, buscando sin aliento.

CARLOS CASTANEDA, 

Las enseñanzas de Don Juan

Resumiendo,  el  viaje  a  Oz  es  una  alegoría  del  viaje  —sobre  todo interior—  que  debe  emprender  toda  persona  que  quiera  madurar  y  superar sus  limitaciones.  Al  ponernos  en  camino,  cualquiera  que  éste  sea, adquirimos  sabiduría,  valor  para  enfrentarnos  a  lo  desconocido,  cerebro para lidiar con las novedades y corazón para entender y amar a los que son diferentes a nosotros.






SER O NO SER


Ésa es la cuestión:

la necesidad de conocerse

a uno mismo

Título original:  To Be or Not to Be Año: 1942

País: Estados Unidos

Duración: 99 minutos

Director: Ernst Lubitsch

Guión: Edwin Justus Mayer

Música: Werner R. Heymann

Fotografía: Rudolph Maté

Productora: Romaine Film / Alexander Korda Reparto principal

• Carole Lombard > Maria Tura

• Jack Benny > Joseph Tura

• Robert Stack > Teniente Stanislav Sobinski • Felix Bressart > Greenberg

• Lionel Atwill > Rawitch

• Stanley Ridges > Profesor Siletsky • Sig Ruman > Coronel Ehrhardt

• Tom Dugan > Bronski

• Charles Halton > Dobosh

• Henry Victor > Capitán Schultz

• Maude Eburne > Anna



Argumento

Durante  la  ocupación  alemana  de  Varsovia,  en  la  segunda  guerra  mundial, un  espía  al  servicio  de  la  Gestapo  pretende  entregar  a  los  nazis  una  lista con  el  nombre  de  los  colaboradores  de  la  Resistencia  y  de  sus  familiares.

Entre  ellos  figura  el  de  Maria  Tura,  la  actriz  más  famosa  de  Varsovia,  que, junto  a  su  marido  y  también  actor  Joseph  (Hamlet  en  el  teatro),  intentará evitar  que  esa  lista  llegue  a  su  destinatario  de  todas  las  formas  posibles utilizando, principalmente, el arma de la interpretación.

¿Sabías que…? 

• El director decidió, sensatamente, no incluir en el montaje final la frase de Carole  Lombard  “¿Qué  puede  ocurrir  en  un  avión?”,  puesto  que  la  actriz murió  en  un  accidente  de  aviación  cuando  la  película  estaba  en posproducción.

•  Carole  Lombard  confesó  a  sus  más  allegados  que  los  días  del  rodaje  de este filme habían sido los más felices de su vida.

•  La  revista  Première la incluyó en la lista de “Las 50 mejores comedias de todos los tiempos”.

•  En  la  escena  del  bombardeo  de  un  cementerio  polaco  aparece  el  nombre Benjamin  Kubelsky  en  una  de  las  tumbas  destruidas.  Era  el  verdadero nombre de Jack Benny, uno de los actores de la película.



Un momento inolvidable

Ya hemos comprobado que el narcisismo y el egoísmo son una gran fuente de sufrimiento para quien los padece, ya que quien  se  ama  a  sí  mismo  por encima de todas las cosas no será amado por nadie más.

He  aquí  un  extracto  de  una  conversación  entre  la  pareja  protagonista del  filme,  que  pone  de  manifiesto  la  fijación  por  destacar  uno  mismo  por encima de los seres queridos.

¿Merece la pena tanta soledad? La respuesta es no.

Como decía Viktor Frankl, el fundador de la logoterapia y superviviente del  campo  de  concentración  de Auschwitz,  en  su  libro  El  hombre  en  busca de sentido,  “[…] el hombre, desposeído de todo en este mundo, todavía

puede  conocer  la  felicidad  –aunque  sea  momentáneamente—  si

contempla al ser querido” .

Entender al otro, más allá de uno mismo.

“—Sólo tienes miedo de que te robe la escena. 

—Sí, puede que tenga miedo. 

—Claro  que  no,  tú  eres  la  estrella,  el  mejor  actor  del  mundo, 

todos lo saben, tú incluido. 

—No te hagas la prima donna …

—Cada  vez  que  tienes  ocasión  me  quitas  el  foco.  Se  está

volviendo  ridículo  el  modo  en  que  atraes  la  atención.  Cada  vez  que

empiezo  a  contar  un  chiste  tú  lo  terminas,  si  me  pongo  a  dieta  tú

pierdes peso, si me resfrío tú toses y si alguna vez tenemos un niño no

estaré muy segura de ser la madre. 

—Me sentiría satisfecho con ser el padre. 

—(…)  He  pedido  que  en  el  próximo  cartel  salga  tu  nombre

primero. 

—¿Sí? Bueno, no me importa. 

—Eso me dijeron, así que se queda tal y como está. 







—Oh.” 

HAMLET O LAS CONSECUENCIAS DE


LA VENGANZA


Hamlet es, probablemente, la obra literaria más representada en la historia  del  cine  y  el  teatro.  Escrita  por  el  dramaturgo  inglés William Shakespeare aproximadamente en el año 1600, narra cómo Hamlet  se  venga  de  su  tío  Claudio  después  de  que  este  último matara  a  su  padre,  el  rey,  y  se  quedara  así  con  la  corona  y  con  la reina  Gertrudis.  Cabe  destacar  la  adaptación  cinematográfica  de 1948,  dirigida  y  protagonizada  por  Laurence  Olivier,  ganadora  de cuatro  Oscar;  Hamlet,  el  honor  de  la  venganza,  de  1990  con  Mel Gibson,  Glenn  Close  y  Helena  Bonham  Carter;  y  la  adaptación  de 1996 dirigida y protagonizada por Kenneth Branagh, que cuenta en el  reparto  con  Kate  Winslet,  Jack  Lemmon,  Charlton  Heston  y Gérard Dépardieu, entre otros.



Inspiraciones de  Ser o no ser

“La gente parece asustada, aterrorizada. ¿Puede ser cierto? El hombre

del  bigotito  es…  ¡Adolf  Hitler!  ¿Adolf  Hitler  en  Varsovia  cuando  los

dos  países  aún  están  en  paz?  ¿Y  totalmente  solo?  Parece

extrañamente despreocupado por toda la excitación que ha provocado. 

¿Está  interesado  por  los  manjares  del  señor  Mastowski?  Eso  es

imposible, él es vegetariano, y sin embargo no siempre se atiene a su

dieta.  A  veces  se  traga  países  enteros.  ¿Acaso  quiere  zamparse  a

Polonia también?” 

Con esta divertida introducción pronunciada por el narrador se inicia el filme  aunque,  como  se  pregunta  el  espectador  al  ver  la  película…  ¿Será  el verdadero Hitler el zampapaíses al que hacen referencia?

“—¿Qué tienes en tu abrigo? 

“—Oh,  es  la  nueva  moda  de  la  Varsovia  ocupada.  Los  judíos

llevan  estrellas  amarillas,  los  homosexuales  usamos  triángulos  de

color  rosa.  Ahora,  no  me  esperes.  Tengo  una  cita  caliente  con  otro

triángulo.” 

Con  ironía  y  un  negro  sentido  del  humor,  el  diálogo  explica  cómo  los nazis marcaban a las personas con, según su punto de vista,  deficiencias de algún tipo.

El  humor  es  el  recurso  para  evidenciar  el  absurdo  de  la  intolerancia, para mostrar el daño que conlleva separar por prejuicios. El miedo alimenta el  miedo  y  la  intolerancia  es  sólo  eso:  miedo  que  nos  bloquea  y  no  nos permite pensar con claridad.

“¡Lo hice! ¡Yo lo hice! La mejor actuación de mi vida... Y nadie lo

vio.” 

—Es  una  conspiración,  eso  es  lo  que  es,  ¡una  auténtica

conspiración! Levantarse cuando yo salgo… ¡Y por segunda vez! 

—Pero ¿de qué está usted hablando? ¡Ha estallado la guerra!” 

En  ocasiones,  nuestro  egocentrismo  pesa  más  que  los  sentimientos que  podemos  albergar  por  otras  personas.  El  protagonista  del  filme, enamorado  de  sí  mismo  y  de  sus  cualidades  como  actor  teatral,  ignora  el hecho  de  que  ha  estallado  la  guerra,  puesto  que  solamente  le  importa  no haber podido brillar como le hubiera gustado en la función.

Uno  de  los  valores  más  efectivos  y  también  más  difíciles  de  aprender es  la  empatía.  Saber  cómo  se  siente  el  otro  en  una  situación,  desde  su perspectiva,

sus

capacidades

y

limitaciones,

requiere

que

nos

desprendamos  de  nuestro  egoísmo  para  ver  el  mundo  a  través  de  los  ojos del otro por un momento.

Éste es un remedio mágico para experimentar otras emociones y eludir guerras interpersonales que sólo nos producen desgaste.

Cuando todo vaya mal, sonríe

Cuando parece que no hay salida y la única opción es echarse a llorar…, la mejor  medicina  es  la  risa.  Reírnos  de  nuestros  problemas  y  calamidades es el remedio más efectivo para superar los golpes del destino.

En  los  momentos  o  épocas  de  la  vida  en  que  lo  vemos  todo  negro, podemos  buscar  a  un  amigo  que  nos  ayude  a  ver  la  parte  cómica  de  la situación.  Alguien  que  nos  contagie  ligereza,  que  nos  ayude  a  relativizar nuestros  problemas  y  nos  haga  comprender  que,  quizá,  no  es  tan  grave como creemos.

Un poco de humor negro, paradójicamente, ayuda a ver las cosas con más claridad. 

Es lo que ocurre en esta película única, una magnífica parodia antinazi que ridiculiza a un movimiento que, en su época, se creía dueño del mundo y que causó tanto sufrimiento.

Poder ver el lado cómico de la realidad es una necesidad humana tan básica como respirar, dormir o comer. De no ser así, la carga trágica de  todas  las  desgracias  que  suceden  continuamente  en  el  mundo  nos anularía.

En  la  película,  el  profesor  Siletsky  le  comenta  a  Joseph  Tura:  “Lo llaman  campo  de  concentración”. A  lo  que  éste  responde:  “Sí,  nosotros  los concentramos y ellos ponen el campo”.

Seguramente,  uno  de  los  episodios  más  atroces  de  la  historia  de  la humanidad  sea  el  Holocausto  judío,  en  el  que  murió  más  de  un  millón  de personas.  Hacer  una  parodia  sobre  él  no  es,  en  absoluto,  una  falta  de respeto:  responde  a  la  necesidad  de espantar  al  miedo  con  el  humor,  lo cual  constituye  una  magnífica  arma  para  tantos  temores  que  nos  atenazan en la vida.

Como  bien  resume  el  actor  Alfredo  Landa: "El  sentido  del  humor consiste en saber reírnos de las propias desgracias" .

Tragedia + Tiempo = Comedia

Uno  de  los  maestros  modernos  del  humor  negro  es,  sin  lugar  a dudas,  Woody Allen.  Él  hace  humor  negro  con  los  nazis,  con  los judíos,  con  los  neuróticos  como  él…  Pero  con  tal  maestría  que  es imposible sentir que sea superficial o irrespetuoso.

“Cuando  escucho  a  Wagner  durante  más  de  media  hora  me entran ganas de invadir Polonia”, dice uno de los personajes de su película  Misterioso asesinato en Manhattan.

Y  lo  puede  decir  porque,  como  afirma  Woody  Allen,  “la comedia  es  tragedia  más  tiempo”.  Es  decir:  el  distanciamiento temporal,  físico  o  emocional  de  los  hechos  que  se  van  a  parodiar (como los crímenes nazis) nos permite reírnos saludablemente y no llorar.

Así es, el tiempo lo cura todo porque supone un proceso en el que cerramos un duelo, una etapa, para renacer y evolucionar.





EL SÉPTIMO


SELLO


La fe en la vida

Título original:  Det sjunde inseglet Año: 1957

País: Suecia

Duración: 96 minutos

Director: Ingmar Bergman

Guión: Erik Nordgren

Música: Erik Nordgren

Fotografía: Gunnar Fischer (B&W) Productora: Svensk Filmindustri

Reparto principal

• Max von Sydow > Antonius Block

• Gunnar Björnstrand > Jöns

• Nils Poppe > Joseph

• Bibi Andersson > Mary

• Bengt Ekerot >Muerte

• Gunnel Lindblom > Chica

• Maud Hansson > Bruja

• Ake Fridell > Blacksmith Plog



Argumento

Mientras la peste negra arrasa Europa en pleno siglo XIV, el caballero sueco Antonius Block y su escudero regresan a su país desde Tierra Santa. Por el camino, Block se encuentra con la Muerte, que pretende llevárselo con ella.

Se  juega  la  vida  con  la  Muerte  al  ajedrez:  si  gana,  seguirá  viviendo.  La partida  le  servirá  para  descubrir  la  respuesta  a  algunas  de  las  grandes cuestiones  de  la  humanidad  relacionadas  con  la  vida,  la  muerte  y  la existencia de Dios.

¿Sabías que…? 

•  Esta  película  se  rodó  en  los  alrededores  de  Estocolmo,  con  un  escaso presupuesto y en un tiempo récord (un mes y medio).

•  En  la  copa  del  árbol  muerto  que  aparece  en  primer  plano  se  hizo  un pequeño moldeado para simular la iglesia que se ve de fondo.

•  Bergman  utilizó  copias  de  frescos  que  había  en  la  parroquia  a  la  que acudía regularmente para recrear los interiores de dicha iglesia.

•  Ésta  es  una  de  las  pocas  películas  de  las  que  el  director  afirmó  estar satisfecho, y con ello pretendió imitar al director japonés Akira Kurosawa en algunos aspectos técnicos.

•  Los  herederos  de  Bergman  donaron  en  subasta  las  piezas  de  ajedrez utilizadas, que fueron vendidas por, aproximadamente, 150.000 euros.



Un momento inolvidable

Obviamente,  no  podía  ser  otro  que  el  del  encuentro  de  la  Muerte  y  el protagonista  del  filme, Antonius  Block:  un  cara  a  cara  en  el  que  mantienen esta conversación que acaba dándole unas efímeras alas al protagonista.

Dada  la  atracción  que  provocan  las  apuestas,  ni  siquiera  la  Muerte puede negarse a aceptar una:

“—¿Quién eres tú? 

—La Muerte. 

—¿Es que vienes a por mí? 

—Hace ya tiempo que camino a tu lado. 

—Ya lo sé. 

—¿Estás preparado? 

—El  espíritu  está  pronto,  pero  la  carne  es  débil.  Espera  un

momento. 

—Es lo que todos decís, pero yo no concedo prórrogas. 

—Tú juegas al ajedrez, ¿verdad? 

—¿Cómo lo sabes? 

—Lo he visto en pinturas y lo he oído en canciones. 

—Pues sí, realmente soy un excelente jugador de ajedrez. 

—No creo que seas tan bueno como yo. 

—¿Para qué quieres jugar conmigo? 

—Es cosa mía. 

—Por supuesto. 

—Juguemos con una condición: si me ganas me llevarás contigo; 

si pierdes la partida me dejarás vivir. 

—Las negras para ti. 

—Era lo lógico, ¿no te parece?” 









LINTERNA MÁGICA

El ya fallecido director sueco ha sido uno de los más prolíficos del cine europeo. Dirigió numerosas películas y obras de teatro, y ganó cuatro  Oscar.  Escribió  Linterna  mágica,  sus  memorias  en  primera persona,  en  las  que  habla  de  sus  siete  matrimonios  y  sus  ocho hijos,  sus  escarceos  con  personajes  conocidos  y  la  relación  que mantuvo con personas del mundo del celuloide como Greta Garbo, Chaplin o Ingrid Bergman (que no tenía ningún lazo familiar con el director). En su libro define el cine así: “Sueño cine como música.

No  hay  arte  que  como  el  cine  se  dirija  a  través  de  nuestra conciencia  diurna  directamente  a  nuestros  sentimientos,  hasta  lo más profundo de la oscuridad del alma”.

Inspiraciones de  El séptimo sello

La  vida,  la  muerte,  el  más  allá,  Dios…  ¡Cuántas  dudas  siguen  apareciendo en nuestros anhelos y pensamientos!

“La  fe  es  un  grave  sufrimiento;  es  como  amar  a  alguien  que  está

afuera en las tinieblas y que no se presenta por mucho que se le llame. 

Sentado  aquí,  con  vosotros,  qué  irreales  resultan  todas  esas  cosas, 

pierden  su  importancia.  Siempre  recordaré  este  día,  me  acordaré  de

esta  paz,  de  las  fresas  y  del  cuenco  de  leche,  de  vuestros  rostros  a

esta última luz. Mantendré el recuerdo de todo lo que hemos hablado, 

lo  llevaré  entre  mis  manos  amorosamente,  como  se  lleva  un  cuenco

lleno  hasta  el  borde  de  leche  recién  ordeñada.  Me  bastará  este

recuerdo, como una revelación.” 

Todos  creemos  en  algo.  No  hace  falta  que  sea  en  un  dios  o  una  fe determinada. En un momento delicado, en situaciones límite para nosotros o para nuestros seres queridos, rezamos y nos encomendamos a aquello que nos  aporta  paz,  serenidad  y  fuerza.  Y  es  que  si  hay  algo  que  tienen  en común  todas  las  religiones  es  la  esperanza,  la  cual  permite  afrontar  los grandes obstáculos de la existencia.

“El  amor  es  una  palabra  bonita  que,  a  cambio  de  una  sombra  de

felicidad,  te  proporciona  toda  suerte  de  engaños,  falsedades  y

disgustos.” 

Todo  el  mundo  ha  conocido  el  amor,  aunque  este  sentimiento  puede ser de diferentes calidades. El amor tiene, además, muchas caras: la de la felicidad, la del engaño, la del desamor, la de la traición…

Pero, de nuevo, el auténtico sentido de la vida nace del amor. Amar lo que hacemos, nuestro trabajo, amar a los que nos acompañan en la travesía de  vivir.  Por  todo  ello,  rendirnos  a  la  cara  más  triste  del  amor  nos  priva  de los momentos únicos que ese mismo amor guarda para nosotros y que son el verdadero motor de todo lo valioso que nos sucede.

“Sécate las lágrimas y mira el fin con serenidad. Hubieras gozado

más  de  la  vida  despreocupándote  de  la  eternidad,  pero  es  demasiado

tarde. En este último instante goza al menos del prodigio de vivir en la

verdad tangible antes de caer en la nada.” 

Si  supiéramos  el  momento  exacto  en  el  que  vamos  a  desaparecer  de este mundo, seguro que haríamos las cosas de otra manera: le cantaríamos 

las cuarenta a ese jefe maltratador, recorreríamos el mundo de cabo a rabo disfrutando  de  cada  instante,  sin  pensar  en  el  mañana  ni  en  las consecuencias…

Sin embargo, basta con aceptar el hecho de que somos efímeros para apurar cada instante y aprender de los éxitos y de las derrotas. En palabras del  escritor  y  amigo  Álex  Rovira,  “Algunas  veces  se  pierde  y  otras  se aprende”.

No dejemos pasar la vida

La  gran  maestra  del  análisis  psicológico  del  duelo  y  el  acompañamiento  de enfermos  terminales,  Elisabeth  Kübler-Ross,  destaca  en  sus  obras  que muchas  de  esas  personas  se  arrepintieron,  en  su  lecho  de  muerte,  de  no haber vivido la vida a su manera.

Está  claro  que  vivir  no  es  tarea  fácil.  Todo  el  mundo  aprende  como  si tocara  de  oído.  Muchas  veces  nos  complicamos  la  existencia  nosotros mismos,  sin  ayuda  de  nadie.  Tenemos  problemas  reales,  pero  también somos  maestros  en  el  arte  de  crearlos  innecesariamente.  Conflictos familiares  o  con  los  amigos  que  se  deben  únicamente  al  orgullo  o  la incapacidad  de  pedir  perdón;  horas  interminables  invertidas  en  el  trabajo  y robadas a nuestros seres queridos; noches de insomnio lamentándonos por lo que nos falta y que nos impiden disfrutar del día siguiente porque estamos agotados.

No  podemos  vivir  siempre  como  si  fuera  el  último  día  de  nuestra  vida.

Pero  tampoco  podemos  vivir  desdeñando  horas  y  momentos,  porque debemos ser conscientes de que hay un límite.

Cuando  un  amigo  nos  comunica  que  padece  una  grave  enfermedad, cuando  vemos  el  sufrimiento  y  la  muerte  de  cerca  y  de  lejos…  De  repente, nuestros problemas se diluyen. Tener presente que la muerte nos espera al final del camino nos ayuda a valorar lo que somos y lo que tenemos.

Quizá  no  estaría  de  más  que  nos  dejáramos  notitas  en  la  mesilla  de noche,  en  el  ordenador,  en  el  espejo  del  cuarto  de  baño…,  que  nos recuerden que el tiempo que nos ha sido dado, ya sea mucho o poco, es un bien precioso. Que es necesario apurar la copa de la vida. Que nada es tan importante.  Que  lo  inevitable,  la  muerte,  no  se  puede  evitar  (valga  la redundancia), y, por lo tanto, debemos tomar a sorbos los momentos dulces y también los amargos.

Como  decía  Sigmund  Freud,  el  padre  del  psicoanálisis,  hay  que  sufrir por lo que hay que sufrir y disfrutar de lo que se puede disfrutar.

Aprender de la muerte

La  enfermera  australiana  Bronnie  Ware,  experta  en  cuidados paliativos  y  enfermos  terminales,  es  autora  del  libro  Los  cinco arrepentimientos  de  los  moribundos,  donde  comenta  los principales  lamentos  de  las  personas  antes  de  morir.  Podemos aprender lecciones muy útiles de estas conclusiones recogidas en la edición en línea de la BBC:

“El  principal  arrepentimiento  de  mucha  gente  es  que  ‘ojalá hubiera tenido el coraje de hacer lo que realmente quería hacer y no lo que los otros esperaban que hiciera’” .

“Otro arrepentimiento común es ‘ojalá no hubiera trabajado tanto’, porque eso, decían, los había hecho perder el equilibrio y como resultado habían perdido muchas cosas en su vida” .

“También,  que  ‘ojalá  hubiera  tenido  el  coraje  de  hablar  y decir  que  no  me  gustaban  esas  cosas’,  o  que  hubieran  tenido  el coraje de hablar con personas y decirles lo que realmente sentían por ellas” .

“También era muy común arrepentirse de no haber vuelto a tener  contacto  con  viejos  amigos.  Mucha  gente  decía  que  le hubiera  gustado  volver  a  ver  a  alguien  para  recordar  momentos de su vida, pero no habían hecho el esfuerzo de encontrarlo” .

¿Os  habéis  planteado  alguna  vez  estos  arrepentimientos?

Podemos convertirlos en hechos.





LOS 400 GOLPES

El buen valor de la verdad

Título original:  Les quatre cents coups Año: 1959

País: Francia

Duración: 94 minutos

Director: François Truffaut

Guión: Marcel Moussy y François Truffaut Música: Jean Constantin

Fotografía: Henri Decaë

Productora: Les Films du Carrosse Reparto principal

• Jean-Pierre Léaud > Antoine Doinel • Claire Maurier > Gilberte Doinel

• Albert Rémy > Julien Doinel

• Guy Decomble > Petite Feuille, profesor de francés • Georges Flamant > Mr. Bigey

• Patrick Auffay > René



Argumento

Antoine  Doinel  es  un  chico  francés  de  doce  años  que,  asustado  porque  no ha cumplido un castigo de su más que estricto maestro, decide no ir a clase.

Mientras hace novillos, descubre a su madre con otro hombre. Para ocultar que  no  ha  ido  a  la  escuela  y  a  consecuencia  de  la  culpa  y  el  temor  que siente por que lo descubran, decide mentir. Y una mentira lo lleva a otra, y a otra, y a otra…, por lo que, para escapar de su miedo, trama un plan para huir de la ciudad.

¿Sabías que…? 

•  El  director,  François  Truffaut,  aparece  en  la  escena  de  la  feria,  en  el tambor rotatorio, junto a Antoine.

•  Con  la  venta  de  la  película  para  su  visionado  en  Estados  Unidos,  Truffaut recuperó la totalidad del presupuesto que había invertido para la producción.

•  Inicialmente,  la  película  fue  financiada  con  40  millones  de  francos  por Ignace Mongenstern, el suegro de Truffaut, del que el director decidió luego desvincularse,  al  crear  su  propia  productora  con  ayudas  cedidas  por  el Estado francés.

•  Este  filme  está  dedicado  a André  Bazin,  el  mentor  de  Truffaut,  que  murió durante el primer día de rodaje.

•  Truffaut  eligió  a  Jean-Pierre  Léaud,  entre  los  sesenta  chicos  que  se presentaron  al  casting,  porque  le  transmitió  la  ansiedad  e  intensidad  que estaba  buscando,  al  intentar  camuflar  su  nerviosismo  mostrándose  relajado 

y bromista.

Un momento inolvidable

Antoine  recurre  a  una  mentira  terrible  para  librarse  de  la  bronca  y  el consiguiente  castigo  que  su  profesor  está  a  punto  de  aplicarle.  Al  ser descubierto,  decide  no  ir  a  dormir  a  casa,  por  lo  que  su  madre,  muy preocupada,  le  pregunta  al  día  siguiente  el  porqué  de  lo  acontecido  y  le  da un consejo, de los de toda la vida: el saber no ocupa lugar: “—¿Qué  has  querido  decir  en  tu  carta  cuando  decías  que  lo

explicarías todo? 

“—Pues  que  debido  a  mi  mala  conducta,  y  porque  no  saco

provecho de las clases, no consigo fijar mi atención y quisiera dejar la

escuela para ganarme la vida solo. 

“—¿Qué? Pero eso es una locura, ¿no te das cuenta? Si supieras

cuánto  siento  no  haber  acabado  el  Bachillerato…  ¿Y  tu  padre,  sin  la

menor  cultura?  De  ahí  que  sea  un  don  nadie.  De  sobras  sé  que  en  la

escuela  se  aprende  un  montón  de  cosas  inútiles  como  álgebra,  las

ciencias… Que sirven a muy pocas personas, pero… ¿y el francés? El

francés… Siempre hay que escribir alguna carta”. 










LOS PROFESORES EN


EL CENTRO DEL HURACÁN

Son  numerosas  las  películas  en  las  que  la  trama  principal  se desarrolla  en  una  aula  repleta  de  alumnos  en  la  que  el  profesor titular  es  uno  de  los  más  destacados  personajes.  En  1967,  un profesor  de  California  realizó  un  experimento  con  sus  alumnos implantando un régimen en el que imperaran la disciplina militar y la  restricción  de  las  libertades.  La  mayoría  de  los  alumnos aceptaron  gratamente  la  propuesta  hasta  el  punto  de  acosar  a  los compañeros que no querían unirse al grupo, por lo que el profesor tuvo  que  dar  por  finalizado  el  experimento.  De  ahí  surgió  la película  La  ola,  del  director  Dennis  Gansel,  que  traslada  la experiencia de la década de los sesenta a la Alemania de 2008.

Otro  de  los  filmes  más  destacados  de  Gansel  es  Rebelión  en las  aulas,  un  remake  de  la  película  dirigida  por  James  Clavell  en 1967.  Narra  la  experiencia  vivida  por  Mark  Thackeray,  un ingeniero negro que acepta el puesto de profesor en un colegio de la  periferia  londinense.  Sus  alumnos  blancos  son  conflictivos  y bastante mal educados, por lo que intentará ganarse su confianza a través de métodos poco ortodoxos.



Inspiraciones de  Los 400 golpes

La  primera  mentira  de Antoine  es  por  inercia;  miente  sólo  porque  cree  que tiene que mentir. Sin embargo, la actitud que adopta la madre hacia su hijo, que ha visto cómo se besaba con otro hombre,  anima  al  chico  para  que  se vea atrapado en esa espiral de mentiras.

“Miento de vez en cuando, supongo. A veces digo la verdad y no

me creen, así que prefiero mentir.” 

Hay  personas  que  mienten  de  manera  patológica;  están  tan acostumbradas  a  tomar  ese  camino  de  huida  que  se  acaban  creyendo  sus propias excusas y fantasías. Y es que una mentira lleva a otra…

La  mentira  se  convierte  en  un  refugio  en  el  que  nos  escondemos  y donde,  al  principio,  nos  sentimos  protegidos.  No  obstante,  acaba  siendo  un búnker que nos impide ver la luz.

Como decía Jesús de Nazaret, “la verdad nos hace libres”.

“—¿Qué te parece? Hay más agujeros que calcetines...” 

“—Claro, todo se hace polvo con el tiempo.” 

Todo se marchita con el paso de los años. Desde nuestro físico hasta nuestra  salud,  pasando  por  elementos  tan  banales  de  nuestra  vida  como pueden  ser  unos  simples  calcetines…  Con  todo,  hay  algo  que,  si  lo  hemos cuidado, siempre permanece: la paz interior.

Ser conscientes del carácter efímero de la vida nos permite vivirla con más  intensidad  y  autenticidad.  También  en  tiempos  de  crisis,  es  la  mejor manera  de  saber  qué  merece  la  pena  y  de  no  usar  paliativos,  es  decir,  de no mentirnos a nosotros mismos y a los demás.

“—¿Has contestado bien? 

“—No me han preguntado. 

“—Hay  que  pedirlo,  amigo  mío,  hay  que  destacarse,  si  no,  nunca



serás el primero. En la vida es preciso saber tomar iniciativas.” 

Estar  presente  a  veces  no  es  fácil.  El  miedo  a  fracasar,  a  ser ninguneados,  puede  jugarnos  una  mala  pasada.  No  obstante,  la  única manera  de  vivir  es  arriesgarnos  a  fallar,  y  también  a  ganar:  poner  en  juego nuestras habilidades y mitigar el temor enfrentándonos a él.

El peligroso arte del autoengaño

Como decía el poeta inglés Alexander Pope: “El que dice una mentira no sabe  qué  tarea  ha  asumido,  porque  estará  obligado  a  inventar  veinte más para sostener la certeza de esta primera” .

Mentir puede ser una manera provisional de no enfrentarse a la verdad.

Pero  también  miente  quien  cree  que  el  bulo  no  tiene  consecuencias.  Si engañamos a los demás, ponemos en riesgo el  cordón  umbilical  que  nos une con nuestros congéneres: la confianza.

Bien  es  cierto  que  hay  mentiras  piadosas,  aquellas  que  decimos  para no causar un daño innecesario a alguien. Pero muchas de esas mentiras que presuntamente deben servir para proteger a los demás también nos ayudan a escurrir el bulto.

Y,  sin  duda, las  peores  mentiras  y  las  más  peligrosas  son  las  que nos decimos a nosotros mismos.

Antoine  miente  para  evitar  un  castigo.  Pero  también  miente  por  la propia  incomodidad  que  le  genera  la  verdad,  que  puede  ser  inquietante, dura,  aristada…  ¿Cuántas  veces  nos  ha  incomodado  la  verdad  sobre nosotros mismos y nos hemos autoengañado?

Si  no  nos  hemos  comportado  a  la  altura  de  las  expectativas,  si  nos asusta  sentir  lo  que  sentimos…  no  es  extraño  que  echemos  balones  fuera, que nos mintamos, que inventemos excusas para poder seguir adelante con la farsa.

Pero todas  las  mentiras  tienen  un  precio:  nos  alejan  de  nosotros mismos,  al  igual  que  las  mentiras  que  decimos  a  nuestros  seres  queridos nos alejan de ellos.

Una  de  las  lecciones  que  podemos  extraer  de  esta  película  es  que sabemos  cuándo,  cómo  y  dónde  decimos  la  primera  mentira,  pero  no adónde nos puede conducir ésta.

Las aventuras de Pinocho

“A  la  tercera  mentira  se  le  alargó  la  nariz  de  un  modo  tan extraordinario  que  el  pobre  Pinocho  no  podía  volverse  ya  en ninguna dirección. Si se volvía de un lado, tropezaba con la cama o con los cristales de la ventana; si se volvía de otro lado, tropezaba con  la  pared  o  con  la  puerta  del  cuarto,  y  si  levantaba  la  cabeza, corría  el  riesgo  de  meter  al  Hada  por  un  ojo  la  punta  de  aquella nariz fenomenal.

“El Hada lo miraba y se reía.

“-¿Por qué te ríes? -preguntó el muñeco confuso y pensativo, al ver cómo crecía su nariz por momentos.

“-Me río de las mentiras que has dicho.

“-¿Cómo sabes que son mentiras?

“-Las  mentiras,  hijo  mío,  se  conocen  enseguida,  porque  las hay  de  dos  clases:  las  mentiras  que  tienen  las  piernas  cortas  y  las que  tienen  la  nariz  larga.  Las  tuyas,  por  lo  visto,  son  de  las  que tienen la nariz larga.”

CARLO COLLODI, 

Pinocho






EL APARTAMENTO


Una ilusión arrolladora, el amor

Título original:  The Apartment Año: 1960

País: Estados Unidos

Duración: 125 minutos

Director: Billy Wilder

Guión: Billy Wilder y I. A. L. Diamond Música: Adolph Deutsch

Fotografía: Joseph LaShelle (B&W) Productora: United Artists / The Mirisch Corporation Reparto principal

•Jack Lemmon > C. C. Baxter

•Shirley MacLaine > Fran Kubelik

•Fred MacMurray > Jeff D. Sheldrake

•Ray Walston > Joe Dobisch

•Edie Adams > Miss Olsen

•Jack Kruschen > Dr. Dreyfuss

•Joan Shawlee > Sylvia

•Hope Holiday > Mrs. Margie MacDougall •David Lewis > Al Kirkeby

•Naomi Stevens > Mrs. Mildred Dreyfuss •Johnny Seven > Karl Matuschka

•Joyce Jameson > La rubia

•Willard Waterman > Mr. Vanderhoff

•David White > Mr. Eichelberger



Argumento

Baxter,  que  trabaja  en  una  compañía  de  seguros,  vive  solo  en  un apartamento  de  Manhattan.  Habitualmente,  y  con  el  objeto  de promocionarse  en  la  empresa,  presta  su  vivienda  a  sus  jefes  para  que puedan  disfrutar  en  ella  con  sus  amantes.  Sin  embargo,  su  ambición  por recibir  un  ascenso  cambiará  en  el  momento  en  el  que  se  enamora  de  una ascensorista que resulta ser la amante de uno de sus superiores.

¿Sabías que…? 

• Wilder, tras rodar prácticamente toda la escena de la fiesta de Navidad en la  oficina  en  una  única  toma  (porque  era  23  de  diciembre  y  no  se  necesitó ambientación  adicional),  afirmó:  “Me  gustaría  que  siempre  fuese  tan  fácil.

Hoy sólo he tenido que gritar '¡Acción!' y retirarme” .

•  Shirley  MacLaine  afirmó  que  la  mayor  parte  del  guión  se  fue  escribiendo según avanzaba el rodaje. Algunas de las escenas que se añadieron fueron la  del  juego  de  cartas,  porque  justo  entonces  aprendió  a  jugar  con  sus compañeros, y también una en la que se conversa sobre el amor, inspirada en una charla que tuvo durante una comida.

•  Dicen  que  Wilder  se  vio  obligado  a  embadurnar  a  Baxter  con anticongelante  para  que  no  pasara  frío  extremo  durante  el  rodaje  de  la escena en la que duerme en Central Park bajo la lluvia.

• Audrey Young, la mujer de Billy Wilder, prestó a Fran el abrigo de lana que lleva puesto en alguna escena.



•  El  director,  para  simular  un  espacio  muy  grande  en  las  escenas  donde Baxter  aparece  sentado  en  su  escritorio  en  el  despacho,  utilizó  muebles  de dimensiones especiales y actores de baja estatura.

Un momento inolvidable

Uno  de  los  instantes  más  divertidos  de  la  película  es  la  conversación  que Baxter mantiene con una joven que ha conocido en Nochebuena. El alcohol y la  soledad  que  sienten  en  una  fecha  tan  señalada  es  el  hilo  conductor  de esta charla un tanto absurda.

“¿Te gusta Castro? Quiero decir, ¿qué opinas tú de Castro? 

“¿Quién es Castro? 

“¡Quién va a ser, hombre! Este tío de Cuba, el de la barba. 

“¿Qué le ocurre? 

“Que  por  lo  visto  no  tiene  ni  nociones  de  educación.  Le  escribí

una carta hace dos semanas y ni siquiera me ha contestado. 

“No digas…

“Y sólo le pedía que dejase venir a Micky por Navidad. 

“¿Quién es Micky? 

“Mi marido. Está en La Habana, en la cárcel. 

“¿Se mezcló en la revolución? 

“Micky es incapaz de mezclarse en eso, es un jinete. Lo pescaron

drogando a un caballo…

“No se puede ganar siempre.” 









NADIE SE SALVÓ

DE LA GUERRA FRÍA

Wilder  presentó  El  apartamento  en  el  festival  de  cine  de  Berlín Oriental en plena guerra fría. Los críticos comunistas consideraron al  filme  un  ejemplo  de  explotación  despiadada  de  los  trabajadores por  parte  del  capitalismo.  Sin  embargo,  en  el  coloquio  posterior  a la proyección, el director apuntó que la situación que se plantea en la  película  podría  darse  en  Nueva  York,  Londres  o  Tokio,  pero jamás  en  Moscú.  Tras  ganarse  la  simpatía  del  público,  aclaró  en tono  sarcástico  que  algo  así  no  pasaría  en  el  mundo  comunista porque el protagonista no podría ceder su apartamento a sus jefes, ya  que  lo  estaría  compartiendo  con  otras  tres  familias:  un  extraño silencio se cernió entre los presentes tras el comentario.

Inspiraciones de  El apartamento

A lo largo de la película, el amor y el desengaño aparecen con fuerza para 

dejarnos reflexiones tan profundas, evidentes y sorprendentes como éstas: “—El espejo... se ha roto. 

“—Ya lo sé, me gusta así. Así me veo tal y como me siento.” 

“Si te enamoras de un casado, no te pongas rímel.” 

“¿Por  qué  no  me  enamoraré  de  alguien  como  usted?  Pero  ¡qué

loco y qué bueno es usted!” 

“¿Cuántos  días  son  necesarios  para  desintoxicarse  uno  de  la

persona  amada?  Tendría  que  inventarse  una  sonda  para  lavar  el

corazón.” 

“Ya sabes, vivo como Robinson Crusoe, náufrago entre 8 millones

de personas. 

“Entonces, un día vi una huella en la arena, y allí estabas...” 

“Supongo que lo mejor es renunciar… Pero, bueno, dígame, ¿por

qué  tenemos  que  enamorarnos?  A  las  personas  que  continuamente

sufren accidentes, ¿cómo las llaman ustedes? 

“—Una póliza peligrosa. 

“—Yo sería una póliza peligrosa si me asegurase en cuestiones de

amor.  La  primera  vez  que  me  besaron  fue  en  un  cementerio.  Yo  tenía

quince  años  e  íbamos  allí  a  fumar.  Se  llamaba  George  y  dejé  de  verlo

porque se enamoró de otra. Tengo la rara cualidad de enamorarme de

quien no debo, donde no debo y cuando no debo.” 

Por  muy  solos  que  estemos  o  nos  sintamos,  siempre  hay  alguien dispuesto  a  acompañarnos  en  la  aventura  diaria  de  la  vida.  Por  muy  rotos que  estemos  por  dentro,  el  milagro  de  amar  nos  espera  a  la  vuelta  de  la esquina.

Abiertos al amor

¿Quién  no  se  ha  enamorado  alguna  vez  o  ha  sufrido  algún  desengaño amoroso?

Es  fantástico  observar  la  ingenuidad  del  personaje  interpretado  por Jack Lemmon, capaz de arriesgar su mayor sueño —triunfar en la empresa —  por  una  mujer.  Pero  el  amor  tiene  eso:  cuando  uno  se  enamora,  supera cualquier límite que se haya fijado.

Aunque  el  mundo  esté  lleno  de  tiburones,  como  los  superiores  del protagonista,  que  sólo  quieren  su  apartamento  para  poder  vivir  sus aventuras sexuales con la mayor impunidad posible, siempre habrá un lugar para el amor puro.

La  espléndida  Shirley  MacLaine  no  es  más  que  una  marioneta  cuyos hilos manejan sus superiores. Ambos están sometidos: él a su trabajo, y ella a los hombres. En un contexto así, ¿cómo iba a surgir el amor?

Pues surge, porque el amor aparece justamente en las situaciones más duras  e  inverosímiles.  Y,  lo  más  importante:  tiene  la  capacidad  de  cambiar las prioridades de nuestra vida. Si C. C. Baxter soñaba con un ascenso que lo  promocionara  de  una  vez  por  todas  en  la  empresa,  tras  la  aparición  de Fran Kubelik sólo podrá soñar con ella.

Ésa  es  la  magia  del  amor:  su  capacidad  para  cambiar  nuestro  guión vital. Casi siempre para mejor.

Uno de los mensajes de esta película es que, más allá de la ambición, hay algo infinitamente más trascendente que es el amor. Tendemos a creer que el éxito profesional es lo fundamental en nuestra vida, cuando, de hecho, muchos fracasados del amor deciden refugiarse en su profesión.

El bálsamo es volverse a enamorar y descorchar el champán de la vida invitando a beber a aquella persona que merezca compartirlo.

¿Qué es enamorarse? 

Es  uno  de  esos  momentos  inolvidables  que  van  a  vertebrar  la existencia,  pues  de  las  decisiones  que  entonces  se  tomen  se derivarán  a  posteriori  unos  hechos  decisivos  que  nos  marcarán para bien o para mal. Enamorarse es encontrarse a sí mismo fuera de  sí  mismo.  Es  decirle  a  alguien:  “¿Quieres  compartir  la  vida conmigo?”.  En  los  tiempos  actuales,  al  estar  falsificada  la  palabra “amor”,  la  expresión  “para  siempre”  connota  algo  excesivo.

Enamorarse es querer a alguien en exclusividad y pensar con ella y en ella para compartir el futuro. (…) Lo positivo y esencial es que el enamoramiento sea verdadero, que traiga el amor y que llegue a quedarse.  Cuando  la  vida  levanta  su  oleaje  atraída  por  el  mejor sentimiento, el amor se convierte en la fuerza de las fuerzas.

ENRIQUE ROJAS, 

El amor inteligente






MARY POPPINS


El triunfo del optimismo

Título original:  Mary Poppins Año: 1964

País: Estados Unidos

Duración: 140 minutos

Director: Robert Stevenson

Guión: Bill Walsh y Don DaGradi

Música: Richard M. Sherman y Robert B. Sherman Fotografía: Edward Colman

Productora: Walt Disney

Reparto principal

• Julie Andrews > Mary Poppins

• Dick Van Dyke > Bert

• Karen Dotrice > Jane Banks

• Matthew Garber > Michael Banks

• David Tomlinson > Mr. Banks

• Glynis Johns > Mrs. Banks

• Ed Wynn > Tío Albert

• Hermione Baddeley > Ellen

• Elsa Lanchester > Katie Nanna

• Arthur Treacher > El oficial de policía • Reginald Owen > Almirante Boom





Argumento

Los  dos  hijos  de  una  acomodada  familia  inglesa,  rebeldes  y  maleducados, les  hacen  la  vida  imposible  a  todas  las  niñeras  que  sus  padres  contratan…

Hasta que aparece Mary Poppins: una institutriz diferente a la que acabarán obedeciendo y amando gracias a sus innumerables extravagancias.

¿Sabías que…? 

• En 1964, tras el estreno de la película, Julie Andrews fue galardonada con el Oscar a la mejor actriz y, para vengarse de George Cukor, director de  My Fair Lady —quien prefirió para protagonizar esta cinta a Audrey Hepburn—, celebró públicamente que no le hubiera dado el papel de Eliza.

• La película favoreció la imagen de las institutrices, hasta el punto de que un gran  número  de  familias  quisieron  encontrar  niñeras  originales  y  divertidas para hacerse cargo de la educación de sus hijos.

• Sorprendentemente, los personajes de Mary Poppins y la señora Banks no intercambian una sola palabra durante toda la película.

•  Toda  la  película  se  rodó  en  platós  y  en  decorados  interiores  (también  las escenas donde parece que se encuentren en el campo).





Un momento inolvidable

Cada vez se habla más de la risoterapia como método para aliviar tensiones y olvidar, en la medida de lo posible, los problemas que nos agobian desde que nos levantamos hasta que nos acostamos.

El  humor  ha  demostrado  ser  un  poderoso  bálsamo  contra  las preocupaciones, ya que nos eleva por encima de nuestros problemas y nos proporciona  la  distancia  adecuada  para  entenderlos  y  hallar  nuevas soluciones.

Y en  Mary Poppins  esta terapia está ilustrada por la canción  Me gusta reír:

Reír, no más, hasta reventar. 

¡A mí reír me gusta más que cantar! 

Qué humor me da el más y más reír.

¡El buen humor más buen humor me da a mí! 

Cómo me gusta reír, ¡más buen humor me da a mí! 

Hay para quien sus narices sirven para reír.

A otros mondarse entre dientes los ves con el silbido de un tren (…).

TODO UN ÉXITO EN BROADWAY

La  idea  original  para  esta  película  surgió  del  libro  que  escribió 





Pamela L. Travers en 1934. La autora, que participó como asesora de  producción  en  el  rodaje  del  filme,  no  quedó  satisfecha  con  el resultado,  por  lo  que  no  autorizó  la  adaptación  al  cine  de  las siguientes cuatro novelas que escribió, por mucho que los estudios Disney  intentaron  convencerla.  Sin  embargo,  la  historia  que  ha calado  hondo  en  los  corazones  de  millones  de  espectadores también sorprendió y sigue sorprendiendo al público que, año tras año,  asiste  a  ver  el  espectáculo  musical  que  se  representa  en Broadway.

En efecto, en 2005 se celebraron las mil representaciones de la obra Mary Poppins en el New Amsterdam Theatre de Nueva York, una cifra  al  alcance  de  muy  pocos.  En  un  primer  momento  se  estrenó en Londres, donde estuvo tres años en cartel, hasta que dio el salto a  Estados  Unidos.  Y  es  que  casi  cincuenta  años  después  de  su estreno  en  cines,  la  producción  -que  incluye  efectos  especiales, unos  doscientos  cincuenta  cambios  de  vestuario,  trescientos cincuenta de luces y más de cincuenta actores en el reparto-no deja de sorprender al público asistente a las numerosas funciones que se han  representado  en  gran  parte  del  planeta  y  que  han  sido  vistas por más de 9 millones de personas sólo en Londres y Nueva York.

También  desde  2005  se  especula  con  el  remake  que  Steven Spielberg podría realizar de este clásico de Disney.

Inspiraciones de  Mary Poppins

¿Quién  no  ha  visto  alguna  vez  Mary Poppins?  Esa  guapa  y  alocada  niñera que  ha  hecho  las  delicias  de  miles  de  niños  a  lo  largo  de  los  más  de cincuenta años que lleva ocupando nuestras pantallas y nuestros corazones.

El  filme  deja,  en  forma  de  canción  en  muchas  ocasiones,  profundas reflexiones que vale la pena analizar detenidamente.

“—Lo siento muchísimo, pero acabo de atropellar a su gato. 

“—Eso es muy triste. 

“—¡Pobre gato! 

“—Como yo lo he atropellado, me gustaría sustituirlo. 

“—Me parece muy bien, pero ¿sabe usted cazar ratones?” 

El  trasfondo  de  esta  cómica  conversación  es  que,  por  mucho  que  nos empeñemos,  hay  cosas,  vivencias  y  personas  en  este  mundo  que  son insustituibles.  Por  eso  debemos  recordarlas  como  un  premio  de  la  vida  que tuvimos  el  honor  de  disfrutar,  al  tiempo  que  aceptamos  que  no  podemos retenerlas.

“Que adoro al hombre no hay ni que decir, pero todos juntos son

inaguantables.  Hoy  las  cadenas  hay  que  romper  en  dura  lucha  por

libre ser y nuestras dignas sucesoras cantarán al ser mayores: ‘¡Por ti

vota la mujer’. (…) No más humillaciones ni más sufrir. Prefiero pelear

hasta morir o hasta vencer.” 

Este  extracto  de  la  canción  Vota la mujer, que canta la señora Banks, fue  en  su  momento  un  canto  a  la  libertad  de  las  mujeres,  al  dicho  “la  unión hace  la  fuerza”,  al  fin  del  machismo  y  la  supremacía  de  los  hombres.  De hecho,  acaba  con  una  frase  similar  al  más  puro  estilo  Che  Guevara: “Prefiero  morir  de  pie  que  vivir  de  rodillas”.  Reivindicar  nuestro  lugar  e intentar erradicar las injusticias es un don supremo del espíritu humano.

“En cada puesto de trabajo que se debe hacer hay un elemento de

diversión.  Usted  encontrará  la  diversión  y...  ¡zas!  ¡El  trabajo  es  un

juego!” 



Mary  Poppins  nos  enseña  la  parte  positiva  de  la  vida,  como  encontrar en  el  trabajo  más  simple  la  diversión  más  absoluta.  Y  es  que  hasta  limpiar puede ser divertido; basta con escoger bien el cristal a través del cual mirar las  cosas.  “La  felicidad  humana  generalmente  no  se  logra  con  grandes golpes de suerte que pueden ocurrir pocas veces, sino con pequeñas cosas que  ocurren  todos  los  días”,  apuntó  en  su  momento  Benjamin  Franklin,  uno de los padres fundadores de Estados Unidos.

Todo puede ser

supercalifragilisticoexpialidoso

Fregar  los  platos,  hacer  la  cama,  tender  la  ropa,  plancharla,  cocinar,  pasar la  aspiradora,  limpiar  el  cuarto  de  baño,  barrer,  fregar…  ¿Cuánto  tiempo pasamos al día realizando las más variadas labores domésticas?

Si  algo  nos  enseña  la  inolvidable  Mary  Poppins  es  que es  posible encontrar la magia en todas las tareas de la vida. Ella consigue que, por ejemplo,  ordenar  la  habitación  sea  algo  sorprendente  y  divertido.  Es evidente  que  no  tiene  que  cansarse  porque  utiliza  sus  poderes.  Pero, gracias  a  ella,  nos  damos  cuenta  de  que  nuestro  poder  radica  en  la  actitud con la que hacemos frente a las rutinas.

También  los  monjes  zen  se  concentran  absolutamente  en  las tareas cotidianas y les otorgan todo su valor y atención.

No  obstante,  esta  película  no  es,  simplemente,  un  alegato  a  favor  de pasarlo  bien  con  lo  más  sencillo  y  hasta  con  lo  más  engorroso.  Va  mucho más allá: habla de la capacidad que tenemos de recuperar al niño interior que se ilusiona por las cosas, en apariencia, banales.

No  es  que  haya  que  ponerle  magia  a  la  vida,  sino  que  la  vida  es algo mágico si sabemos abrir los ojos a los milagros cotidianos.

Y  la  cinta  también  habla  de  lo  importante  que  es,  para  un  niño,  contar con una figura de referencia como Mary Poppins. Se afirma que la infancia es  el  patio  en  el  que  vamos  a  jugar  el  resto  de  nuestra  vida.  O,  con otras  palabras,  que  lo  que  nos  sucede  en  la  infancia  va  a  marcar  nuestra personalidad  futura.  Y  es  que  en  la  vida  de  un  niño  son  fundamentales  sus referentes.

Por eso, todos aquellos que convivan con niños (padres, pero también tíos,  abuelos,  profesores,  entrenadores,  o  personas  cuyos  amigos  tengan hijos) deberían pensar qué tipo de referente quieren ser para ellos.

Un niño necesita que le pongan límites. En eso los pedagogos están de acuerdo.  Pero  un  niño  también  necesita  ser  un  niño.  Y  eso  pasa  por  jugar, divertirse, imaginar  que  todo  es  posible,  que  hay  todo  un  mundo  por descubrir,  atreverse  a  pensar  que  todo  puede  ser,  como  cantaba  Mary Poppins,  supercalifragilisticoexpialidoso.

Las pequeñas cosas

En  una  ocasión,  un  discípulo  le  preguntó  a  su  maestro  qué  debía hacer para adiestrarse en la verdad. A lo que el mentor respondió: “Anda,  ve  y  lava  los  utensilios  de  la  comida”.  En  las  pequeñas cosas, en las insignificancias, hay un gran secreto. Si se hacen con la  actitud  adecuada,  son  grandes  manantiales  de  energía,  antídotos contra  la  mente  neurótica,  consuelo  propio  y  ajeno.  A  cada  cual corresponde su propia tarea, y ninguna es más importante que otra, pero sin duda es mucho más provechoso atender a la suegra, sacar agua del pozo o regar las plantas que extraviarse en disquisiciones filosóficas.  Hay  muy  pocos  filósofos  que  hayan  sido  felices,  y desde  luego  filósofos  existencialistas  seguramente  ninguno.

“¿Dónde  está  la  verdad,  maestro?”,  preguntó  otro  discípulo,  y  el maestro repuso: “En los asuntos de cada día”.

RAMIRO CALLE, 

El libro de la felicidad (MR) 




MY FAIR LADY


Aprender o el alimento del alma

Título original:  My Fair Lady Año: 1964

País: Estados Unidos

Duración: 170 minutos

Director: George Cukor

Guión: Alan Jay Lerner

Música: Frederick Loewe

Fotografía: Harry Stradling

Productora: Warner Bros. Pictures; Productor: Jack L. Warner Reparto principal

• Audrey Hepburn > Eliza Doolittle

• Rex Harrison > Profesor Henry Higgins • Stanley Holloway > Alfred P. Doolitle • Wilfrid Hyde-White > Hugh Pickering • Gladys Cooper > Mrs. Higgins

• Jeremy Brett > Freddy Eynsford-Hill • Theodore Bikel > Zoltan Karpathy



Argumento

Inspirada en la obra de teatro  Pygmalion, creada por George B. Shaw,  My Fair  Lady  narra  la  historia  de  Henry  Higgins,  un  arrogante  lingüista obsesionado  con  la  importancia  de  hablar  con  corrección,  y  de  Eliza Doolittle, una joven y vulgar vendedora de violetas. Higgins reta a su amigo, una  difícil  apuesta:  enseñar  a  Eliza  a  pronunciar  correctamente  el  inglés para  que  pase  por  toda  una  dama  de  la  alta  sociedad  en  tan  sólo  seis meses. ¿Lo conseguirá?

¿Sabías que…? 

•   My  Fair  Lady  está  catalogada  como  una  de  las  diez  películas  musicales más  importantes  de  la  historia  del  cine,  a  pesar  de  que  ninguno  de  sus intérpretes participa en ella realmente como cantante.

•  Julie  Andrews,  que  interpretaba  el  papel  de  Eliza  en  Broadway  junto  al también  protagonista  del  filme,  Rex  Harrison,  se  sintió  muy  defraudada cuando  supo  que  no  lo  iba  a  representar  en  la  película.  Y,  como  hemos apuntado en el capítulo dedicado a  Mary Poppins, se desquitó públicamente de George Cukor cuando ganó el Oscar por su papel en aquella película.

• El director y el productor decidieron suplir la voz de Audrey Hepburn por la de  Marnie  Nixon  en  las  escenas  musicales,  sin  que  ella  lo  supiera.  Cuando finalmente se enteró se sintió muy ofendida. De hecho, había expresado su preferencia porque le dieran el papel a Julie Andrews, una gran cantante.

• La película fue galardonada con ocho Oscar de la Academia.





Un momento inolvidable

Uno  de  los  episodios  en  los  que  el  filme  nos  hace  pensar  sobre  la importancia de poseer una buena educación es éste: “—Te  hago  saber,  Doolittle,  que  las  intenciones  del  Sr.  Higgins son totalmente honorables. 

“—¡Oh,  claro  que  lo  son,  jefe!  Si  yo  pensara  que  no  lo  son,  le pediría cincuenta. 

“—¿Quieres  decir  que  venderías  a  tu  hija  por  cincuenta  libras? 

¿No tienes moral, hombre? 

“—Nah. No, no puedo permitírmelo, jefe. Usted tampoco podría si fuera tan pobre como yo”. 

Y, ya que nos toca de cerca, no podemos pasar por alto este divertido momento:

“—Vamos, Eliza, dilo otra vez. 

“—La lluvia en Sevilla es una pura maravilla. 

“—La lluvia en Sevilla es una pura maravilla. 

“—¿Y no he decío eso? 

“—No, Eliza, no lo has decío. Ni siquiera lo has dicho”. 







EL EFECTO PIGMALIÓN

La leyenda cuenta que Pigmalión, antiguo rey de Chipre y escultor, se enamoró de una de sus creaciones, a la que llamó Galatea y que para él simbolizaba la perfección femenina. Tanto es así que, de tan bella que era, la besaba y la vestía hasta que pidió a los dioses que la escultura cobrara vida para amarla como a una mujer de verdad.

Fue George Bernard Shaw quien en 1913 escribió la obra de teatro que  años  más  tarde  llegaría  a  nuestras  pantallas  como  My  Fair Lady,  ratificando  la  leyenda  del  antiguo  rey  chipriota:  el  repelente profesor  acaba  enamorándose  de  su  propia  creación.  Cuando alguien  confía  en  nosotros  y  nos  contagia  esa  confianza,  somos capaces de todo: es el efecto Pigmalión.

Inspiraciones de  My Fair Lady

Esta  película  nos  ofrece  una  extensa  visión  sobre  el  amor  propio  y  las fuerzas  que  empleamos  para  cumplir  un  sueño,  pero  también  sobre  los prejuicios  sociales  y  el  desarraigo  que  podemos  sentir  en  determinados momentos y situaciones.

“¡Henry! ¡Qué sorpresa tan desagradable!” 

Hay  personas  con  un  sentido  del  humor  tan  áspero  y  personal  que  a menudo lo que dicen es tomado literalmente, con los consiguientes enfados y ofensas. El lingüista que protagoniza la película es la prueba de que no es necesario quedar bien con todo el mundo para resultar interesante.

“Yo vendía flores, yo no me vendía a mí misma. Ahora que usted

ha hecho una señora de mí, no estoy en condiciones de nada.” 

La protagonista siente que, antes de convertirse en toda una dama, se ganaba  la  vida  honradamente,  mientras  que  cuando  está  sometida  a  las enseñanzas  del  profesor  ni  siquiera  puede  trabajar,  por  lo  que  no  se  siente del  todo  realizada  consigo  misma.  Encontrar  una  misión,  como  diría  Viktor Frankl, es lo que otorga sentido a la vida. Y si no sabemos cuál es nuestra misión en la vida, ya tenemos una: encontrarla.

“La  diferencia  entre  una  dama  y  una  florista  no  es  cómo  se

comporta, sino cómo la tratan los demás.” 

“Yo quiero ser una señora en una tienda de flores y no tener que

venderlas  en  medio  de  la  calle,  pero  nadie  me  tomará  en  serio  si  no

chamullo el finolis. Éste dijo que llegaría a enseñarme, pues aquí estoy

pa’eso.” 

En  su  bestseller  El  mejor  vendedor  del  mundo,  Og  Mandino  resumía de  este  modo  las  claves  del  éxito  para  un  comercial,  aplicables  a  cualquier persona. A fin de cuentas, como aseguraba Carnegie, “todo el mundo vende algo”:

•  Independientemente  de  cuál  sea  tu  tarea,  hazla  mejor  de  lo  que  se espera de ti. Pon amor en todo lo que hagas.

• Trata a todo el mundo como si fueras a morir hoy. La amabilidad y el cariño hacen milagros.

•  Los  que  mueven  el  mundo  son  los  que  concentran  sus  esfuerzos  en una sola cosa, sin disipar su energía en otras.

•  Cualquier  fracaso  es  un  aliciente  si  tu  determinación  de  triunfar  es  lo bastante fuerte.



Superarnos sin olvidar

nuestra identidad

Nadie  elige  dónde  ni  cuándo  nace.  Y  es  evidente  que  el  lugar,  el  momento histórico  y  la  familia  en  cuyo  seno  nos  criamos  condicionarán  en  buena medida  nuestra  existencia.  Hay  muchas  personas  con  un  gran  talento  que nacen en un entorno que no les permite trabajarlo.

¿Cuántos Mozarts, Da Vincis, Mandelas o Einsteins se habrá perdido la humanidad porque nadie ha sabido ver el don que poseían?

Esta  película  habla  de  la  superación  personal,  algo  al  alcance  de cualquier individuo al que se le brinda la oportunidad.

En la historia encontramos incluso muchas personas  que,  a  pesar  de que las circunstancias no les eran propicias, han sabido llegar lejos en la vida. Sería lo que Boris Cyrulnik etiquetó como resiliencia.

En  la  película,  Eliza  Doolittle  es  una  mujer  inteligente  y  sensible  que vende  flores  en  la  calle  y  apenas  sabe  hablar  correctamente.  Y  consigue convertirse  en  toda  una  señora,  educada,  refinada…  Pero no  quiere perderse  a  sí  misma.  Renuncia  a  transformarse  en  una  mujer  florero, alguien que sólo vale porque los hombres la miran con deseo.

Quiere  ser  una  mujer  pero  también  el  equivalente  a  lo  que  hoy entenderíamos  por  empresaria,  ya  que  siente  que,  por  lo  menos,  cuando vendía flores “no me vendía a mí misma”.

Volviendo al efecto Pigmalión del que hemos hablado anteriormente, es muy  interesante  el  experimento  realizado  en  1968  por  Roberth  Rosenthal  y Leonore  Jacobson  en  una  escuela.  Se  informó  a  los  profesores  de  que  se había hecho unos test entre los alumnos y habían llegado a la conclusión de que  algunos  eran  jóvenes  muy  brillantes  que  conseguirían  notas excepcionales. Al  terminar  el  curso,  se  cumplió  dicha  profecía:  los  alumnos señalados habían sacado notas realmente excelentes.

Los  profesores  se  sorprendieron  cuando  finalmente  les  revelaron  que no se había hecho ningún test entre los pupilos. Y es que fueron los mismos profesores  que, al  dar  más  confianza  a  esos  alumnos,  los  ayudaron  a superarse a sí mismos.

Este  experimento  demuestra  que,  como  Eliza,  de  antemano no  hay límites para las metas que un ser humano puede alcanzar.

Resiliencia, la capacidad

de aprender de las adversidades

La  resiliencia  es  el  arte  de  navegar  en  los  torrentes.  Un  trauma  ha trastornado al herido y le ha orientado en una dirección en la que le habría  gustado  no  ir.  Sin  embargo,  y  dado  que  ha  caído  en  una corriente  que  le  arrastra  y  le  lleva  hacia  una  cascada  de magulladuras,  el  resiliente  ha  de  hacer  un  llamamiento  a  los recursos  internos  que  se  hallan  impregnados  en  su  memoria,  debe pelearse  para  no  dejarse  arrastrar  por  la  pendiente  natural  de  los traumas  que  le  impulsan  a  correr  mundo  y  a  ir  de  golpe  en  golpe hasta  el  momento  en  que  una  mano  tendida  le  ofrezca  un  recurso externo, una relación afectiva, una institución social o cultural que le permita salir airoso.

BORIS CYRULNIK, 

Los patitos feos






EL PLANETA



DE LOS SIMIOS


Por los siglos de los siglos, 

inteligencia emocional

Título original:  The Planet of the Apes Año: 1968

País: Estados Unidos

Duración: 112 minutos

Director: Franklin J. Schaffner

Guión: Michael Wilson y Rod Serling (Novela: Pierre Boulle) Música: Jerry Goldsmith

Fotografía: Leon Shamroy

Productora: 20th Century Fox

Reparto principal

• Charlton Heston > George Taylor

• Roddy McDowall > Cornelius

• Kim Hunter > Zira

• Maurice Evans > Doctor Zaius

• James Whitmore > Presidente de la Asamblea • James Daly > Honorious

• Linda Harrison > Nova



Argumento

Cuatro  astronautas  dan  un  enorme  salto  en  el  tiempo  y  viajan  hasta  el  año 3995  durante  el  transcurso  de  una  expedición  en  una  nave  espacial procedente  de  la  Tierra.  De  pronto,  aparecen  en  un  planeta  desconocido que  nada  tiene  que  ver  con  la  vida  que  habían  llevado:  los  humanos  son seres  muy  primitivos  que  ni  siquiera  saben  hablar,  y  los  simios,  los  seres inteligentes.  Gorilas,  chimpancés  y  orangutanes  son  los  que  gobiernan  el planeta mientras que los humanos se sirven de ellos como esclavos.

¿Sabías que…? 

• Por el escaso presupuesto de producción de la película, el director se vio obligado a cambiar el aspecto de los simios y su sociedad: fue sustituido por uno  más  rudimentario  (en  la  novela,  en  cambio,  cuentan  con  una  tecnología mucho más futurista e impactante).

•  Todos  los  actores  del  filme  asistieron  a  la   première  de  ésta,  incluido Charlton  Heston,  sobre  el  que  se  abalanzó  una  actriz  nada  más  entrar, diciéndole  “¡Chuck,  soy  Kim!”.  Él  no  la  reconoció  puesto  que  era  quien representaba el papel de la doctora Zira, y en los rodajes siempre participó caracterizada de simio. Lógico que no supiera quién era: ¡nunca había visto su aspecto real!

• El tiempo que se tardaba en caracterizar a un primate se redujo a la mitad a  lo  largo  del  rodaje  debido  a  la  destreza  de  los  maquilladores  (al  principio necesitaban seis horas y consiguieron reducirlas a tres).

• Durante los rodajes, para no dañar las mascarillas de látex que no podían 

quitarse,  los  actores  sólo  podían  tomar  alimentos  líquidos  y  fumar  con boquilla.

•  Los  productores,  por  miedo  a  que  el  público  rechazara  la  idea,  no aprobaron la producción definitiva de la película hasta que no se caracterizó al primer simio.

• Todos los diálogos de los simios en la película tuvieron que doblarse tras la producción porque las dentaduras falsas utilizadas para modificar la boca de los actores hacían que cecearan.

• Para mantener en secreto el auténtico final de la película, decidieron rodar cuatro distintos.

Un momento inolvidable

Al  inicio  de  la  película  aparece  el  coronel  George  Taylor,  el  único  de  los cuatro  tripulantes  de  la  nave  espacial  que  se  mantiene  despierto  en  ese instante  del  viaje.  Se  dirige  al  público  que  en  ese  momento  lo  está escuchando, y pronuncia un monólogo en el que reflexiona sobre el paso del tiempo y la soledad que siente.

“Lo  más  probable  es  que  los  hombres  que  nos  ordenaron  hacer

este viaje hayan muerto y desaparecido. Ustedes, los que me escuchan

ahora, son de otra generación, y espero que mejor que la nuestra. No

siento  tener  que  dejar  atrás  el  siglo  XX  pero  hay  algo  más  aún:  si

alguien  me  escuchase,  no  se  trata  de  nada  científico,  es  totalmente

personal. Visto desde mi asiento todo aparece muy distinto: el tiempo

pasa y el espacio no tiene límites; no existen las personas y el yo; me





siento  solo,  totalmente  solo.  Decidme,  ¿acaso  los  hombres,  esa

maravilla del universo, esa gloriosa paradoja que me ha mandado a las

estrellas,  siguen  combatiendo  contra  sus  hermanos  dejando  morir  de

hambre a los hijos de sus vecinos?” 

Una  reflexión  que  apela  a  la  convivencia,  a  compartir  antes  que  a someter.


LOS MONOS DAN PARA MUCHO


Toda la saga de películas que se ha rodado sobre el tema, es decir, siete, están basadas en la novela  La planète des singes, del francés Pierre Boulle, publicada en 1963. La primera película que apareció, la que ocupa este capítulo, reproduce con considerable fiabilidad la historia  relatada  en  la  novela,  y  propició  la  producción  de  cuatro películas más:  Regreso al planeta de los simios, la continuación de la  historia,  estrenada  un  año  después;  Huida  del  planeta  de  los simios, de 1971;  La rebelión de los simios, que se estrenó en 1972; y,  por  último,  un  año  más  tarde,  La  conquista  del  planeta  de  los simios.  Ya  en  2001,  Tim  Burton  hizo  un  remake  de  la  película original  que  poco  tiene  que  ver  con  la  novela  mientras  que,  en  el año  2011,  se  estrenó  El  origen  del  planeta  de  los  simios,  una versión  asimismo  alejada  de  la  idea  original,  dirigida  por  Rupert Wyatt.  La  historia  ha  dado  pie  también  a  numerosas  series  de televisión y cómics.





Inspiraciones de

El planeta de los simios

La película hace que nos cuestionemos nuestra trascendencia en el planeta: el  tiempo  transcurre  sin  que  apenas  seamos  conscientes  de  que  abusamos de  los  recursos  y  no  respetamos  a  quienes  comparten  este  mundo  con nosotros.  Creamos,  fabricamos,  consumimos,  vivimos  y  morimos  pero…

¿quién  puede  asegurar  que  somos  los  únicos  seres  inteligentes  de  los innumerables  planetas  que  conforman  nuestra  galaxia?  ¿Qué  nos  hace pensar  que  somos  mejores  que  ninguna  otra  especie  y  que,  por  lo  tanto, sobreviviremos a todo?

“¡Malditas sean todas las guerras!” 

No importa que las cosas sucedan en este planeta o en otro inventado.

La violencia engendra violencia y responde a una única actitud: la ignorancia.

“Así me gusta, que ondeen las banderas del descontento.” 

Los  seres  humanos  tenemos  derecho  a  manifestarnos  pacíficamente para mostrar nuestra disconformidad frente a las normas establecidas. Ese derecho  no  nos  lo  puede  arrebatar  nadie,  puesto  que  encarna  nuestra libertad de formular una opinión y no comulgar con el pensamiento único. En la diversidad está nuestra riqueza; en la tolerancia, el aprendizaje.

“El ingenio del hombre va paralelo a su demencia.” 

Cuanto más locos nos volvemos, también somos más creativos. Existen infinidad de pruebas que demuestran que, lo que en un principio parecía una 

locura, como volar en avión o navegar bajo el agua, se ha convertido en una realidad  que  ha  cambiado  la  forma  de  vida  de  la  humanidad.  Quien  no arriesga no puede ser protagonista de su propia (r)evolución.

“¡Estoy harto de ese humano!” 

En  un  instante  de  la  película,  uno  de  los  grandes  mandatarios  simios muestra su descontento hacia el coronel George Taylor, el protagonista del filme,  puesto  que  es  el  único  ser  humano  de  los  que  habitan  en  el  planeta que sabe hablar y razonar. Dos armas más poderosas que la rebelión física.

Los simios y las clases sociales

En  la  película,  la  sociedad  simia  está  dividida  en  diferentes  clases sociales.  Los  orangutanes  ocupan  los  cargos  políticos,  emulando  a  la  alta aristocracia;  los  gorilas  son  los  que  conforman  la  clase  militar  y  la trabajadora,  los  obreros  del  pueblo;  y  los  chimpancés  son  los  intelectuales, las  cabezas  pensantes  de  la  sociedad,  que  se  corresponderían  a  los miembros de la nobleza y la alta burguesía del mundo occidental.

Todos somos animales

El ser humano ha dispuesto a su antojo del planeta Tierra desde la noche de los  tiempos.  El  personaje  que  interpreta  Charlton  Heston  procede  de  un lugar  y  una  época  en  la  que  el  hombre  sigue  siendo  dueño  y  señor  del planeta.  Pero  en  la  película  han  cambiado  las  tornas  y  pasa  a  ser  el dominado.

El  protagonista  se  quiere  rebelar,  no  entiende  que  el  ser  humano  viva sometido. Con este hábil giro, esta película se convierte en un canto contra la injusticia que supone la dominación… humana sobre nuestros compañeros de planeta.

El planeta de los simios denuncia, a través de este cambio de papeles, cómo  el  ser  humano  experimenta  con  los  animales  a  su  antojo,  los  recluye en zoológicos, crea granjas para el consumo de carne donde pollos, cerdos y terneros viven hacinados, los expulsa de sus hábitats naturales…

Uno  de  los  documentales  más  impactantes  que  he  visto  en  mi  vida  es The  Cove,  que  muestra  la  caza  y  la  matanza  de  más  de  veintitrés  mil delfines  en  una  cala  en  Taiji,  Wakayama  (Japón). Algunos  de  esos  delfines son  vendidos  a  zoológicos  y  acuarios  de  todo  el  mundo,  y  los  que  mueren son descuartizados y vendidos en los supermercados. Precisamente, uno de los artífices del documental, ganador de un Oscar, fue Ric O'Barry (Florida, 1941), antiguo entrenador de delfines en la serie de televisión "Flipper".

Según  cuenta,  uno  de  los  delfines  que  entrenaba  dejó  de  respirar voluntariamente  y  murió  en  sus  brazos.  A  partir  de  ese  momento,  O’Barry decidió convertir su vida en una cruzada para erradicar el asesinato en masa de estos mamíferos.

Gandhi decía que  “un país, una civilización, se puede juzgar por la

forma en la que trata a sus animales” . Y es que, en definitiva, ¿no somos los seres humanos otra especie animal que está de paso por este planeta?

Proyecto gran simio

En  1993  se  publicó  El proyecto gran simio: la igualdad más allá de la humanidad, que a su vez sirvió de plataforma para comenzar un proyecto conocido como el Proyecto Gran Simio (PGS). El PGS

está  luchando  para  conseguir  que  los  grandes  simios  sean admitidos  en  la  Comunidad  de  Iguales  (defienden  que  ciertos derechos  básicos  de  los  humanos  que  –teóricamente–  pueden hacerse  respetar  por  ley  sean  otorgados  a  los  grandes  simios:  el derecho  a  la  vida,  la  protección  de  la  libertad  individual  y  la prohibición  de  la  tortura).  En  otras  palabras,  los  grandes  simios deberían tener un estatus moral igual al de los humanos y deberían ser  tratados  igual  que  éstos  ante  la  ley  como  individuos  que  son.

Siete  años  después,  Steven  Wise,  uno  de  los  muchos  abogados defensores  de  los  derechos  animales,  publicó  el  libro  Rattling  the Cage,  en  el  que  presentaba  pruebas  irrefutables  sobre  por  qué debería  otorgarse  a  los  chimpancés  derechos  legales:  por  su compleja  vida  social,  sus  habilidades  intelectuales,  emociones similares  a  las  de  los  humanos  y  su  capacidad  para  sentir  dolor físico y mental.

JANE GOODALL Y MARC BEKOFF, 

Los diez mandamientos para compartir

el planeta con los animales que amamos





LA NARANJA MECÁNICA

Violencia con mensaje

Título original:  A Clockwork Orange Año: 1971

País: Estados Unidos Duración: 137 minutos Director: Stanley Kubrick Guión: Stanley Kubrick Música:  Ludwig  van  Beethoven,  Gioacchino  Rossini,  Edward  Elgar,  Erika Eigen y Terry Tucker

Fotografía:  John  Alcott Productora:  Warner  Bros.  Pictures  /  Stanley Kubrick Production

Reparto principal

• Malcolm McDowell > Alexander Alex DeLarge • Michael Tarn > Pete

• Patrick Magee > Frank Alexander

• Adrienne Corry > Señora Alexander

• Warren Clarke > Dim

• James Marcus > Georgie

• Clive Francis > Arrendatario

• Miriam Karlin > Señor

• Michael Bates >Jef

• Godfrey Quigley > Capellán de la prisión • Sheila Raynor > Madre de Alex

• Philip Stone > Padre de Alex



Argumento

La historia, que se desarrolla en Inglaterra, tiene como protagonista a Alex, un  joven  amante  de  Beethoven  y  de  la  violencia  extrema.  Es  el  líder  de  la banda  de  los  drugos  y,  juntos,  participan  en  diferentes  actos  vandálicos  — palizas, violaciones…— con los que siembran el pánico en la ciudad. Cuando la  situación  se  descontrola,  Alex  es  detenido  y  acepta  someterse  a  un tratamiento  un  tanto  peculiar  con  el  que  pretenden  reeducarlo  anulando cualquier síntoma de conducta agresiva y antisocial.

¿Sabías que…? 

•  La  mayor  parte  de  la  película  está  narrada  por Alex  en  nadsat,  una  jerga que  combina  el  inglés  y  el  ruso,  así  como  en  un  argot  hablado  en  la  parte oriental de Inglaterra, el cockney.

• Voloko, el pub que aparece en el filme, también fue utilizado en la película Trainspotting.

•  En  la  escena  en  que Alex  y  los  drugos  se  introducen  en  la  casa  de  Frank Alexander,  puede  verse  que  está  escribiendo  un  libro  titulado  La  naranja mecánica.

•  Se  puede  apreciar  cómo  el  mismo  Stanley  Kubrick  hace  de  extra  en  la película:  aparece  leyendo  un  periódico  en  la  escena  en  que  Alex  va  a  la tienda de discos.

•  En  la  tienda  de  discos  se  distingue  claramente  la  carátula  de  la  banda sonora de otra película de Kubrick,  2001: una odisea del espacio.



•  En  la  primera  secuencia  violenta  que  obligan  a  ver  a  Alex  durante  su terapia  de  choque  se  ve  cómo  apalean  a  un  hombre:  el  director  de  cine Roman Polanski.

•  La  banda  inglesa  Pink  Floyd  rechazó  la  petición  de  Kubrick  de  utilizar  la música de su álbum  Atom Heart Mother.

•  Kubrick  pidió  expresamente  y  en  persona  que  una  sala  de  cine  de  Nueva York donde podía verse su película pintase las paredes de negro, ya que al ser blancas causaban un desagradable reflejo en la pantalla.

Un momento inolvidable

Como  suele  pasar  con  las  películas  en  las  que  la  violencia  es  el  hilo conductor,  La  naranja  mecánica  no  fue  entendida  de  manera  correcta  por los  críticos  y  espectadores  en  el  momento  de  su  estreno.  La  sucesión  de escenas  violentas  invita  a  la  reflexión  del  público,  como  muestra  el fragmento  de  diálogo  escogido,  y  supone  una  forma  de  crítica  hacia  los pandilleros,  la  violencia  gratuita  y  los  métodos  que  en  ocasiones  se  usan para corregir los malos hábitos de los jóvenes.

“Es un mundo podrido porque permite que los jóvenes golpeen a

los viejos como vosotros habéis hecho, y ya no hay ley ni orden. Ya no

es  un  mundo  para  un  viejo…  ¿Qué  clase  de  mundo  es  éste?  Hombres

en la Luna y hombres que giran alrededor de la Tierra como mariposas

alrededor  de  una  lámpara,  y  ya  no  importan  la  ley  y  el  orden  en  la

Tierra.” 









CAPÍTULO 21

La película se basa en la novela  A Clockwork Orange, que Anthony Burgess  escribió  en  el  año  1962. Algunas  voces  apuntan  a  que  el título  procede  del  vocablo  ourang,  propio  de  Malasia,  donde Burgess  vivió  varios  años,  y  que  significa  “persona”.  Por  eso,  en realidad,  el  título  debería  ser  “El  hombre  mecánico”,  que  es  en  lo que  se  convierte  Alex  tras  recibir  el  tratamiento  de  reeducación.

Kubrick  basó  el  guión  en  la  edición  estadounidense  del  libro,  a  la que le faltaba el último capítulo, el 21, en el que Alex considera que lo  mejor  para  él  es  casarse,  sentar  la  cabeza  y  abandonar  la violencia.  Según  el  autor  de  la  obra,  el  director  del  filme  le comentó que no conocía la versión británica en la que se incluía el último episodio de la trama.

Inspiraciones de  La naranja mecánica

Esta obra maestra trata diferentes cuestiones relacionadas con la familia, la lealtad, la violencia, los problemas que se derivan de la formación de según qué tribus urbanas, los métodos poco ortodoxos que en ocasiones utilizan la psicología y la psiquiatría…

“La violencia engendra violencia.” 

Dos no pelean si uno no quiere; sin embargo, si uno empieza a agredir verbal o físicamente al contrario y éste le responde con mayor contundencia, entramos en un círculo vicioso en el que seremos capaces de sacar lo peor de nosotros mismos sin que esa agresividad conduzca a nada.

“Dubidú.  Estoy  algo  cansado.  Mejor  no  decir  nada.  Camino  de  la

cama es el mejor camino.” 

En  ocasiones,  vale  más  callar  que  hablar  y  arrepentirse  al  instante  de lo dicho. Es por ello que, si hemos tenido un día duro en el trabajo o hemos discutido con nuestra madre, compañero de piso o pareja, es mejor aislarse o  irse  a  dormir  antes  de  hacer  o  decir  algo  que  pueda  herir  a  los  que queremos.

Como  asegura  la  sabiduría  popular:  “Eres  esclavo  de  lo  que  dices  y dueño  de  lo  que  callas”.  Por  su  parte,  un  proverbio  japonés  reza:  “Lo  que tengas que decir, dilo mañana”.

“Si  pierdes  la  esperanza  en  momentos  de  aflicción  y  fatiga,  tus

fuerzas se verán debilitadas.” 

De  la  misma  forma  que  una  persona  optimista  y  positiva  supera  con más  facilidad  las  dificultades  de  la  vida,  las  personas  pesimistas  son,  en  sí mismas, su principal obstáculo. El mundo es como lo observamos.

Jostein  Gaarder,  autor  de  El  mundo  de  Sofía,  decía  al  respecto:  “Me considero  optimista  porque  he  descubierto  que  los  pesimistas  son  unos holgazanes”.

“Es  curioso  que  los  colores  del  mundo  real  sólo  parecen

verdaderos cuando los vemos en una pantalla.” 

¿Cuántas  veces  hemos  criticado  los  problemas  o  defectos  de  los demás  mientras  somos  incapaces  de  reconocer  los  nuestros?  Además,  lo que  suele  molestarnos  en  los  otros  son  defectos  que  nosotros  mismos 

tenemos.  De  otro  modo  no  seríamos  capaces  de  detectarlos.  Los  demás son, en ese sentido, un espejo de lo que no queremos ver en nosotros.

Censura por doquier

Las  imágenes  de  violencia  explícita  que  aparecen  a  lo  largo  de  la  película fueron  consideradas  extremas  en  la  época  y,  a  día  de  hoy,  todavía  hay algunas que pueden herir la sensibilidad del espectador. En Estados Unidos el filme obtuvo el calificativo de X en su estreno y fue censurado, por lo que Kubrick hizo voluntariamente algunos recortes en su reestreno en 1972.

Prohibida  en  Corea  del  Sur  y  Singapur,  y  censurada  hasta  1999  en Irlanda, se estrenó con escenas prohibidas en multitud de países de todo el mundo, como Argentina, Italia, Suecia y Japón.

Es  más,  en  el  Reino  Unido  estuvo  censurada  hasta  el  año  2000, cuando fue reestrenada, considerada ya una película de culto. El motivo de que estuviera prácticamente treinta años censurada en el país en el que se rodó fue que, tras su estreno, tuvo lugar una oleada de violencia perpetrada por los que parecían emular a los protagonistas. De hecho, la prensa culpó a la película de un ataque que sufrió un indigente y de una violación, puesto que los atacantes cantaron, mientras cometían los delitos, la canción  Singin’

in the rain. Incluso el director pidió su retirada de los cines del Reino Unido.

La violencia engendra violencia

Una de las lecciones de esta obra maestra del cine moderno es que todos podemos llegar a ser violentos. Al mismo tiempo, el ser humano tiene la capacidad  de  contener  su  agresividad.  Llevamos  dentro  el  germen  de  la violencia, pero también el de la solidaridad, el respeto y la compasión.

Entre los temas más interesantes de esta película se halla el del abuso de poder. Los  drugos propinan palizas a diestro y siniestro aprovechándose de  su  superioridad  numérica.  Dan  rienda  suelta  a  sus  instintos  más  básicos porque saben que tienen todas las de ganar.

Y  es  que el poder,  como  recuerdan  los  maestros  de  artes  marciales, debe ir de la mano  de  la  responsabilidad.  Un  buen  karateca  sabe  que  la mejor  manera  de  enfrentarse  a  una  pelea  es  haciendo  todo  lo  que  esté  en sus manos para evitarla. Dominar un arte marcial es también dominarse uno mismo.

O  como  dice  Lao-Tse  en  el   Tao  Te  Ching :  “Quien  conoce  a  los demás  posee  inteligencia;  quien  se  conoce  a  sí  mismo  posee clarividencia. Quien vence a los demás posee fuerza; quien se vence a sí mismo es el más fuerte” .

En la película, Alexander Alex DeLarge es un paradigma de la sociedad del consumismo que se inició en el mundo occidental tras la segunda guerra mundial.  Quiere  placeres  inmediatos,  no  se  quiere  someter  a  ninguna autoridad,  no  conoce  límites.  Por  un  lado,  tiene  gustos  refinados,  pero,  por el otro, se comporta como el más primitivo de los seres humanos.

Al  final  de  la  cinta,  acaba  siendo  víctima  de  la  misma  fuerza indiscriminada que él ha desatado gratuitamente.

Esta  película  muestra  cómo  la  violencia  sólo  engendra  violencia. El mejor remedio para aplacarla es la empatía, sabernos poner en el lugar del  otro  en  sus  pensamientos  y  sentimientos.  Si  no  tuviéramos  la capacidad  de  hacerlo,  seguiríamos  siendo  hordas  de  cazadores-recolectores que se matan entre sí.

Lo peor de nosotros mismos

La  violencia  es  un  asunto  muy  complejo;  incluye  la  imitación,  la conformidad, la obediencia; existe cuando uno pretende ser lo que no es. Somos violentos. Ése es un hecho. Nos encolerizamos, nos amoldamos,  imitamos,  seguimos  a  otros,  somos  agresivos;  y  la agresión  toma  muchas  formas:  está  la  agresividad  fina,  cortés,  de guante blanco, que nos persuade por medio del afecto. Ésa es una forma  de  violencia;  obligar  a  otros  a  que  sigan  un  determinado curso  de  pensamiento  es  violencia.  También  es  violencia aceptarnos  a  nosotros  mismos  como  algo  que  no  somos.

Comprendan que la violencia no sólo consiste en encolerizarse o en golpearse  unos  a  otros  –ésa  es  una  forma  muy  superficial  de violencia–.  La  violencia  es  muy,  muy  compleja,  y  para comprenderla, para penetrar en sus más recónditas profundidades, tenemos  que  ver  primero  el  hecho,  y  no  afirmar  meramente: “Deberíamos ser noviolentos”.

KRISHNAMURTI, 

La llama de la atención (Edaf) 



UN MUNDO DE FANTASÍA

Los sueños pueden hacerse realidad

Título original:  Willy Wonka and The Chocolate Factory Año: 1971

País: Estados Unidos

Duración: 98 minutos

Director: Mel Stuart

Guión: Roald Dahl y David Seltzer Música: Leslie Bricusse y Anthony Newley Fotografía: Arthur Ibbetson

Productora: Paramount Pictures. Distribuida por Warner Home Video Reparto principal

• Gene Wilder > Willy Wonka

• Jack Albertson > Abuelo Joe

• Peter Ostrum > Charlie Bucket

• Roy Kinnear > Mr. Salt

• Michael Bollner > Augustus Gloop

• Aubrey Woods > Bill



Argumento

Willy  Wonka,  el  alocado  y  excéntrico  propietario  de  la  fábrica  de  chocolate más famosa del mundo, decide organizar un concurso para que cinco niños puedan  acceder  a  las  exclusivas  instalaciones  de  dicha  fábrica  de  la  mano del  propio  dueño,  quien  les  descubrirá  un  mundo  de  ilusión  y  fantasía.  Los agraciados  son  cuatro  pequeños  malcriados,  incapaces  de  obedecer  las normas del propietario, y Charlie Bucket, un joven al que la fortuna no le ha sonreído  a  lo  largo  de  su  corta  vida.  Sin  embargo,  la  honestidad  y  el  buen corazón del pequeño Charlie, que vivirá una experiencia inimaginable para un chico  de  su  clase  social,  bastarán  para  que  su  familia,  finalmente,  tenga  la vida que siempre había merecido.

¿Sabías que…? 

•  Gene  Wilder,  tras  leer  el  guión,  sólo  aceptó  protagonizarlo  si  consentían que  hiciese  un  salto  mortal  en  la  escena  donde  se  encuentra  con  los  niños por primera vez.

• Algunas de las impresiones de los pequeños actores no son fingidas, como es el caso de la respuesta de los niños ante la primera visita a los jardines dentro de la fábrica, ya que eran un decorado real que aún no habían visto.

• El único de los niños del reparto que sigue actuando es Julie Dawn. Peter Ostrum, en cambio, terminó ejerciendo de veterinario.

• Ostrum canta en un registro más agudo al inicio de la película, por ejemplo en el tema  I've Got A Golden Ticket, y en otras canciones, hacia el final del filme, su registro es más grave, ya que le cambió la voz durante el rodaje.



• Julie Dawn, tras la grabación de la escena en que desaparece, se apropió de  varios  objetos  del  filme  como  el  Billete  de  Oro,  un  Gobstopper  Eterno  y el  envoltorio  de  un  dulce  de  Willy  Wonka,  porque  coincidió  con  el  día  de  su decimotercer aniversario: el 26 de octubre de 1970.

•  En  una  escena,  Willy  Wonka,  después  de  beberse  el  contenido,  se  come un vaso en forma de flor que estaba hecho de cera. No fue hasta terminar la escena cuando pudo escupirlo, ya masticado.

•  Los  caramelos  gigantes  de  la  fábrica,  junto  con  otras  piezas  y  plantas, eran realmente comestibles.

• Para simular la espuma en una escena en que lavaban el coche de Wonka, usaron extintores de incendios, por lo que los actores se vieron obligados a someterse  a  tratamiento  médico  por  la  reacción  que  les  causó  el  contacto con dicha espuma.

Un momento inolvidable

Después de ver esta película, pocos podrán olvidar las caras de satisfacción de  los  pequeños,  y  los  no  tan  pequeños,  al  entrar  por  primera  vez  en  los jardines de la fábrica.

En  ese  momento,  Willy  Wonka  los  deleita  con  una  preciosa  canción, Pure Imagination, que dice así:

Aguanta la respiración, pide un deseo y cuenta hasta tres…

Ven conmigo y estarás en un mundo de pura imaginación; echa un vistazo y verás en tu imaginación.

Vamos a empezar con un giro viajando en el mundo de mi 



creación;

lo que veremos desafiará la explicación.

Si deseas ver el paraíso basta con mirar alrededor y ver que puedes hacer cualquier cosa. ¿Quieres cambiar el mundo? No hay problema.

No hay ninguna vida que se pueda comparar con la imaginación pura;

allí serás libre si realmente deseas serlo.


CHARLIE Y



EL ASCENSOR DE CRISTAL


La idea original de la película proviene de la novela escrita en 1964

por  el  mismo  Roald  Dahl,  que  aparece  como  guionista  del  filme.

Sin embargo, fue David Seltzer el encargado de reescribir el guión: Dahl  se  mostró  tan  decepcionado  con  la  nueva  versión  -que  hacía más  hincapié  en  la  figura  de  Wonka  que  en  la  de  Charlie-,  que  se negó  a  vender  los  derechos  de  su  otra  novela:  Charlie  y  el ascensor de cristal. Además, la idea original fue tachada de racista por  el  trato  esclavista  que  el  dueño  de  la  fábrica  les  profesa  a  los Oompa  Loompas,  por  lo  que  el  libro  fue  publicado  otra  vez  en 1973:  estos  personajes  pasaron  de  ser  pigmeos  africanos  a  enanos con  el  cabello  rubio  y  la  piel  rosada.  En  el  año  2005,  Tim  Burton fue el encargado de llevar de nuevo a la gran pantalla la historia de 



Dahl, protagonizada por Johnny Depp.

Inspiraciones de  Un mundo de fantasía

Además  de  un  mundo  fantástico  repleto  de  magia,  la  película  nos  deja importantes  lecciones  sobre  el  valor  de  la  humildad,  la  honestidad  y  la confianza para alcanzar nuestras aspiraciones.

“Dentro de esta habitación todos mis sueños se hacen realidad, y

muchas de mis realidades se convierten en sueños.” 

Una de las salas de la fábrica es la sala de los sueños de Willy Wonka.

Tal  como  él  mismo  afirma  en  el  filme,  en  esa  habitación  lo  que  sueña  se convierte  en  realidad,  y  las  realidades  se  transforman  en  sueños.  Todos tenemos un lugar predilecto para dejar volar la imaginación, para inspirarnos, evadirnos de la realidad o bien soñar, sin más, con un futuro mejor.

Pero tan fundamental como soñar es ser realista. Anclar los pies en la tierra  y  mirar  las  estrellas,  como  reza  un  viejo  dicho,  es  la  mejor  fórmula para no perder la ilusión y establecer metas asumibles que nos activen.

“—Papá, quiero una gansa de oro. 

“—Cómo no, amorcito, cómo no, te la daré tan pronto lleguemos a casa. 

“—No, ¡quiero una de éstas! 

“—Wonka, ¿cuánto quiere por una gansa de oro? 

“—No está en venta. 

“—Póngale un precio. 



“—No tendrá una. 

“—¿Quién  dijo  que  no?  ¡Quiero  una!  Quiero  que  mi  gansa  ponga huevos de oro. 

“—Sí, mi amor, lo hará. 

“—Cientos cada día. 

“—Y mil (…) Al llegar a casa la tendrás. 

“—No,  ¡ahora!  Quiero  un  mundo  entero  de  chocolate,  ¡dámelo ya!” 

Veruca  es,  sin  duda,  el  personaje  más  malcriado  de  los  que  aparecen en  la  película.  Su  avaricia  no  tiene  fin  y,  por  ello,  Wonka  le  propinará  el castigo  que  se  merece.  También  a  su  padre.  Y  es  que  el  hecho  de  que  un niño  pida  más  de  la  cuenta  no  es  culpa  suya,  sino  de  los  padres  que,  sin pensar  en  las  consecuencias  inmediatas,  les  conceden  todos  sus  deseos.

No obstante, Wonka se mantiene firme en su decisión: hay cosas que no se pueden comprar.

De  hecho,  nada  de  lo  que  es  fundamental  en  nuestra  vida  —  amor, tiempo, talento, amistad…— puede ser adquirido con el dinero.

El poder de la bondad

Gracias a la humildad de Charlie, un niño pobre pero fiel a sus principios, el final resulta de lo más inesperado. Y es que Wonka no es un hombre avaro y  cruel,  más  bien  todo  lo  contrario:  solamente  necesita  encontrar  a  alguien que, a diferencia de Veruca, no se deje guiar por la codicia.

Educar con valores

Videojuegos,  Internet,  un  ordenador  en  la  habitación…  Muchos  niños disfrutan de una cantidad enorme de bienes materiales. Pero los expertos en pedagogía señalan que muchos de ellos no tienen algo fundamental: límites.

Psicólogos, pediatras y pedagogos están observando en los últimos tiempos un  aumento  importante  de  quejas  por  parte  de  los  padres  hacia  sus  hijos.

Afirman que éstos son caprichosos, tiranos, exigentes…

P e r o los  niños  no  nacen  exigentes,  se  hacen  exigentes.  Y

corresponde  a  los  padres  y  cuidadores  poner  los  límites  en  lo  que pueden y no pueden tener, en lo que pueden y no pueden hacer.

Muchos padres y madres apenas pueden ver a sus hijos un rato por la noche,  cuando  llegan  exhaustos  a  casa  del  trabajo.  Los  progenitores  se sienten culpables porque dedican poco tiempo a sus hijos. Las hipotecas, las jornadas  laborales  agotadoras,  sueño  insuficiente…  ¿Y  qué  hacen  para compensar esa culpabilidad? Los colman de todos los bienes materiales que les permite su presupuesto, como sustituto del tiempo y el cariño que no les prodigan.

La  educación  está  basada  en  bienes  más  abstractos  aunque  muy fuertes:  los  valores. El  compañerismo,  el  respeto,  la  tolerancia,  la solidaridad, la compasión, la comunicación, la paciencia, la amistad, la autenticidad  o  la  gratitud  son  valores  que  se  transmiten  de  padres  a hijos. Ninguna escuela puede suplir esta labor, el mejor procedimiento para evitar la rebeldía en la adolescencia y la frustración en la etapa adulta.

Cuatro de los cinco niños que visitan la fábrica de la película son unos malcriados. Charlie Bucket, el más pobre, es el que tiene mejor corazón de todos.

Aunque  sea  difícil  enfrentarse  a  los  deseos  desmedidos  e  insaciables de  un  niño,  una  tarea  que  exige  armarse  de  un  gran  valor,  la  paciencia, poner  límites  y  brindar  autoestima  es  el  mejor  regalo  que  podemos brindarles para su libertad futura.

Mal de escuela

Todo  fracaso  escolar  nace  de  una  primera  incomprensión,  de  un problema  de  inhibición,  provocado  por  la  timidez,  el  azar  o cualquier  otra  causa.  Y  se  acumula  y  se  interioriza.  Te  dices  a  ti mismo  que  eres  idiota,  un  cretino,  que  no  hay  nada  que  hacer contigo.  Si  te  consideras  idiota,  entonces  quedas  liberado  de cualquier  esfuerzo.  Lo  tuyo  es  irreparable  (…)  Sin  embargo,  en todo  el  tiempo  que  trabajé  como  profesor  de  alumnos  de bachillerato,  nunca  me  topé  con  ningún  muchacho  idiota.  Los padres  pueden,  podemos  ser  idiotas,  la  televisión,  los  libros  y  los grupos  también,  pero  los  chavales  no  lo  son.  Los  hay  más  vivos, más atrevidos, más rápidos, pero ninguno es idiota.

DANNIEL PENNAC, 

Mal de escuela






EL PADRINO


La familia es la familia

Título original:  The Godfather Año: 1972

País: Estados Unidos

Duración: 175 minutos

Director: Francis Ford Coppola

Guión: Francis Ford Coppola y Mario Puzo Música: Nino Rota

Fotografía: Gordon Willis

Productora: Paramount Pictures / Albert S. Ruddy Production Reparto principal

• Marlon Brando > Don Vito Corleone

• Al Pacino > Michael

• James Caan > Sonny

• Robert Duvall > Tom Hagen

• Diane Keaton > Kay Adams

• John Cazale > Fredo

• Talia Shire > Connie

• Richard Castellano > Clemenza

• Sterling Hayden > Capitán McCluskey • Gianni Russo > Carlo

• Rudy Bond > Cuneo

• John Marley > Jack Woltz

• Richard Conte > Barzini

• Al Lettieri > Sollozzo

• Abe Vigoda > Tessio

• Franco Citti > Calo



Argumento

En  los  años  cuarenta,  Don  Vito  Corleone  es  el  jefe  de  una  de  las  cinco mafias familiares más temidas de Nueva York. Tiene cuatro hijos, una chica y  tres  chicos;  todos  ellos  forman  parte  de  la  mafia  excepto  el  pequeño, Michael, interpretado por Al Pacino, que reniega de los asuntos de su padre.

En un momento dado, Corleone decide no entrar en el negocio de la droga, por  lo  que  el  jefe  de  otra  banda  ordena  su  asesinato,  dando  pie  así  a  una dura  y  violenta  guerra  entre  familias  en  la  que  Michael  se  verá  obligado  a participar.

¿Sabías que…? 

• El apellido Corleone proviene del pueblo homónimo en Sicilia, del que eran naturales los abuelos de Al Pacino.

•  El  gato  que  acaricia  Don  Vito  Corleone  en  la  escena  inicial  del  filme deambulaba  por  los  alrededores  de  los  estudios  cuando  se  disponían  a rodar la película.

•  Los  productores,  preocupados  por  el  comportamiento  de  Marlon  Brando, sólo  aceptaron  que  interpretase  a  Don  Vito  después  de  que  firmara  un contrato  en  el  que  se  comprometía  a  cumplir  con  todos  los  días  de grabación.

•  La  confianza  en  la  capacidad  interpretativa  de  Al  Pacino  también  era mínima, por lo que sorprendió a todos en la toma del asesinato del turco, en la que fue implacable.



•  Durante  el  rodaje  de  algunas  escenas  se  produjeron  auténticos  episodios violentos porque, tal como confesó a posteriori un productor, la mayoría de los actores tenían relación con la mafia.

• Sofia Coppola, la hija del director, hace un cameo en el filme interpretando a la sobrina de Michael Corleone.

Un momento inolvidable

De  la  misma  forma  que  esperamos  que  nuestros  familiares  lo  den  todo  por nosotros,  ellos  esperan  ser  correspondidos  por  nuestra  parte.  La  confianza y el respeto son básicos para mantener unos lazos indestructibles de afecto con  las  personas  que  conforman  nuestro  círculo  de  seguridad,  y  que condicionan muchos de los rasgos de nuestra personalidad.

Coppola  ha  sabido  transmitirlo  a  la  perfección  en  los  diálogos  de  una de sus obras maestras.

“—Yo  creo  en  mi  familia.  Creo  en  ti  y  en  los  hijos  que  podamos

tener. No confío en la protección de la sociedad, y no tengo intención

de  poner  mi  destino  en  manos  de  unos  cuantos  tipos  cuyo  único

mérito  reside  en  habérselas  ingeniado  para  conseguir  los  votos  de  la

gente. Eso por el momento. La época de mi padre ya ha pasado. Y las

cosas  que  él  hizo  ya  no  pueden  hacerse,  pues  el  riesgo  es  ahora

mucho  mayor  que  antaño.  Nos  guste  o  no,  la  familia  Corleone  debe

integrarse  en  la  sociedad.  Pero  cuando  lo  haga,  quiero  que  tengamos

un  gran  poder,  basado,  entre  otras  cosas,  en  el  dinero.  Quiero

asegurar  el  futuro  de  mis  hijos,  y  cuando  lo  haya  conseguido,  el

destino de la familia Corleone se unirá al destino general.” 





“—¿Qué  te  pasa?  ¿Qué  te  preocupa?  Yo  dirijo,  te  dije  que  lo

haría y lo estoy haciendo. 

“—Sin duda Santino hubiera podido con todo esto. Fredo, en fin, 

Fredo  es  tan...  Pero  nunca,  nunca  pensé  que  fueras  tú.  He  trabajado

toda mi vida para conseguir el bienestar de mi familia y siempre me he

negado  a  ser  un  muñeco  movido  por  los  hilos  de  los  poderosos. 

Contigo tenía otros proyectos, Michael, pensaba que algún día podrías

llegar a mover esos hilos. Senador, gobernador Corleone, o más. 

“—Sí, un pez gordo. 

“—Pero no ha habido tiempo, Michael, no ha habido tiempo. 

“—Lo conseguiremos, papá, lo conseguiremos.” 


SEGUNDAS PARTES


QUE SÍ SON BUENAS

La  idea  original  surgió  de  la  novela  homónima  escrita  por  el italoestadounidense  Mario  Puzo,  publicada  en  1969,  que  se mantuvo  en  lo  alto  de  la  lista  de  bestsellers  durante  67  semanas consecutivas,  y  llegó  a  vender  más  de  21  millones  de  ejemplares.

En 1972, Francis Ford Coppola adaptó la historia al cine y la crítica alabó hasta límites insospechados la primera y la segunda parte de la trilogía. Aunque hay opiniones para todos los gustos, a grandes rasgos  la  segunda  entrega  sorprendió  al  público  sobremanera  por aquel  dicho  de  que  “segundas  partes  nunca  fueron  buenas”.  Nada 



más lejos de la realidad. En  El padrino II, Michael toma las riendas de la familia tras la muerte de Don Vito Corleone, mientras que en el  capítulo  que  pone  fin  a  esta  fabulosa  trilogía,  presentado  en 1990,  Michael  Corleone  mantiene  contactos  con  el  Vaticano mientras busca un sucesor que se haga cargo de los negocios de la familia.  La  primera  parte  consiguió  tres  Oscar  de  las  once nominaciones  (mejor  película,  actor  y  guión  adaptado)  mientras que la segunda entrega, estrenada dos años después, consiguió seis estatuillas  incluyendo  película,  director,  actor  de  reparto  y  banda sonora de las también once categorías a las que optaba.

Inspiraciones de  El padrino

Ningún filme muestra con tanto acierto y credibilidad el poder de las grandes mafias ni el respeto y el amor por la familia. Y es que podemos cambiar de trabajo,  de  pareja,  de  amigos…  Pero  la  familia  es  nuestro  primer  y  gran vínculo en la vida.

“Los  dos  compartimos  la  misma  hipocresía,  pero  si  vuelve  a

insultar a mi familia, le mataré.” 

“¿Vives  con  tu  familia?  Bien,  porque  un  hombre  que  no  vive  con

su familia no puede ser un hombre.” 

"Nunca tomes partido contra la familia." 

El padrino nos muestra, a lo largo de sus tres entregas, la importancia de la lealtad a la familia y los amigos, y el coraje que debe tenerse para ser 

fiel  a  los  tuyos  y  no  venderte  por  mucho  que  te  ofrezcan  cambios sustanciales en tu vida.

Del  mismo  modo,  nos  enseña  a  respetar  a  nuestros  enemigos  y  a  no subestimarlos,  aunque  tampoco  deben  ser  un  impedimento  para  nuestra felicidad.  Como  dice  la  escritora  Care  Santos,  “pobre  de  aquel  que  a  partir de  los  treinta  años  no  se  haya  ganado  unos  cuantos  enemigos,  ya  que significará que ha hecho poco en su vida”.

“Nunca odies a tus enemigos: no te permitas juzgarles.” 

“El hombre más rico es el que tiene los amigos más poderosos.” 

“Si  algo  nos  ha  enseñado  la  historia  es  que  hay  personas  a  las

que no se puede matar.” 

“Mantén cerca a tus amigos, pero más cerca a tus enemigos.” 

“Te  diré  algo  que  aprendí  de  mi  padre:  intenta  pensar  como

piensan los que te rodean. Con esta base, todo es posible.” 

El núcleo familiar

“El  lugar  donde  nacen  los  niños  y  mueren  los  hombres,  donde  la libertad  y  el  amor  florecen,  no  es  una  oficina  ni  un  comercio  ni  una fábrica. Ahí veo yo la importancia de la familia” , escribió el inglés Gilbert Keith Chesterton.

La vida es complicada para todo el mundo, pero aún lo es más para los niños.  Como  decía  Sigmund  Freud: “No  puedo  pensar  en  ninguna necesidad en la infancia tan fuerte como la necesidad de la protección de un padre” .

Sin duda, ésta es una película sobre la seguridad que otorgan los lazos familiares,  aunque  sea  en  un  entorno  y  con  unos  fines  equivocados,  en  el caso de esta historia sobre un clan de la mafia.

La  calidad  está  en  los  mismos  lazos  que  unen  a  los  miembros  de  un clan. Hay familias muy humildes que saben educar a sus hijos y ayudarlos en su desarrollo. En cambio, hay familias con mucho dinero y poder cuyos hijos tienen  carencias.  Quizá  uno  de  los  casos  más  paradigmáticos  es  el  de Christina Onassis, hija del magnate griego Aristóteles Onassis.

Christina Onassis podía hacer realidad cualquier deseo material que se le pudiera pasar por la cabeza. Pero le faltaba algo más importante: el calor del hogar. Incluso se referían a ella como “pobre niña rica”.

Tan  malo  es  dejar  a  los  hijos  a  su  aire  como  protegerlos  en  exceso.

“No  le  evitéis  a  vuestros  hijos  las  dificultades  de  la  vida,  enseñadles más bien a superarlas” , escribió el químico francés Louis Pasteur.

Cuando  los  hijos  se  hacen  mayores,  es  frecuente  que  juzguen  con demasiada  severidad  a  sus  padres,  sin  pensar  que,  como  afirmaba  Freud, el único oficio casi imposible es el de ser padre.

La teoría del apego

Sin duda, el vínculo más importante del niño que llega al mundo es el que establece con su madre.

Harry  Harlow  (1905-1981),  psicólogo  estadounidense,  quiso estudiar  la  importancia  del  apego  entre  madres  e  hijos.  Como  no podía  experimentar  con  niños,  porque  no  podía  someterlos  al castigo de desvincularlos de sus madres, decidió experimentar con bebés  de  otras  especies.  Y  los  bebés  más  parecidos  a  los  bebés humanos son los bebés del mono rhesus.

En  la  década  de  1970,  cuando  se  realizó  el  experimento,  los expertos consideraban que el amor era algo secundario en el apego que se produce entre un bebé y su madre. Afirmaban que la clave del apego es la necesidad del bebé de sentirse protegido.

Harlow  decidió  hacer  el  siguiente  experimento.  Formó  cuatro grupos de bebés monos. Unos estarían con madres de madera que daban  leche  vestidas  con  ropas  agradables  al  tacto;  otros,  con madres vestidas de la misma forma pero que no daban leche; otros, con  una  madre  de  alambrado  que  daba  leche;  y  otros,  con  una madre de alambrado pero que no daba leche.

Los monos preferían estar con la madre de ropas agradables al tacto  antes  que  con  la  madre  de  alambrado  que  daba  leche.  Y  es que  el  apego  entre  madre  e  hijo  es  una  necesidad  muy  intensa. Y

no  únicamente  porque  las  madres  sean  fuente  de  alimento  y protección.  Como  explicó  Harlow:  “Cuando  la  madre  cubierta  de ropas  suaves  estaba  presente,  los  bebés  corrían  rápidamente  hacia ella,  se  cogían  a  su  cuerpo,  se  frotaban  contra  las  ropas,  se apretaban contra ella… Pero cuando estas madres estaban ausentes, los bebés corrían de un lado para otro y se agarraban a sus caderas y cuerpos, gritando de aflicción”.






NAVES MISTERIOSAS


El respeto por la Madre Naturaleza

Título original:  Silent Running Año: 1972

País: Estados Unidos

Duración: 89 minutos

Director: Douglas Trumbull

Guión: Deric Washburn, Mike Cimino (AKA Michael Cimino) y Steve Bochco Música: Peter Schickele (Canciones: Joan Baez) Fotografía: Charles F. Wheeler

Productora: Universal Pictures

Reparto principal

• Bruce Dern > Freeman Lowell

• Cliff Potts > John Keenan

• Ron Rifin > Marty Barker

• Jesse Vint > Andy Wolf



Argumento

En  el  siglo XXI,  la  vida  vegetal  ha  desaparecido  de  la  faz  de  la  Tierra.  La poca  flora  que  queda  se  mantiene  en  tres  naves  espaciales  en  la  órbita  de Saturno.  El  botánico  Freeman  Lowell  se  ocupa  de  ella  y  mantiene  la esperanza  de  que  algún  día  se  pueda  repoblar  el  planeta.  Pero  Freeman recibe  de  repente  una  llamada  que  le  ordena  destruir  todas  las  especies  y volver a la Tierra, por lo que decide secuestrar la nave.

¿Sabías que…? 

•  En  castellano  también  es  conocida  por  el  título  alternativo  de  Naves silenciosas.

• Este filme ha sido doblado tres veces al castellano. La primera en 1972, la segunda en 1985 y la última en 2000, para pasar el audio y la banda sonora de mono a estéreo.

•  En  el  interior  de  tres  robots  pequeños  que  aparecen  en  la  película  se hallaban personas reales con miembros amputados.

• A pesar de los escasos fondos destinados a la producción, el director nos proporciona  unas  elaboradas  imágenes  de  Saturno  y  sus  anillos;  tampoco deben olvidarse las naves que tripulan los protagonistas.

•  Para  rodar  la  serie  Galáctica  se  aprovecharon  las  reproducciones  de  la nave principal y sus hermanas de esta película.







Un momento inolvidable

Esta  película  surgió  en  una  época  en  la  que  el  ecologismo  empezaba  a tomar  cierta  relevancia  en  el  mundo  de  la  ciencia  ficción.  Vale  la  pena destacar  las  impresionantes  imágenes  de  entornos  naturales  que  aparecen a  lo  largo  de  la  misma.  Hemos  seleccionado,  además,  este  fragmento  que resume  a  la  perfección  el  mensaje  que  la  trama  pretende  transmitir  a  los espectadores:

“Mira la pared detrás de ti. Mira la cara de esa niña. Sé que la has

visto antes. ¿Sabes lo que ella nunca va a poder ver? Nunca va a poder

ver  el  simple  milagro  de  una  hoja  en  la  mano.  Porque  no  va  a  haber

árboles. Piensa en eso”. 

AVATAR Y  WALL-E

Naves misteriosas es tal vez el primer filme en el que la naturaleza y su conservación gozan de tanto protagonismo. Sin embargo, otras películas  han  seguido  la  senda  que  marcó  Trumbull,  como  Avatar o   Wall-E.  La  primera  trata  sobre  un  ex  militar  en  silla  de  ruedas que  ha  sido  escogido  para  ir  a  Pandora,  lugar  en  el  que  algunas 



empresas  realizan  la  extracción  de  un  mineral  que  podría  acabar con  los  problemas  energéticos  de  la  Tierra.  Para  ello  debe infiltrarse,  tomando  la  forma  de  un  avatar,  entre  los  Na’vi,  los ciudadanos de Pandora, y garantizar la extracción del mineral, a la que  los  habitantes  se  oponen.  Seguirá  intentándolo  hasta  que  una Na’vi  le  salva  la  vida,  hecho  que  le  hace  cambiar  de  opinión.  En Wall-E nos plantamos en el año 2700 en una Tierra sin vida, en la que  Wall-E  encarna  a  un  pequeño  robot  construido  con  el  único objetivo  de  que  limpie  la  basura  que  invade  el  planeta.  Esta  tierna historia nos hará reflexionar sobre el futuro que nos aguarda si no adquirimos  una  conciencia  más  amplia  sobre  la  manera  de mantener sano y salvo nuestro planeta.

Inspiraciones de  Naves misteriosas

Ojalá  nunca  tengamos  que  encontrarnos  en  una  situación  así,  en  la  que como consecuencia de nuestra mala praxis con respecto al cuidado del lugar en el que vivimos, nos veamos obligados a enviar al espacio exterior restos que puedan perpetuar nuestro planeta… ¿por los siglos de los siglos?

“En  este  primer  día  del  nuevo  siglo  pedimos  humildemente

perdón y dedicamos estos últimos bosques de nuestra hermosa nación

a  la  esperanza  de  que  un  día  puedan  retornar  a  nuestra  tierra

peligrosa.  Hasta  ese  día,  que  Dios  bendiga  estos  jardines  y  a  los

valientes hombres que cuidan de ellos.” 

“Hubo  una  vez  en  que  había  flores  por  toda  la  Tierra...  Y  había



valles.  Y  había  llanuras  de  hierba  verde  en  las  que  se  podía  uno

tumbar  y  dormir.  Y  había  un  cielo  azul,  y  había  aire  fresco…  Y  había

plantas creciendo por todas partes... No solamente en algunos recintos

a miles de kilómetros en el espacio.” 

“—Hagamos explotar cuatro primero. 

“—Pero ¡no son desechables! 

“—No tenemos otra opción, Lowell. 

“—Pero ¡no son reemplazables!” 

Las especies que pueblan nuestro planeta no son reemplazables. No importa si  nos  referimos  a  un  humano,  a  una  planta  o  una  hormiga.  Todos  somos producto de la naturaleza y nos necesitamos los unos a los otros para hacer funcionar nuestro frágil pero muy sabio ecosistema.

Para evitar la cuarta guerra mundial Muchas  personas  que  hoy  han  superado  los  cuarenta  recuerdan  el  miedo que sintieron cuando estalló el reactor nuclear de Chernóbil, en el año 1986, en Ucrania. Como consecuencia directa de la explosión, murieron centenares de personas. Además, la lluvia radiactiva afectó a buena parte de Europa y contaminó  ríos,  lagos,  campos  de  cultivo,  animales  y  población  de  otros países.

En la actualidad, hay numerosas centrales nucleares —algunas de ellas obsoletas—  funcionando  por  todo  el  mundo.  En  marzo  de  2011  se produjeron varias explosiones en la central nuclear de Fukushima, en Japón.

De  nuevo  el  mundo  temblaba  ante  la  posibilidad  de  vivir  una  catástrofe nuclear.

Y  no  podemos  olvidar  el  arsenal  nuclear  del  que  disponen  muchos países.  Es  triste  y  paradójico  que  sea  precisamente  el  ser  humano,  la criatura  en  principio  más  avanzada,  quien  ponga  en  riesgo  la  vida  en  el planeta Tierra. Éste es el mensaje de  Naves misteriosas, que sitúa la acción justo después de la catástrofe.

Cada  vez  hay  más  voces  que  claman  contra  los  peligros  de  la  fuerza nuclear. ¿Hay que consumir tanta energía?

Ciertamente,  una  única  persona  no  puede  detener  esta  inercia.  Pero todos  podemos  adoptar  pequeñas  decisiones  individuales  que,  sumadas, pueden  llevarnos  a  un  cambio  de  modelo.  Caminar  o  desplazarnos  en transporte público, en lugar de coger el coche, sería una de ellas.

Decisiones  que  nos  acercan  a  un  mundo  más  sostenible  y  seguro.

Porque,  como  decía  Albert  Einstein: "No  sé  con  qué  armas  se  librará  la tercera guerra mundial, pero en la cuarta guerra mundial usarán palos y piedras” .

Ecología, por favor

¿Podemos  estar  seguros  de  que  las  generaciones  futuras  aprecien las  zonas  vírgenes?  Quizás  estén  contentos  sentados  en  centros comerciales  con  aire  acondicionado,  delante  de  los  juegos  de ordenador  más  sofisticados  que  podamos  imaginar.  Es  posible.

Pero  hay  varias  razones  por  las  que  no  hemos  de  dar  demasiada importancia a esa posibilidad. En primer lugar, la tendencia ha ido en la dirección contraria: el aprecio por la naturaleza nunca ha sido tan grande como lo es en la actualidad, especialmente entre aquellas naciones que han conseguido solucionar sus problemas de pobreza y  hambre  y  a  los  que  quedan  relativamente  pocas  zonas  salvajes.

Las  zonas  salvajes  son  valoradas  como  algo  de  una  belleza inmensa, como reservas del conocimiento científico que aún están por  adquirir,  por  las  oportunidades  de  recreo  que  ofrecen,  y porque  a  mucha  gente  simplemente  le  gusta  saber  que  queda  algo natural relativamente poco tocado en la civilización moderna.”

PETER SINGER, 

Ética práctica






ALICIA EN LAS CIUDADES


El destino que nos une

Título original:  Alice in den Städten Año: 1974

País: Antigua RFA

Duración: 110 minutos

Director: Win Wenders

Guión: Wim Wenders y Veit von Fürstenberg Música: CAN

Fotografía: Robby Müller (B&W) Productora: Produktion 1 im Filmverlag der Autoren / WDR

Reparto principal

• Rüdiger Vogler >Philip Winter

• Yella Rottländer >Alice Van Damm

• Lisa Kreuzer > Lisa Van Damm



Argumento

Philip  Winter  es  un  periodista  residente  en  Estados  Unidos  que  decide regresar  a  su  país  de  origen,  Alemania,  para  encontrar  de  nuevo  la inspiración y escribir un libro. Ya en el aeropuerto conoce a una mujer y a su hija, Alicia, con las que pasa la noche hasta que la primera desaparece. Es entonces  cuando  Philip  acompañará  a  la  pequeña  a  Ámsterdam,  donde supuestamente  debe  encontrarse  su  madre.  No  obstante,  acabará haciéndose  cargo  de  la  niña,  con  la  que  vivirá  numerosas  aventuras  que tienen como escenario distintas ciudades germanas que recorrerán en busca de la abuela de Alicia basándose en los vagos recuerdos de ésta.

¿Sabías que…? 

•  Wenders  estuvo  a  punto  de  abandonar  el  rodaje  de  la  película  antes  de empezar,  porque  encontró  muchas  similitudes  entre  su  guión  y  Luna  de papel de Peter Bogdanovich.

• La primera aparición de Yella Rottländer en un proyecto del mismo director fue  en  La  letra  escarlata,  cinta  de  la  que  él  no  se  sintió  nunca  demasiado orgulloso.

• Rüdiger Vogler es uno de los actores más recurrentes en la filmografía del director;  sus  personajes  casi  siempre  responden  al  mismo  nombre  con  el que aparece en esta película: Philip Winter. Algunas de éstas son   Los reyes del  camino,  ¡Tan  lejos,  tan  cerca! ,  Hasta  el  final  del  mundo,  Historia  de Lisboa  y  Falso movimiento, donde consta con un apellido distinto.





Un momento inolvidable

La  ansiedad  que  le  genera  a  Winter  ese  colapso  profesional  e  intelectual que  padece  en  Estados  Unidos,  y  que  lo  empuja  a  abandonar  la  metrópoli para  escribir  el  libro  que  le  han  encargado,  lo  lleva  a  hacer  fotografías constantemente.  “Imágenes  que  nunca  muestran  lo  que  realmente  has visto.  En  Estados  Unidos  perdí  mi  orientación:  todo  lo  que  me  podía imaginar  eran  cosas  en  movimiento” .  Winter  utiliza  la  fotografía  como  una vía  de  escape  al  vacío  que  siente,  dejándose  llevar  por  el  dicho:  “Una imagen  vale  más  que  mil  palabras”.  Intenta  plasmar  la  realidad  que  le persigue en una instantánea. Imposible.

Llega  a  fotografiarse  a  sí  mismo  para  tratar  de  demostrarse  que existe.

“Es  verdad,  la  fotografía  tiene  algo  que  ver  con  la  demostración. 

Mientras  espero  que  aparezca  la  imagen  me  ha  venido  a  menudo  una

sensación  de  inquietud,  no  he  podido  ni  tan  siquiera  esperar  a  que  la

fotografía  estuviera  lista  para  compararla  con  la  realidad.  Luego  esta

comparación  tampoco  ha  podido  tranquilizar  mi  ansiedad,  porque  la

imagen muerta siempre era superada por la real.” 

LAS  ROAD MOVIES







El  subgénero  cinematográfico  conocido  como  road  movie  o película de carretera basa su argumento en todo lo que sucede a lo largo  de  un  viaje  que  se  realiza,  normalmente,  en  coche  u  otro vehículo. El origen de este tipo de filmes data de los años sesenta y normalmente  se  basan  en  un  reto  que  los  protagonistas  deben cumplir  desplazándose.  Thelma  y  Louise,  Bonnie  &  Clyde  o  Una historia  verdadera  son  algunos  ejemplos  de  las  road  movies  más conocidas, así como  París, Texas, del mismo director que  Alicia en las  ciudades.  Estrenada  en  1984,  narra  la  historia  de  un  hombre que  cruza  ilegalmente  la  frontera  mexicana  de  este  estado estadounidense para buscar a su mujer y a su hijo.

Inspiraciones de  Alicia en las ciudades

El protagonista de la película se encuentra perdido y desconcertado en una enorme  e  inhumana  ciudad  estadounidense.  Precisamente  por  eso  decide abandonarla  y  volver  a  sus  orígenes,  para  reencontrarse  a  sí  mismo,  para hallar  la  paz  y  la  tranquilidad  que  le  devolverán  al  camino  correcto  en  el ámbito profesional.

“Me  he  vuelto  loco,  estoy  quemado.  Fue  un  viaje  horrible.  Desde  el

momento  en  que  uno  sale  de  Nueva  York  ya  no  cambia  nada,  todo  es

igual,  ya  no  te  puedes  imaginar  nada,  ya  no  puedes  imaginar  ningún

cambio.  No  me  sentía  ni  a  mí  mismo  (…)  Se  me  fueron  la  vista  y  el



oído.” 

“La  vista  y  el  oído  de  uno  desaparecen  cuando  se  ha  perdido  el

sentido  de  uno  mismo  y  por  esa  razón  necesitas  siempre  pruebas, 

pruebas de que todavía existen tus historias y tus experiencias.” 

Todos  necesitamos  un  momento  o  una  temporada  de  relax  y  desconexión para analizar si la vida que llevamos es la que verdaderamente deberíamos o si, por el contrario, hemos de modificar diferentes aspectos para sentirnos satisfechos y realizados.

En  esta  historia,  además,  la  búsqueda  de  raíces  es  doble,  puesto  que  el protagonista  necesita  encontrar  su  sentido  vital  y,  a  su  vez,  conduce  a  la niña al encuentro de su abuela a través de un recorrido por varias ciudades germanas.  Un  viaje  exterior  e  interior  plagado  de  emociones  perdidas  y encontradas, en el amplio sentido del término.

El viaje es lo que importa

Paradójicamente, uno  se  puede  sentir  muy  solo  en  compañía  de muchas  personas.  Alicia  en  las  ciudades  trata  justamente  sobre la búsqueda de la identidad. La niña abandonada que persigue la pista de su abuela  por  ciudades  alemanas  es  una  alegoría  de  nuestra  necesidad  de anclarnos  en  una  geografía  emocional,  a  aquellos  que  constituyen  nuestro mundo, empezando por nosotros mismos.

Los  protagonistas  de  la  película  de  Wenders  están  perdidos  en  el mundo,  sólo  se  tienen  a  ellos  mismos,  y  a  lo  largo  de  la  película,  en  su búsqueda imposible, van desarrollando una delicada amistad y complicidad.

Y descubren que la soledad acaba cuando llenan sus corazones de amistad, de la búsqueda compartida por algo que parece imposible de alcanzar.

Una  emotiva  imagen  al  final  de  la  cinta  muestra  a  Philip  y  a  Alice sonriendo  desde  la  ventana  del  tren.  El  mensaje  podría  ser  que  han descubierto  una  verdad  esencial  que  ya  aparece  en  el  Quijote:  “Es  más importante el camino que la posada”.

El  proceso  de  crecimiento  interior  pesa  más  que  cualquier  destino físico  o  material.  Como  bien  decía  Peter  Matthiesen  en  su  clásico  El leopardo de las nieves: “Un hombre es el que sale de viaje, y otro el que regresa” .

La elevación espiritual a través del viaje Una  mañana  perfecta.  En  completa  armonía  conmigo  mismo, acometo  con  buen  pie  el  ascenso  de  la  montaña.  El  pensar intensamente  que  vuelo  con  esquís  me  vuelve  ligero,  como  si anduviera suspendido. Por todas partes, miel, colmenas y segundas residencias  clausuradas,  en  las  laderas  del  valle.  Con  la  mirada busqué  la  más  hermosa,  me  pregunté  por  qué  no  introducirme  en ella y pasar ahí el día, pero era un día demasiado bueno como para no caminar y seguí adelante. Por primera vez llegué a la cima, en la zona  forestal,  casi  sin  darme  cuenta,  tan  absorto  estaba  en  mis pensamientos. El aire es de una pureza y de una frescura perfectas; más arriba, un poco de nieve. Las mandarinas me ponen totalmente eufórico.

WERNER HERZOG, 

Del caminar sobre el hielo






DERSU UZALA


La sabiduría de la vejez

Título original:  Dersu Uzala Año: 1975

País: Unión Soviética

Duración: 141 minutos

Director: Akira Kurosawa

Guión: Akira Kurosawa y Yuri Nagibin Música: Isaac Schwartz

Fotografía: Asakadzu Nakai, Youri Gantoman y Fedor Dobronrabov Productora: Coproducción URSS-Japón; Mosfilm / Atelier 41

Reparto principal

• Maksim Munzuk > Dersu Uzala

• Yuri Solomin > Capitán Arseniev

• Svetlana Danilchenko > Anna Arseniev • Dima Kortishev > Vova Arseniev

• Schemiki Chokomorov > Zchan Bao



Argumento

El  capitán  Arseniev  regresa  a  la  taiga  siberiana,  al  lugar  en  el  que  está enterrado un cazador con quien se relacionó en su día, Dersu Uzala, pero se encuentra  con  un  paisaje  en  vías  de  urbanización  que  apenas  reconoce.  Un tiempo  atrás,  el  capitán  Arseniev  y  sus  soldados  llegaron  a  la  zona  para realizar  un  estudio  geológico  y  fue  entonces  cuando  conocieron  a  Dersu Uzala, un cazador mongol anciano y solitario que les enseñaría los secretos de una tierra que conocía como el que más.

¿Sabías que…? 

• Akira Kurosawa se ausentó durante dos días del rodaje para pintar un gran lienzo  y  regalárselo  a  Yuri  Solomin  por  su  cumpleaños.  Representaba  la cabeza del tigre protagonista de la película.

•  Para  poder  llevar  a  cabo  el  rodaje,  el  director  se  vio  obligado  a  esperar cerca de treinta años, ya que quería grabar en  el  escenario  real  en  que  se sitúa  la  acción,  donde  justo  acababa  de  comenzar  la  segunda  guerra mundial.

•  Dersu Uzala obtuvo el Oscar a la mejor película de habla no inglesa en la ceremonia de los Oscar de 1975.

• Hay que destacar la fotografía de este filme, que capta escenas y paisajes extraordinarios,  como  el  momento  en  que  los  protagonistas  admiran  la puesta de sol en la que aparece la luna a la vez.







Un momento inolvidable

Dersu  Uzala  trata  a  los  elementos  naturales  (fuego,  agua,  viento…)  como personas.  Les  habla  e  incluso  los  increpa,  dando  muestras  del  mimetismo que el cazador tiene con su entorno.

Tras perder a toda su familia, sólo le queda la naturaleza.

“El  Sol  es  nuestro  padre.  Pero  a  veces  nos  portamos  mal  y  llora

(llueve).  El  Sol  es  gente,  gente  muy  importante.  Si  él  muere,  todos

mueren.” 


ARSENIEV EL EXPLORADOR


Esta  conmovedora  historia  está  basada  en  el  libro  homónimo escrito  por  Vladimir  Arseniev.  Publicado  en  1923,  el  militar, explorador  y  cartógrafo  ruso  narra  los  viajes  que  realizó  y  la enorme amistad que forjó con Dersu Uzala, un cazador mongol, tal como  figura  representado  en  el  filme.  Arseniev  no  permitió  que ninguno  de  sus  descubrimientos  geográficos  llevara  su  nombre  en vida; sin embargo, a su muerte dio nombre a una ciudad. En lo más alto  de  una  colina  de  esa  ciudad  levantaron  un  monumento  en  su 



honor en el que aparece la figura de Arseniev con una roca gigante detrás que muestra el rostro de Dersu Uzala esculpido.

Inspiraciones de  Dersu Uzala

La sabiduría ancestral del cazador mongol sorprende al capitán Arseniev y a sus  acólitos.  El  capitán  descubre,  además,  que  Dersu  Uzala  es  un  anciano con  un  instinto  innato  para  sobrevivir  en  plena  naturaleza.  También  aprecia su  gran  corazón.  Entiende  que  puede  aprender  un  sinfín  de  cosas  del anciano, aunque el resto de los soldados se rían de él, ya que lo consideran un viejo chiflado que no sirve para nada. Pero Dersu se hará respetar frente a los ignorantes que lo rodean gracias a su paciencia y sabiduría.

“—¿Qué clase de cazador eres que no le aciertas a un ciervo? 

“—Y tú ¿qué?, ¿siempre aciertas?” 

“Vosotros sois como niños: miráis pero no veis.” 

Dersu  Uzala  refleja  constantemente  los  errores  de  los  militares  que acompañan  al  capitán  e  incluso  los  ridiculiza  a  lo  largo  del  filme, demostrándoles  que,  por  mucha  formación  que  hayan  recibido,  para  la subsistencia  es  preciso  desarrollar  la  intuición  y  no  creerse  superior  a  las fuerzas  de  la  naturaleza.  Dersu,  con  su  ejemplo,  les  insta  a  madurar  y avanzar en su aprendizaje sobre la vida.

Todo el mundo mira, pero para ver es necesario abrir los sentidos —y la mente— a lo que está sucediendo a nuestro alrededor.



“Aquí, en la ciudad, no puedo respirar.” 

“Tengo que irme, si no, moriré de tristeza.” 

Muchas  personas  sienten  un  arraigo  absoluto  a  su  tierra,  al  lugar  que las  vio  nacer,  donde  se  han  hecho  hombres  o  mujeres.  El  vínculo  que  un humano genera con el medio que lo rodea es vital a la hora de vivir feliz y en paz con uno mismo.

Cuando  sintamos  que  todo  se  tambalea  a  nuestro  alrededor,  regresar a la naturaleza constituye un gran remedio.

“A  veces  la  montaña,  el  bosque…  Parece  que  nos  den  la

bienvenida, pero en otras ocasiones se muestran salvajes, hostiles.” 

“Un  frío  intenso,  cansancio,  hambre…  ¡Qué  insignificante  es  el

hombre ante la naturaleza!” 

El  cazador  mongol  muestra  un  enorme  respeto  por  la  naturaleza  que  lo rodea, tanto que, en multitud de ocasiones, rinde homenaje a la superioridad de la tierra y sus elementos por encima de la inteligencia del hombre.

La pasión de los años

“El secreto de una buena vejez no es otra cosa que un pacto honrado con  la  soledad” ,  dice  Gabriel  García  Márquez,  uno  de  los  grandes escritores de la historia.

Dersu  Uzala,  además  de  la  sabiduría  del  aborigen  ligado  a  la  tierra, transmite los valores de lo mejor de la vejez: la experiencia, la paz interior, el  respeto  por  los  demás  y  la  naturaleza…  En  contraposición  con  la impetuosidad de la juventud.

Otro  sabio  cumplidor  de  años,  Ingmar  Bergman,  el  director  de  cine sueco, dijo: “Envejecer es como escalar una gran montaña: mientras se sube las fuerzas disminuyen, pero la mirada es más libre, la vista más amplia  y  serena” .  Una  de  las  reflexiones  que  nos  llevamos  al  disfrutar  con la película de Kurosawa es la de aspirar a la madurez de Dersu Uzala.

Envejecer  no  es  acabar.  La  vejez  es  un  estadio  de  la  vida  que  no debe implicar ocaso, sino el goce de todo lo aprendido, de todo lo recorrido.

Es el momento de compartir lo que sabemos y de intercambiar lo mejor que hemos acumulado: la pasión por la vida.

Madurar  junto  a  los  buenos  amigos  es  el  otro  gran  tema  de  la película,  que  tiene  como  pilar  la  amistad  entre  el  cazador  mongol  y  el capitán  ruso,  dos  ramas  de  un  mismo  tronco.  Más  de  un  espectador  habrá llorado con esa imagen que cierra el filme de Kurosawa.

Pese  a  todas  las  diferencias  de  origen,  cultura,  edad,  ambiciones… el encuentro  de  dos  almas  nobles  justifica  toda  una  vida.  Y,  cómo  no, representa uno de los grandes logros de hacernos mayores y más sabios.

Elogio de la vejez

Sólo  al  envejecer  se  ve  la  rareza  de  lo  bello  y  el  singular  milagro que se da realmente cuando entre las fábricas y los cañones brotan las  flores,  y  entre  los  periódicos  y  los  boletines  de  bolsa  todavía siguen alentando las poesías. Para ellos, para los jóvenes, su propia existencia,  su  búsqueda  y  sus  sufrimientos  tienen  justamente  una gran  importancia.  Para  la  persona  que  ha  envejecido,  la  búsqueda fue  un  mal  camino  y  la  vida  un  fracaso  si  no  ha  encontrado  nada objetivo, nada que esté por encima de ella y de sus preocupaciones, nada absoluto o divino que venerar, a cuyo servicio se pone y cuyo servicio es el único que da sentido a su existencia.

HERMAN HESSE, 

Elogio de la vejez






LA FUGA DE LOGAN


El futuro es hoy

Título original:  Logan's Run Año: 1976

País: Estados Unidos

Duración: 120 minutos

Director: Michael Anderson

Guión: David Zelag Goodman

Música: Jerry Goldsmith

Fotografía: Ernest Laszlo

Productora: MGM

Reparto principal

• Michael York > Logan

• Richard Jordan > Francis

• Peter Ustinov > H

• Jenny Agutter > Jessica

• Roscoe Lee Browne > Box

• Farrah Fawcett > Holly



Argumento

En  el  siglo XXIII,  los  habitantes  de  la  gran  ciudad  disfrutan  de  la  vida  y  de  la cirugía  plástica  instantánea  que  les  permite  cambiar  de  personalidad  y  de aspecto  físico.  Pese  a  todo,  los  habitantes  deben  morir  a  los  treinta  años, aunque algunos ciudadanos como Logan, un vigilante encargado de eliminar a  los  que  intentan  escapar  de  la  muerte,  acabarán  eligiendo  la  vida  e intentarán huir para alargar sus días.

¿Sabías que…? 

• La película está inspirada en la novela homónima de ciencia ficción escrita por George Clayton Johnson en 1967.

•  En  la  cinta  se  decidió  aumentar  la  edad  a  que  la  gente  moría,  de  los veintiún a los treinta años, porque no podían encontrar a buenos actores tan jóvenes o que lo parecieran.

• En la adaptación al cine también se cambió el papel de los vigilantes, cuya función  original  era  evitar  que  se  pudiera  entrar  en  la  ciudad  de  los supervivientes del mundo exterior.

• Durante la temporada de 1977 y 1978 se emitió en televisión una serie de catorce episodios inspirada en el filme.







Un momento inolvidable

Esta  película  reflexiona  sobre  la  felicidad  en  un  mundo  ficticio,  preparado para disfrutar de la vida sin preocupaciones, mientras todo lo que sucede en el exterior no importa a nadie. ¿Merece la pena una vida así de egoísta?

“En  algún  momento  del  siglo  veintitrés,  los  supervivientes  de  la

guerra,  la  superpoblación  y  la  polución  viven  en  una  gran  ciudad

cerrada por una cúpula, aislada del olvidado mundo exterior. Aquí, en

un  mundo  ecológicamente  equilibrado,  vive  la  humanidad  para  el

placer,  liderada  por  los  servomecanismos  que  les  proporcionan  todo. 

Sólo  hay  una  pega:  la  vida  debe  terminar  a  los  treinta  años,  a  menos

que se renueve en el diabólico ritual del Carrusel.” 

UTOPÍAS Y DISTOPÍAS

El  término  “distopía”  es  el  antónimo  de  “utopía”  y  se  utiliza  para hacer  referencia  a  sociedades  ficticias  ubicadas  en  un  futuro cercano  en  el  que  la  manipulación  y  el  adoctrinamiento  masivo llevan  al  control  absoluto,  hasta  el  punto  de  condicionar  o exterminar a sus miembros bajo una fachada de benevolencia.









En  La  fuga  de  Logan  todo  parece  apacible  y  tranquilo,  dispuesto para  el  disfrute  del  ser  humano;  sin  embargo,  mientras  quienes cumplen  treinta  años  piensan  en  la  renovación  como  si  fuera  una forma de reencarnación, en realidad mueren y desaparecen.

Numerosos  filmes  y  libros  utilizan  el  género  distópico,  entre  ellos Los juegos del hambre, publicado en 2008 por Suzanne Collins. En esta  primera  parte  de  la  trilogía,  llevada  al  cine  en  2012,  la protagonista  vive  en  un  mundo  post  apocalíptico  en  el  que  un gobierno ubicado en el distrito del Capitolio ejerce el control sobre sus ciudadanos. Tanto es así que, una vez al año, cada distrito debe mandar  a  un  chico  de  entre  doce  y  dieciocho  años  a  una  batalla televisada,  los  Juegos  del  Hambre,  de  la  que  solamente  saldrá  un superviviente.

Inspiraciones de  La fuga de Logan

Además  de  la  reflexión  final  sobre  la  fragilidad  de  la  vida  y  el  casi  nulo control  que  tenemos  sobre  nuestro  futuro,  sobreviven  otras  muchas  ideas que deducimos de los diálogos de la película: “—Mira su pelo, la cara, esto debe ser envejecer. 

“—Seguramente. 

“—Pero ¿cuántos años tienes? 

“—Debo de ser tan viejo como soy, y no más. 

“—El pelo, tu pelo es blanco. 

“—Sí,  pero  no  siempre  fue  de  este  color,  el  tiempo  lo  ha  ido

cambiando. Era como el tuyo, o como el de ella. 

“—Esas grietas en la cara… ¿te duelen? 

“—No. 

“—¿Puedo tocarlas?” 

Cuando uno es niño o adolescente, joven en cualquier caso, solamente se para a pensar en lo que quiere ser de mayor cuando se lo preguntan en casa o en el colegio. Disfrutamos de cada instante, y perder un balón en el patio del colegio es de lo más grave que nos puede suceder, o no hacernos con el último cromo que nos permitirá finiquitar nuestro álbum.

Traspasado el umbral de la adolescencia, empezamos a temer el paso del tiempo y nos negamos a asumirlo con alegría. El miedo impide que nos centremos  en  lo  único  que  nos  pertenece,  el  presente.  Un  presente  que podemos hacer nuestro, indudablemente, y sin que importen las canas ni las arrugas.

Sobre  el  miedo  a  la  vejez,  un  dicho  irlandés  reza:  “Nunca  lamentes hacerte  viejo,  ya  que  hay  muchos  a  los  que  les  ha  sido  negado  este privilegio”.

“—¿Crees que todo se convertirá en hielo? 

“—No lo sé (…). 

“—Dime la verdad. 

“—¿Qué verdad?” 

La  verdad,  la  realidad  objetiva,  no  es  patrimonio  de  nadie.  Gracias  a eso  somos  libres  de  escoger  nuestro  mañana.  Y  aprendemos  de  nuestras elecciones. Justamente porque hay muchas verdades, la vida es excitante e inesperada.



La esclavitud de la juventud

La fuga de Logan  es  una  distopía  sobre un  mundo  en  el  que  sólo  tienen cabida las personas jóvenes y bellas. El resto debe perecer.

En  este  sentido,  la  aventura  de  los  protagonistas  en  busca  del santuario  es  un  deseo  de  liberarse  de  esta  esclavitud  de  la  juventud  como único valor en la sociedad. Su encuentro en la vieja biblioteca con el anciano rodeado de gatos les aporta una nueva visión sobre la existencia.

Como  decía  la  novelista  y  ensayista  estadounidense  Susan  Sontag: “No está mal ser bella; lo que está mal es la obligación de serlo” .

Internet  y  la  televisión  nos  bombardean  casi  continuamente  con cánones  relativos  a  la  belleza  y  la  juventud.  Mujeres  esculturales,  hombres fuertes  y  sin  un  gramo  de  grasa.  Todos  perfectos,  como  cincelados  por  un escultor…  que  muchas  veces  suele  ser  el  que  domina  los  secretos  del programa Photoshop.

Vivimos  bajo  la  dictadura  de  la  juventud  que  lleva  a  muchísimas personas a pasar por el quirófano para corregir presuntos defectos, aunque como  escribía  George  Sand: “La  belleza  exterior  no  es  más  que  el encanto  de  un  instante.  La  apariencia  del  cuerpo  no  siempre  es  el reflejo del alma” .

Contra  la  dictadura  de  lo  efímero  que  sólo  puede  ser  mantenido  de manera artificial, únicamente cabe apostar por la seducción de la madurez.

En  su  ensayo  La  madurez  personal,  Juan  José  Zacarés  afirma  que “una persona madura es aquella que logra, o se encuentra en vías de lograr,  la  máxima  realización  de  sus  potencialidades  únicas  e irrepetibles,  de  todo  lo  que  cada  peculiar  persona  puede  llegar  a  ser. 

La madurez como plenitud de la existencia no es una etapa o fase más del  desarrollo,  sino  una  conquista  individual.  Todos  los  individuos alcanzan  la  edad  adulta,  pero  no  todos  consiguen  la  madurez personal” .

Esta  clase  de  atractivo  tiene  la  gran  ventaja  que  no  caduca  sino  que, por lo contrario, mejora con los años, al igual que los buenos vinos.

La presión por ser guapo

Hoy vivimos en un mundo en el que el físico se impone. De hecho, la  conciencia  de  que  el  físico  importa  mucho  está  tan  extendida  y arraigada  que  la  obsesión  por  conseguir  un  cuerpo  perfecto,  por definición  irreal  e  inalcanzable,  es  una  fuente  ostensible  de desencanto. La lucha de las mujeres por alcanzar la figura ideal que les impone la cultura de nuestros días (y que una gran mayoría de ellas acepta), y su callado anhelo por liberarse del llamativo estigma que  supone  la  supuesta  imperfección  corporal,  es  muy  dura  y contradictoria. Este problema es particularmente frecuente entre las chicas jóvenes, para quienes no hay nada tan importante en su vida como alcanzar esa soñada silueta que tanto glorifica la industria de la belleza.

LUIS ROJAS MARCOS, 

La autoestima






TAXI DRIVER


Ternura en tiempos duros

Título original:  Taxi Driver Año: 1976

País: Estados Unidos

Duración: 113 minutos

Director: Martin Scorsese

Guión: Paul Schrader

Música: Bernard Herrmann

Fotografía: Michael Chapman

Productora: Columbia Pictures

Reparto principal

• Robert De Niro > Travis Bickle

• Jodie Foster > Iris

• Martin Scorsese > Pasajero

• Albert Brooks > Tom

• Cybill Shepherd > Betsy

• Harvey Keitel > Matthew "Sport" Higgins • Peter Boyle > Wizard

• Leonard Harris > Senador Charles Palantine 

Argumento

Travis,  un  joven  que  sirvió  a  su  país  durante  la  guerra  de  Vietnam  y  que padece  insomnio  desde  entonces,  decide  trabajar  de  taxista  en  el  turno  de noche.  Obsesivo  y  solitario,  observa  atónito  noche  tras  noche  cómo  la ciudad  es  tomada  por  “mala  gente”  que  atraca,  roba  y  ataca  a  viandantes, taxistas  e  incluso  a  él  mismo.  Una  desilusión  amorosa  le  dará  el  valor necesario para pasar a la acción y solucionar, de una manera poco ortodoxa pero efectiva, lo que nadie se ha atrevido a hacer.

¿Sabías que…? 

•  Robert  De  Niro,  para  familiarizarse  más  con  su  papel,  ejerció  de  taxista cuatro semanas antes del rodaje.

•  Para  simular  el  peinado  estilo  mohicano,  a  De  Niro  tuvieron  que  colocarle un  postizo  de  plástico  en  el  cráneo  con  una  abertura  a  través  de  la  cual surge la cresta.

• Hay dos apariciones de Scorsese en el filme: en la primera interpreta a un pasajero del taxi cuya mujer le ha sido infiel, y que amenaza diciendo que va a  asesinarla  con  una  Mágnum;  la  otra  es  un  breve  cameo,  en  el  que  está sentado  en  un  banco,  mirando  a  Betsy  durante  su  primera  escena  de  la película.

•  Scorsese,  en  su  estancia  en  Dublín  en  1977,  firmó  una  puerta  de  taxi amarillo de Nueva York a un conductor fan.

•  En  1976,  Jodie  Foster  tenía  sólo  catorce  años,  por  lo  que  su  hermana 

mayor, Connie Foster, la dobló en las escenas eróticas más explícitas.

•  Se  decidió  cambiar  el  aspecto  del  personaje  del  proxeneta  caracterizado por Harvey Keitel, que originalmente tenía que ser negro, ya que la mayoría de  los  antagonistas  eran  afroamericanos,  y  el  director  no  quería  dañar  la imagen de esta comunidad.

•  El  24  de  diciembre  de  1975  murió  el  prestigioso  compositor  Bernard Herrmann.  Pocas  horas  antes  de  fallecer,  había  terminado  la  grabación  de la banda sonora.

Un momento inolvidable

En un instante de la película, el senador Palantine sube al taxi de Travis. El protagonista  lo  reconoce  enseguida,  puesto  que  Betsy  trabaja  en  su campaña  electoral;  tras  mostrarle  su  apoyo,  el  candidato  le  pregunta  cuál es, de todos los problemas del país, el que más le preocupa: “—Creo que deberían limpiar un poco la ciudad porque la verdad

es que está hecha una cloaca, toda llena de basura y de gentuza. Hay

veces  que  se  revuelven  las  tripas.  El  presidente  que  se  elija  debería…

Sanearlo  todo,  ¿me  comprende?  Cuando  salgo  hasta  me  da  dolor  de

cabeza  oler  toda  esta  basura.  Quiero  decir  que  la  porquería  está  por

todas  partes.  En  fin,  yo  creo  que  el  presidente  debe  limpiar  bien  este

retrete y tirar de la cadena para que se vaya toda la mierda. 

“—Bien,  creo  que  he  comprendido,  Travis,  pero  no  va  a  ser  fácil. 

Tendremos que hacer cambios radicales. 

“—Y pegar fuerte.” 










HISTORIAS DE TAXI


Todos  sabemos  de  anécdotas  que  nos  han  sucedido  dentro  de  un taxi.  Por  eso  existen  diferentes  películas  que  giran  entorno  a  esta profesión,  como  por  ejemplo  Noche  en  la  tierra.  Esta  película  de 1991,  dirigida  por  Jim  Jarmusch,  está  formada  por  cinco  historias independientes  que  suceden  dentro  de  un  taxi  en  diferentes ciudades  europeas  y  estadounidenses.  Cada  una  narra  las  distintas vivencias que cada uno de los profesionales del taxi experimenta en las  carreras  que  realizan  en  un  día  desde  el  anochecer  hasta  el amanecer.

La española  Taxi, de Carlos Saura, rodada en 1996, sigue una línea similar  a  la  de  Scorsese:  un  grupo  de  taxistas  está  decidido  a limpiar  la  ciudad  de  toxicómanos,  transexuales,  inmigrantes…, como  venganza  al  trágico  suceso  de  un  compañero,  paralítico  a consecuencia del disparo del que fue objeto por parte de una pareja de drogadictos.



Inspiraciones de  Taxi Driver

Travis lleva una vida francamente solitaria pese a pasarse el día rodeado de gente:  padece  insomnio,  no  tiene  pareja  ni  amigos,  su  familia  está  lejos…

Tiene dinero, está indignado con todo lo que sucede a su alrededor y harto de que nadie haga nada, por lo que decide tomarse la justicia por su cuenta.

“La  soledad  me  ha  perseguido  durante  toda  mi  vida,  por  todas

partes,  en  los  bares,  en  los  coches,  en  las  aceras,  en  las  tiendas,  por

todas partes, no tengo escapatoria: soy un hombre solitario.” 

En  realidad,  siempre  estamos  solos.  La  cuestión  que  nos  puede preocupar  no  es  sabernos  únicos,  sino  cómo  interpretamos  esa  soledad.

Como  seres  sociales,  la  interacción  con  los  demás,  en  un  plano  más  o menos  íntimo,  es  necesaria  para  desarrollar  nuestras  habilidades personales;  la  soledad  extrema,  que  no  hemos  elegido  y  en  la  que  nos sentimos aislados y desamparados, nos hace enfermar.

Con todo, hay otro tipo de soledad que ya recupera terreno, la elegida.

Consiste  en  un  espacio  real  o  imaginario  donde  podemos  mirar  hacia adentro y conocernos, reflexionar sobre nuestros logros y objetivos, estar en paz.  Esta  soledad  positiva  es  nuestra  máxima  aliada  en  el  crecimiento interior.

“Los  días  se  suceden  con  monotonía,  uno  tras  otro,  ninguno  de

ellos se diferencia del anterior ni del siguiente, son como eslabones de

una larga cadena… Hasta que, de repente, surge el cambio.” 

La vida está llena de cambios; cada día pasan cosas nuevas a nuestro alrededor  que  nos  afectan  directa  o  indirectamente.  El  cambio,  tal  como planteábamos  con  la  noción  de  soledad,  no  es  negativo  en  sí.  Es  más,  los cambios representan la oportunidad de avanzar. Sin crisis no modificaríamos aspectos  cruciales  de  nuestra  vida.  Todo  cambio  representa  una  vía  de renovación,  de  cálculo  de  posibilidades,  y  una  apuesta  por  ponernos  en 

marcha hacia un nuevo horizonte.

“La  vi  por  primera  vez  cerca  de  las  oficinas  de  la  campaña

electoral  de  Palantine,  calle  63  esquina  Broadway.  Llevaba  un  vestido

blanco,  era  como  un  ángel  aparecido  en  medio  de  aquel  sucio

maremágnum, iba sola, la suciedad no podía alcanzarla a ella. A ella.” 

Como consecuencia de su soledad, Travis anota todo lo que le sucede en un cuaderno. Es tal el impacto que siente en su interior al ver a Betsy por primera  vez  que  lucha  hasta  el  final  para  armarse  de  valor  y  pasar  unos instantes  a  su  lado  aunque,  en  un  primer  momento,  no  todo  sale  como  él había imaginado. De nuevo, si existe una emoción capaz de cambiar nuestro mundo por completo, ésa es el amor.

Sin miedo a la soledad

“Nuestro  gran  tormento  en  la  vida  proviene  de  que  estamos  solos  y todos  nuestros  actos  y  esfuerzos  tienden  a  huir  de  esa  soledad” , escribió el francés Guy de Maupassant.

El personaje que interpreta Robert de Niro es una alma solitaria que se va transformando en una persona cada vez más rabiosa y extremista, lo cual genera estupor y rechazo en el espectador.

Como  nos  demuestra  el  taxista  de  la  película,  la  soledad  puede  ser muy alienante. La persona sentirá que tiene que sacar esa rabia y encontrar a algún culpable que pague por su sufrimiento.

No  obstante, la  soledad  no  es  sinónimo  de  desgracia,  como  bien hemos  apuntado. Es  una  oportunidad  de  desarrollar  nuestro  potencial interior. Pero para que se produzca en nosotros esta alquimia es necesario aceptarla  y  no  tratar  de  huir  de  ella. Quien  rehúye  la  soledad  trata  de escapar  de  sí  mismo,  aplazar  preguntas  fundamentales  que  tal  vez debe formularse.

El  personaje  interpretado  por  De  Niro  en  este  clásico  moderno  es presa  de  su  resentimiento. Al  no  tener  vínculos  estables  se  obceca  con  el ambiente de una ciudad peligrosa, el Nueva York pre-Giuliani (el alcalde que consiguió aliviarla de la violencia). En definitiva, Travis persigue refugiarse en el amor puro que siente por Betsy para no regodearse en una soledad que, lejos de proporcionarle paz, altera su percepción negativa del mundo.

Para  gozar  de  la  alquimia  de  la  que  hablábamos  más  arriba,  hay  que haber desterrado antes los propios demonios.

Como  escribió  el  inglés  Thomas  de  Quincey: “La  soledad,  si  bien puede ser silenciosa como la luz, es, al igual que la luz, uno de los más poderosos  agentes,  pues  la  soledad  es  esencial  al  hombre.  Todos  los hombres vienen a este mundo solos y solos lo abandonan” .

Darse  a  los  demás,  romper  la  barrera  entre  uno  y  el  mundo  es  un pasaporte a la salud mental y la empatía.

Vivir con nosotros

La soledad es la regla. Nadie puede vivir por nosotros, ni morir por nosotros,  ni  sufrir  o  amar  por  nosotros.  Eso  es  lo  que  llamo  la soledad:  no  es  más  que  un  nombre  distinto  para  el  esfuerzo  de existir.  Nadie  vendrá  a  llevar  tu  carga,  nadie.  Si  se  puede  dar  a veces  la  ayuda  mutua  (¡y  es  cierto  que  se  puede!),  eso  supone  el esfuerzo  solitario  de  cada  uno,  sin  lo  cual  –excepto  en  caso  de ilusiones-no podría darse. Así pues, la soledad no es el rechazo del otro, por el contrario, aceptar al otro es aceptarlo como otro (¡y no como un apéndice, un instrumento o un objeto de sí mismo!), y en este  sentido  el  amor,  en  su  esencia,  es  soledad.  Rilke  halló  las palabras  precisas  para  expresar  ese  amor  que  tanto  necesitamos  y del  que  tan  raramente  somos  capaces:  “Dos  soledades  que  se protegen,  se  completan,  se  limitan  y  se  inclinan  la  una  hacia  la otra…”

ANDRÉ COMTE-SPONVILLE, 

El amor, la soledad






LA GUERRA DE LAS GALAXIAS


(Episodio IV: Una nueva esperanza)

Que la fuerza te acompañe

Título original:  Star Wars. Episode IV: A New Hope Año: 1977

País: Estados Unidos

Duración: 121 minutos

Director: George Lucas

Guión: George Lucas

Música: John Williams

Fotografía: Gilbert Taylor

Productora: 20th Century Fox / Lucasfilm Ltd. Production Reparto principal

• Mark Hamill > Luke Skywalker

• Harrison Ford > Han Solo

• Carrie Fisher > Princesa Leia Organa • Peter Cushing > Wilhuff Tarkin

• Alec Guinness > Obi-Wan Kenobi

• David Prowse > Darth Vader

• Peter Mayhew > Chewbacca

• Anthony Daniels > C-3PO

• Kenny Baker > R2-D2



Argumento

La  princesa  Leia  es  capturada  y  llevada  a  la  Estrella  de  la  Muerte  por  las malvadas  fuerzas  imperiales  comandadas  por  Darth  Vader,  mientras  que R2-D2  logra  escapar  junto  a  C-3PO  con  los  planes  secretos  para  derrocar el  Imperio.  Luke  Skywalker  se  convierte  en  el  dueño  de  los  dos  robots  y será  el  encargado  de  encontrar  a  Obi-Wan  Kenobi,  maestro  jedi,  quien  le llevará junto al capitán Han Solo a la Estrella de la Muerte para luchar contra los enemigos y rescatar a la princesa.

¿Sabías que…? 

• Para ahorrar dinero se hizo un casting conjunto, donde los actores podían presentarse para intervenir tanto en  Star Wars como en  Carrie.

• Antes  de  estrenar  el  filme,  Lucas  hizo  un  pase  privado  para  sus  colegas-amigos: Brian DePalma le dijo que no la estrenara, ya que sería un fracaso y  haría  un  ridículo  espantoso;  Steven  Spielberg,  en  cambio,  le  aseguró  que iba a ser un bombazo y un éxito espectacular.

•  James  Earl  Jones,  el  doblador  de  Darth  Vader,  no  quiso  que  su  nombre apareciera  en  los  créditos  porque  consideró  que  su  participación  era mínima.  Por  el  mismo  motivo,  Prowse  se  sintió  defraudado  al  saber  que doblaron su personaje sin avisarlo.

• Después de que se construyesen los escenarios, Lucas les echó un vistazo y  decidió  darles  un  aspecto  sucio.  Lo  mismo  sucedió  con  los  modelos  de R2-D2,  que  fueron  revolcados  por  el  barro,  pateados  y  rayados  con  una sierra.



•  Los  sonidos  de  los  láseres  se  consiguieron  golpeando  un  cable  de  una torre eléctrica.

•  Para  crear  el  personaje  de  Chewbacca  se  inspiraron  en  Indiana,  el  perro de Lucas.

•  El  Halcón  milenario  fue  la  única  nave  de  la  que  se  hizo  una  réplica  a tamaño real: pesaba 23 toneladas.

•  La  mayoría  de  las  maquetas  de  la  película  se  construyeron  reuniendo  y juntando diferentes piezas de kits de montaje de aviones en miniatura.

•  George  Lucas  se  basó  en  la  película  La  fortaleza  escondida  de  Akira Kurosawa para crear  La guerra de las galaxias.

Un momento inolvidable

Uno de los momentos más recordados del filme es cuando el maestro Obi-Wan Kenobi instruye en el arte de la espada láser al joven Luke Skywalker.

Mientras tanto, Kenobi mantiene una interesante conversación con Han Solo en  la  que  las  palabras  del  capitán  del  Halcón  milenario  evocan  a  los pensamientos  que  puede  tener  un  ateo  o  alguien  que  no  cree  en  la  fuerza del destino:

“—Las religiones y las armas antiguas no valen nada comparadas

con un buen láser. 

“—Tú no crees en la Fuerza, ¿verdad? 

“—He recorrido esta galaxia de un extremo a otro, he visto cosas

muy  raras,  pero  nunca  vi  nada  que  me  impulsara  a  creer  que  hay  una









única fuerza poderosa que lo controla todo. Ningún campo de energía

mística  controla  mi  destino.  Todo  eso  no  son  más  que  leyendas  y

tonterías.” 

Hasta que comprueba el poder del amor, el compromiso y la lealtad…

LA FUERZA NOS GUÍA

La  Guerra  de  las  Galaxias:  una  nueva  esperanza,  es  el  cuarto episodio  de  la  saga  Star  Wars.  Sin  embargo,  es  la  primera  que  se filmó  por  necesitar  menos  efectos  especiales  y  la  primera  que  se estrenó de las seis que resultaron finalmente.

Se estrenó en 32 salas y George Lucas no acudió a la  première:  se fue  a  comer  con  su  esposa.  Al  pasar  por  el  Chinese  Theather  se encontraron  con  un  atasco  enorme  provocado  por  la  gente  que  se agolpaba  en  las  puertas  del  cine  para  verla.  Fue  un  éxito  rotundo que recaudó, sólo con la primera entrega, 513,7 millones de dólares en todo el mundo, unas ganancias solamente rebasadas por  Lo que el viento se llevó.

Tantos  adeptos  ha  ganado  la  saga  que  incluso  se  ha  creado  una 



religión. Tal como explican en su página web, “la Iglesia jedi cree que  hay  una  fuerza  poderosa  que  une  todas  las  cosas  en  el universo;  la  religión  jedi  es  algo  innato  dentro  de  cada  uno  de nosotros  por  lo  que  hay  que  relajar  la  mente  y  escuchar  la  fuerza que hay dentro de ti”. Todo empezó por una broma en el censo del Reino  Unido  en  el  año  2001  en  el  que  casi  cuatrocientas  mil personas declararon que su creencia era la jedi. En Nueva Zelanda, cerca  de  veinte  mil  personas  escogieron  esta  religión  por  delante de, por ejemplo, la doctrina de los Testigos de Jehová.

Inspiraciones de  La guerra de las galaxias

El maestro Obi-Wan Kenobi nos deleita con una excelente explicación sobre lo  que  es  la  fuerza:  “La  Fuerza  es  lo  que  le  da  al  jedi  su  poder,  es  un campo de energía creado por todas las cosas vivientes, nos rodea, penetra en  nosotros  y  mantiene  unida  la  galaxia” .  De  la  misma  forma,  nos  deja otras grandes frases para el recuerdo.

“Estamos hechos para sufrir, es nuestro destino en la vida.” 

“—No puedo creer que se haya ido…

“—Tú ya no podías hacer nada.” 

El  duelo,  el  dolor,  es  parte  de  la  vida.  Sin  desgracia,  sin  pérdida  no existen  la  alegría  o  la  ganancia.  Es  un  yin  yang,  blanco-negro,  inspiración-espiración que da sentido a lo que somos.

“Tu  destino  discurre  por  un  sendero  diferente  al  mío.  La  Fuerza



estará ya contigo siempre.” 

Aunque  cada  uno  siga  por  un  camino  distinto,  la  fuerza,  la  amistad,  el vínculo,  lo  que  hemos  compartido  y  aprendido  con  el  otro,  no  puede borrarse, porque ya forma parte de nosotros.

“Tus ojos pueden engañarte, no confíes en ellos.” 

Y  es  que  el  instinto  de  cada  uno  puede  ser  infinitamente  más determinante  que  cualquier  cosa  que  nuestros  ojos  puedan  observar.  Los verdaderos ojos, los más puros y sinceros, son los del corazón.

Si creemos, podemos

¿Qué  es  la  fuerza  de  la  que  tanto  se  habla  en  la  película?  ¿Una  suerte  de corriente  mística,  universal  y  previa  al  inicio  de  todo,  que  nos  atraviesa  a todos y está por encima de nosotros? ¿O no es más que una metáfora?

La  búsqueda  de  algo  que  trascienda  a  la  persona,  de  algún  tipo  de divinidad  o  elemento  sobrenatural  que  dé  una  explicación  al  hecho  de  que estemos  vivos,  es,  sin  duda,  una  de  las  grandes  motivaciones  de  los  seres humanos.

Es  impresionante  observar  a  las  personas  que  profesan  algún  tipo  de fe  religiosa. Aunque  la  fe  no  tiene  por  qué  referirse  a  una  creencia reglada:  creer  en  nuestras  posibilidades  nos  proporciona  esa  fuerza, una esperanza y una energía muy intensas.

Con  una  filosofía  claramente  inspirada  en  el  zen,  en  La  Guerra  de  las Galaxias  se  postula una  espiritualidad  en  la  que  el  autocontrol  y  el autoconocimiento  están  en  la  esencia  de  la  fuerza  interior  que  nos impulsa.

Esa  fuerza  interior  es  el  poder  que  nos  permite  superar  cualquier contratiempo en la vida. Es una buena red en la que caer cuando se abre un vacío,  porque  nos  proporciona  las  herramientas  para  crear  una  nueva realidad.

Cuando  nos  repetimos “que  la  fuerza  te  acompañe” ,  también convocamos  una  motivación  para  vivir.  Puede  ser  un  trabajo,  la  familia,  o abrazar algún objetivo concreto.

En  este  sentido,  en  lugar  de  plantearnos  tanto por  qué  vivimos, podemos  superarnos  sabiendo cómo  y  qué  queremos  vivir.  ¿Y  qué significa? Pues que, además de mirar a las estrellas y hacia adentro, vale la pena  mirar  a  nuestro  alrededor  para entender  quiénes  son  las  personas por  las  que  merece  vivir  y  preocuparse:  ahí  también  reside  parte  de nuestra verdadera fuerza.

La energía que está en ti

Yo  soy  grande,  sin  límites,  estoy  en  el  espacio.  Después  todo  ese espacio  está  completamente  en  mí.  Gran  comprensión,  gran compasión.  Yo  soy  la  realidad.  Toda  esa  fuerza  (porque  crear espacio  es  crear  fuerza)  entra  en  vosotros.  Como  dicen  en  La guerra de las galaxias:  “Que  la  fuerza  te  acompañe”.  Voy  a  crear la  fuerza,  la  fuerza  está  en  mí.  Y  cuando  la  fuerza  está  dentro  de uno  es  como  una  espada.  Es  posible  sacarla  a  través  de  mis  diez dedos. Estoy concentrado en mí, mis dedos se proyectan al infinito.

Mis  dedos  son  de  una  potencia  incalculable.  Y  fortalezco  mi corazón.  En  este  cuerpo  concentrado  tengo  un  corazón  que  crece hasta el infinito. Ya no tengo necesidad de crecer como una esfera.

Una  parte  de  mí  puede  crecer.  Me  recojo  en  mí  mismo  y  mi corazón  llena  el  mundo.  Y  ahora  que  tengo  una  base  sólida,  mi corazón vuelve a mí.

ALEJANDRO JODOROWSKY, 

Psicomagia






EL CAZADOR


Después del dolor

Título original:  The Deer Hunter Año: 1978

País: Estados Unidos

Duración: 183 minutos

Director: Michael Cimino

Guión: Deric Washburn (Historia: Deric Washburne y Michael Cimino) Música: Stanley Myers

Fotografía: Vilmos Zsigmond

Productora: EMI Films

Reparto principal

• Robert De Niro > Michael

• Meryl Streep > Linda

• Christopher Walken > Nick

• John Savage > Steven

• George Dzundza > John

• John Cazale > Stan

• Amy Wright > Dama de honor

• Joe Grifasi > Líder de la banda

• Chuck Aspegren > Axel





Argumento

Tres  obreros  de  una  fábrica  siderúrgica,  amigos  y  amantes  de  la  caza, deciden alistarse como voluntarios en la guerra de Vietnam. Una vez allí son capturados por el Vietcong, encerrados, torturados y obligados a jugarse la vida  en  la  ruleta  rusa.  Ya  liberados  y  en  sus  casas,  acusan  las  heridas físicas y psicológicas de la brutal experiencia vivida.

¿Sabías que…? 

•  De  Niro  considera  que  es  uno  de  los  trabajos  que  le  han  supuesto  un mayor esfuerzo psicológico, ya que para identificarse con su personaje vivió un tiempo en lugares similares a los del filme y se relacionó con la población para plasmar sus costumbres y acciones.

•  La  mayoría  de  los  diálogos  de  Meryl  Streep  fueron  improvisados  durante las grabaciones.

• La productora, al enterarse de que Cazale padecía una grave enfermedad, quiso  sustituirlo  por  otro  actor,  pero  Meryl  Streep  amenazó  con  dejar  el rodaje  si  no  permitían  que  éste  interpretase  su  papel,  ya  que  entonces  él era su compañero sentimental.



Un momento inolvidable

Sin  lugar  a  dudas,  esta  conversación  es  una  de  las  más  impactantes  y destacables  de  toda  la  película.  Existen  momentos  en  la  vida  en  los  que debemos tomar decisiones duras, que no agradan a nadie, pero que son las adecuadas para mantener la situación bajo control y evitar males mayores.

“—Tenemos que jugar con más balas. 

“—¿Qué? 

“—Más balas... 

“—Tengo que poner más balas en el revólver. 

“—¿Qué? 

“—Tenemos que jugar con más balas. 

“—¿Más balas en el arma? 

“—Más balas en la pistola. 

“—¿Cuántas balas más? 

“—Tres. Eso significa que tenemos que jugar entre nosotros. 

“—¿Más balas para jugar uno contra el otro? 

“—¡Tenemos que hacerlo! 

“—¿Qué? ¿Estás loco? 

“—Nicky, es la única manera. Voy a escoger el momento. El juego

continúa hasta que me mueva. Cuando empiece a disparar, ve a por el

guardia más cercano, ¡coge su arma y dispara al hijo de puta! 

“—¡No estoy listo para esto! 

“—Tienes  que  escucharme...  ¿Quieres  quedarte  aquí  y  morir? 

Adelante. Todo depende de ti. Ahora te toca a ti.” 










LA GUERRA NOS DA



LECCIONES CONMOVEDORAS


La dureza y la crueldad de un conflicto bélico pueden desembocar, con  el  paso  del  tiempo,  en  la  creación  de  una  verdadera  obra  de arte,  como  es  el  caso  de  películas  como  El  cazador  o  Apocalypse Now. En el filme dirigido por Francis Ford Coppola en el año 1979, el  capitán  Willard,  oficial  de  los  servicios  de  inteligencia  del ejército  estadounidense,  debe  encontrar  y  matar  en  Camboya  al coronel  Kurtz  quien,  pese  a  su  locura  repentina,  se  ha  convertido en una especie de líder entre los miembros de la tribu Montagnard.

Coppola  se  basó  en  la  novela  El  corazón  de  las  tinieblas,  que Joseph Conrad publicó en 1902, para crear  Apocalypse Now. Tanto El cazador como  Apocalypse Now son profundas reflexiones sobre el  belicismo  que  dejan  en  el  espectador  una  huella  perdurable  y fértil.

Inspiraciones de  El cazador

Pese a la dureza del filme, rescatamos algunos comentarios y diálogos muy 

significativos  sobre  el  sentido  de  la  vida  y  la  muerte,  el  miedo,  las apariencias y la crueldad humana…

“Estás tan lleno de mierda que vas a flotar.” 

Cuando  nos  abruman  las  circunstancias  y  pensamos  que  no  podemos gestionar más presión y más problemas, el humor nos mantiene a flote y nos permite tomar decisiones valientes.

“Cuando un hombre dice ‘no’ al champán dice no a la vida.” 

Una  consultora  de  moda  polaca  decía:  “Soy  muy  estricta,  pero  me encantan las excepciones”. Una existencia en la que absolutamente todo es previsible deja de ser digna de ser vivida. Necesitamos de vez en cuando la excentricidad, aquí encarnada por el champán.

“—¿Estás tratando de parecer un príncipe? 

—¿Qué quieres decir con ‘tratando’?” 

La sabiduría popular dice: “Hagamos como si fuéramos y acabaremos siendo.”¿Qué quieres jugar a ser?

Guerras grandes y pequeñas

“Ningún hombre es tan tonto como para desear la guerra y no la paz; pues  en  la  paz  los  hijos  llevan  a  sus  padres  a  la  tumba,  en  la  guerra son  los  padres  quienes  llevan  a  los  hijos  a  la  tumba” ,  decía  el  filósofo griego Herodoto.

Esta  película  nos  lanza  la  idea  de  que,  tras  el  horror  o  la  amenaza, puede  salir  lo  peor  de  cada  uno  de  nosotros,  la  agresividad  más  primitiva que  domina  nuestro  instinto  de  conservación.  Pero  también  puede  aparecer la creatividad u solidaridad para sobrevivir coordinados con los demás. Nos vienen a la mente accidentes en los que los supervivientes han colaborado y resistido unidos, siempre por encima de su individualidad, actuando como un grupo,  hasta  que  ha  llegado  el  rescate. Algunos,  incluso,  han  dado  su  vida por los demás.

Más  allá  de  las  grandes  catástrofes  y  conflictos,  no  hay  que  olvidar  el carácter simbólico de todas las películas bélicas. ¿Qué hay de las pequeñas guerras  que  mantenemos,  día  a  día,  con  nuestros  compañeros  de  trabajo, familiares, vecinos o amigos?

¿Dónde está la raíz del conflicto?

Según el filósofo transpersonal Ken Wilber, la semilla de la separación se  encuentra  en  el  mal  hábito  de  juzgar.  Cuando  decidimos  que  nosotros estamos  aquí  y  los  demás  están  allá,  estamos  construyendo  muros mentales que imposibilitan cualquier tipo de convivencia.

Wilber define así en Conciencia sin fronteras este proceso en el que la persona erige un muro a su alrededor para tratar de autoafirmarse: “Cuando  uno  responde  a  la  pregunta  ‘¿Quién  soy?’,  sucede  algo

muy  simple  (...):  traza  una  línea  o  límite  mental  que  atraviesa  en  su

totalidad el campo de la experiencia, y a todo lo que queda dentro de

ese  límite  lo  percibe  como  ‘yo  mismo’  o  lo  llama  así,  mientras  siente

que  todo  lo  que  está  por  fuera  del  límite  queda  excluido  del  ‘yo

mismo’.  En  otras  palabras,  nuestra  identidad  depende  totalmente  del

lugar por donde tracemos la línea limítrofe”. 

Si  dejamos  de  juzgar,  de  censurar,  de  trazar  una  línea  divisoria  entre uno mismo y el mundo recuperaremos la serenidad perdida y el amor por los demás.

Una fábula sobre la violencia

Un  hombre  tenía  tan  mal  genio  que  perdía  muy  fácilmente  el control, lo cual dañaba gravemente sus relaciones personales. Harto de su mal carácter, decidió visitar a un sabio para que le aconsejara.

—Venerable -le dijo-, soy muy desafortunado por culpa de mi carácter. Tengo muy mal genio y ataques de ira incontrolables, pero quiero cambiar.

—Para  conocerte  mejor  -le  respondió  el  sabio-,  necesito contemplar tu furia de cerca.

—¿Cómo? Ahora no tengo furia.

—Lo  haremos  así:  ahora  vete  y  cuando  sientas  cólera  ven rápidamente para que yo vea cómo se manifiesta en ti.

El  hombre  regresó  a  su  casa  y  cuando,  unos  días  después,  se encolerizó,  corrió  a  visitar  al  sabio,  que  vivía  en  lo  alto  de  una colina.

—Ya he vuelto -dijo el hombre jadeante.

—Bien, pues enséñame tu cólera.

El  problema  era  que,  mientras  subía  la  colina,  su  ira  había desaparecido.

—Ya no estoy enfadado -se excusó el hombre.

—En  este  caso  -repuso  el  sabio-,  cuando  vuelvas  a  tener  ira, ven más rápido para que pueda ver cómo se manifiesta en ti.

Unos días más tarde, la furia volvió a poseer al hombre. Como una  exhalación,  salió  corriendo  para  ver  al  sabio.  Pero  cuando llegó agotado a la cima de la colina, ya se le había pasado de nuevo el enfado.

Fue regañado por el sabio:

—¡Tienes  que  venir  más  rápido  cuando  te  irrites,  de  lo contrario no podré ver tu cólera!

Pasaron unos días más y el hombre sufrió un nuevo ataque de furia. Salió corriendo, tanto como sus piernas le permitían, y llegó a  la  cima  auténticamente  extenuado.  Una  vez  más,  la  ira  se  había esfumado.

El sabio le dijo entonces:

—¿Te das cuenta? La ira no te pertenece. No es tuya y por eso la  pierdes  por  el  camino.  Voy  a  darte  la  solución:  la  próxima  vez que la ira quiera poseerte, no la aceptes. ¡Suéltala!


CUENTO POPULAR






ALIEN, 


EL OCTAVO



PASAJERO


Enfrentarnos a lo desconocido

Título original:  Alien

Año: 1979

País: Estados Unidos

Duración: 116 minutos

Director: Ridley Scott

Guión: Dan O'Bannon

Música: Jerry Goldsmith

Fotografía: Dereck Vanlint y Denys Ayling Productora: Coproducción GB-USA; 20th Century Fox / Brandywine Productions Reparto principal

• Sigourney Weaver > Ripley

• John Hurt > Kane

• Yaphet Kotto > Parker

• Tom Skerritt > Dallas

• Veronica Cartwright > Lambert

• Harry Dean Stanton > Brett

• Ian Holm > Ash



Argumento

Cuando  los  siete  tripulantes  de  la  nave  Nostromo  regresan  a  la  Tierra,  el ordenador  central,  Madre,  detecta  una  transmisión  de  una  forma  de  vida desconocida que proviene de un planeta cercano. La nave desvía su rumbo y se dirige al extraño planeta en el que los tripulantes del  Nostromo hallarán algo más que indicios de esa vida sin identificar.

¿Sabías que…? 

•  Un  equipo  formado  por  más  de  doscientos  trabajadores  y  técnicos construyeron  la  superficie  del  planetoide,  el  interior  de  la  Nostromo  y  el interior de la nave espacial abandonada.

•  Scott  consideró  que  la  plataforma  de  aterrizaje  de  18  metros  que  se construyó para rodar las escenas exteriores no era suficientemente grande, por  lo  que  hizo  actuar  a  sus  hijos  y  al  hijo  de  otro  técnico,  ya  que,  al  ser pequeños, daban la sensación de que el decorado era más grande.

•  Usó  el  mismo  procedimiento  para  la  escena  en  la  que  los  tripulantes encuentran  el  esqueleto  del  piloto  alienígena  en  la  nave  espacial abandonada. Los niños prácticamente se desmayaron a causa de la elevada temperatura  que  debían  soportar  dentro  los  trajes,  el  grosor  y  la  falta  de sistema  de  refrigeración  de  los  mismos.  Luego  se  añadieron  sistemas  de oxígeno para ayudar a respirar a los actores.

•  Los  decorados  de  los  tres  pisos  de  la  Nostromo  fueron  creados  en  tres plantas  con  varias  salas  conectadas  por  corredores.  La  mayoría  de  los interiores se grabaron en un cementerio de aviones.







•  El  diseño  original  del  Alien  tenía  ojos,  pero  finalmente  decidieron quitárselos para darle un aspecto mucho más amenazante.

Un momento inolvidable

Es  complicado  escoger  solamente  una  escena  impactante  de  esta  película.

El  primer  gran  susto  se  produce  cuando  un  alien  nace  del  abdomen  de  uno de los tripulantes de la nave y huye dejando tras de sí un cadáver y al resto de los compañeros aterrorizados.

Tras el primer contacto con esa forma desconocida de vida, una de las escenas  que  nos  transmiten  emociones  más  contradictorias  es  la  del personaje interpretado por Sigourney Weaver, quien observa cara a cara al monstruo con una mezcla de fascinación, miedo, repulsión y desafío.

Mirar  lo  que  nos  asusta  cara  a  cara  ya  representa  el  cincuenta  por ciento de la victoria.

UN APLASTANTE ÉXITO





La brillante película dirigida por Ridley Scott ha dado paso a toda una  serie  de  novelas,  cómics,  muñecos,  videojuegos  y  cinco películas  más  que  han  seguido  encandilando  a  los  espectadores.

Los  encuentros  entre  Ellen  Ripley,  la  protagonista  del  filme,  y  los aliens dieron paso al estreno de tres secuelas:  Aliens, en 1986,  Alien 3, en el año 1992 y  Alien Resurrection, en 1997.

Por  su  parte,  y  ya  en  el  siglo XXI,  se  rodaron  dos  precuelas  de  la historia:  Alien  vs.  Predator,  en  2004;  y  Alien  vs.  Predator: Requiem, en el año 2007, en las que Alien se encuentra con otra de las grandes criaturas alienígenas del mundo del celuloide: Predator.

Inspiraciones de  Alien

Gran parte de los diálogos de Alien se improvisaron durante el rodaje, y es que  este  filme  destaca  más  por  las  situaciones  mostradas  que  por  sus diálogos. Encontramos reflexiones tan interesantes como éstas: "Aún  no  habéis  comprendido  a  qué  os  enfrentáis.  Un  perfecto organismo.  Su  perfección  estructural  sólo  está  igualada  por  su hostilidad.  Yo  admiro  su  pureza,  es  un  superviviente  al  que  no  afecta la conciencia, los remordimientos ni las fantasías de moralidad”. 

Produce  miedo  encontrarnos  con  un  organismo  perfecto,  es  decir,  una persona  a  la  que  todos  admiran,  quieren,  escuchan  y  atienden.  Uno  se pregunta entonces: ¿dónde está el error? Como hemos comentado antes, la humanidad  reside  en  la  imperfección,  porque  de  lo  contrario  no  dudaría,  no 

sentiría.

“En el espacio nadie puede oír tus gritos.” 

En muchas situaciones adversas que se nos presentan en la vida diaria nos  creemos  abandonados  y  sin  salida.  Sin  embargo,  cuando  creemos  que nadie  puede  oír  nuestras  plegarias,  de  repente  encontramos  una  vía  de escape. El miedo es el que nos ciega y no nos deja ver las alternativas.

“—Ash, que la transmisión... Han descifrado una parte. No parece un SOS. 

“—¿Qué es, entonces? 

“—Bueno, parece una advertencia. Voy a salir tras ellos. 

“—¿Qué  sentido  tiene?  Quiero  decir,  el  tiempo  que  tardas  en llegar allí... Ya sabrán si se trata de una advertencia o no, ¿verdad?” 

Ante la amenaza no cabe ser impulsivo. La sensatez es el arma de los que trazan una travesía vital equilibrada. El milenario  I Ching aconseja evitar los  extremos,  ya  que  son  causa  de  todas  las  desventuras.  Ante  las situaciones  de  peligro,  no  hay  que  huir  ni  actuar  a  la  desesperada,  sino calmarse  y  buscar  soluciones  creativas.  Por  último,  nos  advierte  de  que nunca  hay  que  provocar  una  acción  si  no  estamos  seguros  de  dominar  sus consecuencias.

El miedo nos hace más fuertes

¿Qué es lo que más tememos en esta vida? ¿La muerte de un ser querido, la propia muerte, quedarnos solos…?

Cuando volví a ver esta película, muchos años después de su estreno, sentí  que  el  Alien  es  una  metáfora  de  los  peores  miedos  de  cada  uno  de nosotros. Para unos su gran miedo es perder la salud y, para otros, vivir una vejez solitaria.

Qué  difícil  es  gestionar  esos grandes miedos de los que  a  veces  ni siquiera  somos  conscientes,  como  el  alienígena  que  tan  hábilmente  se oculta dentro de la  Nostromo.

Pero la teniente Ripley lo consigue. Se enfrenta al monstruo que quiere matarla.  No  creo  que  tengamos  la  mala  suerte  de  toparnos  jamás  con  un extraterrestre  con  el  mal  carácter  del  monstruo  de  la  película.  Pero, seguramente, sí que tendremos que enfrentarnos a algunas situaciones que pueden  sobrepasarnos  y  poner  a  prueba  nuestras  debilidades  y  nuestras fortalezas.

Al final, los miedos son una función de nuestra mente. Y muchos de ellos  no  son  reales,  es  decir,  se  apoyan  en  sucesos  futuros  que  nunca tendrán lugar.

Así como Ripley se enfrenta al monstruo que se ha ocultado en la nave —algo  muy  alegórico  de  cómo  escondemos  nuestros  propios  temores—, la única manera de vencer el miedo es exponernos progresivamente a él, como recomienda la psicología conductista.

El camino contrario, la evitación, sólo sirve para alimentar el monstruo y debilitar nuestras defensas.

El miedo a no ser capaz de amar o ser amado, el miedo a fracasar, el miedo  a  que  la  vida  nos  vaya  mal…  son  meras construcciones  mentales, fantasías de autosabotaje. Como dijo el escritor  inglés Aldous  Huxley:  “El

amor ahuyenta el miedo y, recíprocamente, el miedo ahuyenta al amor. 

Y  no  sólo  al  amor  el  miedo  expulsa;  también  a  la  inteligencia,  la

bondad,  todo  pensamiento  de  belleza  y  verdad,  y  sólo  queda  la

desesperación muda; y al final, el miedo llega a expulsar del hombre la

humanidad misma” .

La  única  manera  de  superar  ese  temor  paralizante  —porque  hay  uno más saludable, que es el miedo que nos impide cometer locuras que pongan en  peligro  nuestra  integridad  física  y  mental—  es  comprobando  que  lo  que nos suscita tanto pavor no era tan amenazador.

Plantarnos  y  aprender  a  nadar  cuando  tenemos  miedo  del  agua,  o cruzar  repetidas  veces  esa  habitación  a  oscuras  que  nos  tiene  en  vilo: enfrentarnos a lo desconocido nos libera de la duda y nos ayuda a dar un paso más.

Aunque tenga miedo, hágalo igual

Éste  es  el  título  de  un  manual  de  Susan  Jeffers,  doctora  en psicología  de  la  Universidad  de  Columbia,  en  el  que  analiza nuestros  temores  y  da  los  siguientes  consejos  para  no  vivir condicionados por nuestros monstruos personales: *No hay peor miedo que el de sentirse incapaz de estar a la altura de  una  situación.  Debemos  reeducarnos  para  aceptar  el  miedo como  una  parte  necesaria  del  crecimiento  personal,  pero  seguir adelante.

*El motor de todo progreso son las decisiones encaminadas a tomar el control de nuestra vida, siempre que actuemos sin más dilación.

*Se ha demostrado que el 90 por ciento de lo que tememos nunca llega a pasar. Por lo tanto, lo “realista” es ser optimista.

*No  hay  que  temer  a  equivocarse.  Los  deportistas  de  élite  se equivocan constantemente (¿Cuántos goles falla un delantero antes de marcar?) y los seguimos admirando.






TORO SALVAJE


La presión del éxito

Título original:  Raging Bull Año: 1980

País: Estados Unidos

Duración: 128 minutos

Director: Martin Scorsese

Guión: Paul Schrader y Mardik Martin Música: Pietro Mascagni

Fotografía: Michael Chapman (B&W) Productora: United Artists

Reparto principal

• Robert De Niro > Jake LaMotta

• Cathy Moriarty > Vickie Thailer LaMotta • Joe Pesci > Joey LaMotta

• Theresa Saldana > Lenora LaMotta

• Mario Gallo > Mario

• Frank Vincent > Salvy Batts

• Nicholas Colasanto > Tommy Como

• Frank Adonis > Patsy

• Charles Scorsese > Charlie



Argumento

Jake  LaMotta  entrena  duro,  junto  a  su  hermano  y  mánager  Joey,  para alcanzar  el  sueño  de  convertirse  en  campeón  de  los  pesos  medios  de boxeo.  Pero  Jake  desata  toda  su  furia  tanto  dentro  como  fuera  del  ring.

Mientras  logra  el  tan  ansiado  éxito,  su  matrimonio  comienza  a  irse  al  traste por sus celos enfermizos y la mafia le presiona para que amañe combates.

Aun  así,  con  el  paso  de  los  años,  y  tras  montar  un  club  nocturno,  consigue cumplir otro de sus grandes sueños…

¿Sabías que…? 

• Scorsese sólo aceptó encargarse de la dirección de este filme tras estar a punto de morir por una hemorragia interna.

•  El  mismo  Scorsese  afirma  que  invirtió  sólo  dos  semanas  en  escribir  el guión.

• De Niro ganó 27 kilos de peso para encarnar a Jake LaMotta. Se sometió a  agotadoras  sesiones  de  entrenamiento  y  peleó  en  tres  combates verdaderos, dos de los cuales ganó.

•  De  Niro  y  Joe  Pesci  pelean  de  verdad  en  los  combates  de  la  película.  En una ocasión, De Niro le fracturó una costilla.

• La interpretación de Robert De Niro en el  papel  de  Jake  LaMotta  logró  el puesto  10  de  las  “100  mejores  actuaciones  de  todos  los  tiempos”  de  la revista  Première.







Un momento inolvidable

La  confianza  en  uno  mismo  y  en  aquello  que  se  hace  es  vital  para  que  los resultados sean óptimos. Si estamos contentos y nos sentimos realizados en nuestras tareas, las llevaremos a cabo de forma mucho más eficaz.

Así  de  confiado  y  seguro  de  sí  mismo  se  muestra  Jake  LaMotta  a  lo  largo de  todo  el  filme,  al  parecer  igual  que  se  comportaba  este  personaje  en  su vida real. Y no le fue mal.

“—Si yo quisiera apostar por ti mucho dinero, ¿qué me dirías? 

“—Que  lo  apostaras  todo,  sí,  todo,  porque  voy  a  arrancarle  los

huevos, y perdonadme la vulgaridad.” 


EL BOXEO HECHO CINE


La  película  está  basada  en  el  libro  Toro  Salvaje ,  escrito  por  el propio protagonista, Giaccobe La Motta, más conocido como Jack LaMotta.  Desde  que  en  1976,  Rocky  Balboa  asaltara  nuestras pantallas,  hasta  2006,  año  en  el  que  se  estrenó  la  sexta  parte  de  la saga  protagonizada  por  este  boxeador,  infinidad  de  películas  nos han mostrado el sacrificio, el esfuerzo y la enorme implicación que 



supone intentar ser alguien en un mundo tan duro y cruel como el del boxeo.

En 2001 fue Will Smith el que encarnó al personaje de Cassius Clay (Muhammad Ali) en la  biopic de este icono del cuadrilátero. Y

no quiso ser menos Clint Eastwood, director y actor coprotagonista d e  Million  dollar  baby,  película  en  la  que  da  vida  a  un  ex entrenador y ex representante duro como una piedra que regenta un gimnasio  y  que  conoce  a  Maggie,  una  joven  que  quiere  ser boxeadora a toda costa y que consigue ablandar un poco su férreo corazón.

Inspiraciones de  Toro salvaje

Esta  película  está  plagada  de  conversaciones  duras  en  las  que  los protagonistas  abordan  todo  tipo  de  cuestiones  existenciales.  Pero  quizá  las más  relevantes  son  las  señaladas  a  continuación,  aquellas  que  nos  hacen ver  que  en  ocasiones  no  podemos  expresar  todo  lo  que  queremos  y,  en otras,  no  queremos  expresar  todo  lo  que  podemos,  por  moderación  y respeto.

“Si  ganas,  ganas,  y  si  pierdes,  sigues  ganando.  Ganas  de  todas

las  maneras  y  por  ti  mismo,  sin  la  ayuda  de  nadie,  como  tú  querías. 

Así  que  tendrás  que  bajar  de  peso  a  69  kilos,  gordinflón,  ¡come

menos!” 

No siempre se puede ganar, pero en ocasiones la suerte está de cara.

Cuando eso no sucede, aprendemos del error.



"Mi  vida  nunca  fue  aburrida,  pero  me  gustaría  verles  vibrar, 

sentirles  vibrar  cuando  recito  a  Shakespeare  (…)  Aunque  lo  mío  es

pelear,  más  me  gustaría  saber  recitar.  Esto  es  espectáculo.  Esto  es

espectáculo.” 

La  transformación  que  sufre  el  boxeador  retirado,  reconvertido  a humorista  en  su  propio  club,  es  una  muestra  de  que  en  la  vida  todo  ser humano tiene derecho a una segunda oportunidad. O a una tercera…

“Me  llaman  animal.  Yo  no  soy  un  animal,  yo  no  soy  un  animal... 

¿Por qué me tratan así? Yo no soy tan malo, yo no soy tan malo... Yo

no soy lo que creen... Yo no soy lo que quieren...” 

Bajo  un  rostro  duro  y  una  posición  de  defensa,  a  causa  de  los complejos  y  frustraciones  acumulados,  puede  descansar  una  personalidad tierna  y  sensible.  No  podemos  juzgar  a  alguien  por  su  apariencia  o  por  los estereotipos  de  su  actividad.  Necesitamos  un  tiempo  para  conocer  el  alma que se esconde tras la máscara.

Fomentar la autoestima

El  psicoterapeuta  canadiense  Nathaniel  Branden  es  uno  de  los investigadores más importantes en el campo de la autoestima, que define de la  siguiente  manera: “La autoestima es la experiencia de ser aptos para la  vida  y  para  las  necesidades  de  la  vida.  Más  específicamente, consiste en la confianza en nuestra capacidad de pensar y de afrontar los  desafíos  básicos  de  la  existencia  y  en  la  confianza  en  nuestro derecho  a  ser  felices,  el  sentimiento  de  ser  dignos,  de  merecer,  de tener  derecho  a  afirmar  nuestras  necesidades  y  a  gozar  de  los  frutos de nuestros esfuerzos” .

Nuestra  primera  fuente  de  autoestima  son  nuestros  padres.  Ellos  nos recuerdan  que  podemos  hacer  las  cosas  bien  si  nos  esforzamos;  nos reprenden  cuando  no  tenemos  razón  y  nos  premian  con  cariño  si  sabemos gestionar una tarea o actitud.

Como  adultos,  el  equilibrio  depende  cómo  nos  valoremos  y  cómo esperamos que nos vean y traten los demás.

Jake,  el  boxeador  de  la  película,  sabe  que  es  bueno  en  su  disciplina, pero  no  se  deja  convencer  por  vanos  halagos,  sino  que  se  exige  una preparación intensa para una victoria merecida. Sabe quién es, dónde están sus  límites  y  cuál  es  el  sueño  que  persigue.  Cree  en  sí  mismo  más  allá  de que los demás lo hagan en los buenos y en los malos tiempos.

Sin  embargo,  le  pierde  la  mordida  de los celos,  una  importante  fisura en su confianza, ya que implica la sospecha de que cualquier otro puede ser mejor que uno mismo para la pareja.

Dos de las claves de la autoestima son: 1)Dejar de compararse con los demás. 

2)Dejar de depender de la opinión ajena. 

Es decir, permitirse ser uno mismo.

Desarrollar la propia personalidad

Una persona con verdadera personalidad crece de manera simple y natural, como crece una flor o un árbol. Nunca entra en discordias.

Nunca  discute  o  pelea.  No  necesita  demostrar  nada  (...)  No  tiene nada  y  al  mismo  tiempo  lo  tiene  todo.  Por  mucho  que  se  tome  de esa persona, su riqueza no se ve menguada. No se entromete en la vida  de  otros,  ni  les  pide  que  sean  como  ella.  Ama  a  los  demás porque son diferentes, y aunque no se entrometa en su vida, nunca niega su ayuda a nadie. Como todo lo que es bello, ayuda sólo con ser como es.


OSCAR WILDE







BLADE RUNNER


Almas en busca de emociones

Título original:  Blade Runner Año: 1982

País: Estados Unidos

Duración: 112 minutos

Director: Ridley Scott

Guión: David Webb Peoples y Hampton Fancher Música: Vangelis

Fotografía: Jordan Cronenweth

Productora: Warner Bros. Pictures Reparto principal

• Harrison Ford > Rick Deckard

• Rutger Hauer > Roy Batty

• Sean Young > Rachael

• Edward James Olmos > Gaff

• Daryl Hannah > Pris

• Morgan Paull > Holden

• Brion James > Leon

• Joe Turkel > Dr. Eldon Tyrell

• Joanna Cassidy > Zhora



Argumento

En el año 2019, la Tyrell Corporation crea los Nexus 6, unos robots idénticos al ser humano a los que llaman “replicantes”. Estos seres, que cuentan con una  fuerza  y  una  agilidad  superiores  al  hombre,  trabajan  como  esclavos  en las colonias exteriores de la Tierra hasta que organizan una terrible revuelta que  obliga  a  los  humanos  a  desterrarlos.  Serán  los  vigilantes,  los  llamados ”Blade  Runners”,  los  encargados  de  aniquilar  a  cualquier  Nexus  6  que  no cumpla con su condena.

¿Sabías que…? 

•  El  decorado  del  taller-hogar  de  Sebastian,  un  ingeniero  genético,  era  el mismo que se utilizó en la filmación del musical  My Fair Lady.

• Ridley Scott utilizó una fotografía de  Nighthawks, obra de Edward Hopper, para crear la ambientación que quería para esta película.

• Aunque  en  un  principio  el  filme  fue  severamente  criticado,  diez  años  más tarde  fue  revalorizado  y  considerado  una  obra  maestra  por  los  mismos críticos.

• El diseño de la cama de Tyrell, incluidos alguno de sus elementos, como el dosel, está inspirado en las estancias del Papa en el Vaticano.







Un momento inolvidable

Dejando  de  lado  la  abrumadora  escenografía  del  filme,  esta  mística  y profunda  reflexión  del  protagonista  principal  es  una  de  las  más conmovedoras de toda la película. ¿Quién no se ha planteado el origen de la vida, qué hay después de la muerte, por qué estamos aquí…?

“No sé por qué me salvó la vida. Quizá en esos últimos momentos

amaba la vida más de lo que la había amado nunca, no sólo su vida, la

vida  de  todos,  mi  vida.  Todo  lo  que  él  quería  eran  las  mismas

respuestas  que  todos  buscamos:  ¿de  dónde  vengo?,  ¿adónde  voy?, 

¿cuánto  tiempo  me  queda?  Todo  lo  que  yo  podía  hacer  era  sentarme

allí y verle morir.” 

¿SUEÑAN LOS ANDROIDES

CON OVEJAS ELÉCTRICAS? 

Es  el  título  de  la  novela  escrita  por  Philip  K.  Dick  en  1968  y  que inspiró  en  parte  a  Ridley  Scott  para  idear  Blade  Runner.  El  autor, que murió el mismo año del estreno de la película sin poder verla, cuenta  en  su  libro  la  historia  de  una  sociedad  posdesastre  nuclear 



en la que los humanos tienen animales eléctricos porque los vivos se han extinguido. Scott le dio un giro todavía más apocalíptico si cabe.

Inspiraciones de  Blade Runner

Además  de  la  reflexión  final  que  nos  ofrece  la  película  respecto  a  los imparables  avances  tecnológicos,  el  poder  de  las  máquinas  y  la  posible superioridad  que  pueden  alcanzar  respecto  al  ser  humano,  Blade  Runner ofrece  otros  muchos  argumentos  para  que  el  espectador  no  pueda  ni pestañear.

“Me  han  dejado  plantado  otras  veces,  pero  nunca  cuando  estaba

siendo tan amable.” 

Cuando  pretendemos  impresionar  a  alguien  o  creemos  que  todo depende de nosotros, cargamos con un peso que no nos corresponde y que puede  condicionar  negativamente  nuestras  relaciones.  Para  la  seducción, una  actitud  semejante  resulta  contraproducente;  es  un  acierto,  en  cambio, ser uno mismo, sin máscaras ni exigencias.

“Me  construyo  amigos.  Son  juguetes.  Mis  amigos  son  juguetes. 

Los hago yo. Es un hobby. Soy diseñador genético.” 

De  nuevo,  en  un  mundo  en  el  que  cualquier  relación  es  artificial  no puede  haber  espacio  para  los  sentimientos.  Convivir  con  los  altibajos  que nos causa estar con el otro nos abre las puertas de la emoción.



“Es toda una experiencia vivir con miedo, ¿verdad? Eso es lo que

significa ser esclavo.” 

Hemos hablado ya de cómo el miedo nos puede paralizar y anular. No hay cadenas más gruesas que las que construye nuestra mente ante lo que cree que somos incapaces de vivir.

Perdernos en los demás

¿Podemos  imaginar  un  mundo  habitado  por  seres  humanos  y  por replicantes?  Replicantes  que  se  comporten  en  función  de  nuestros  deseos porque  los  seres  humanos  somos  sus  creadores.  Por  desgracia,  algunas veces  nos  adaptamos  al  carácter  o  a  los  deseos  de  otra  persona  por  no ofender o por querer que se fije en nosotros.

Un  caso  extremo  de  esta  complacencia  es  lo  que  la  psicología define  como  “personalidad  como  si…”,  en  virtud  de  la  cual  se  da  un acoplamiento  superficial  y  mimético  a  los  deseos  y  las  exigencias  de los demás. Son personas que disimulan su incapacidad para sentir, su falta de empatía, ya que sólo imitan sentimientos.

En  demasiadas  ocasiones  tememos  no  causar  una  buena  impresión  o sufrimos  de  inseguridades  que  nos  nublan  a  la  hora  de  tomar  resoluciones.

Otras veces, acusamos la timidez.

Sea como sea, no hay nada más bonito y gratificante que compartir lo que pensamos y sentimos, sin miedo al rechazo o al juicio. Sin temor a que nos  castiguen  como  los  Blade  Runners  hacen  con  los  replicantes  porque, simplemente,  no  somos  máquinas  y  no  tenemos  por  qué  sentirnos programados. Somos singulares e irrepetibles.

Ser  uno  mismo  y  apostar  por  aquello  único  que  nos  define  es  la mejor manera de salir del camino pautado. 

¿Somos entes genuinos o robots de las modas y circunstancias?

Memoria prefabricada

Yo hablé con ella por primera vez en la cafetería de la facultad. Al tomar mi taza de café, rocé disimuladamente el dorso de mi mano con el de la suya y sentí un escalofrío. Imaginé que se trataba de un robot imperfecto, al que sus inventores no habían logrado dotar de la temperatura del cuerpo humano, lo que me excitó sobremanera.

Conviene  tener  en  cuenta  que  acabábamos  de  ver  Blade  Runner, donde  salía  una  replicante  bellísima,  una  mujer  que  marcó  a  toda una generación sin ser una mujer de verdad. ¿Cómo saber, por otra parte,  quién  es  de  verdad  o  de  mentira?  (…)  Recuerdo  como  una de  las  escenas  más  emotivas  de  la  película  aquella  en  la  que  a  los robots  de  carne  se  les  muestran  fotografías  que  ilustran  su  vida familiar. Su novela familiar, preferiría decir, evocando a Freud. La novela familiar constituye uno de los rasgos definitorios de nuestra identidad.  Somos  porque  pertenecemos  a  una  familia.  (…)  Ahí estoy vestido de almirante, para la primera comunión; ahí estoy con un grupo de compañeros del bachillerato; ahí estoy en un viaje de fin  de  curso….  ¿Y  si  todos  esos  recuerdos  fueran  prefabricados?

¿No lo son en cierto modo incluso cuando son verdaderos?

JUAN JOSÉ MILLÁS, 

Articuentos completos






HAZ LO



QUE DEBAS


La ignorancia es mala consejera

Título original:  Do the Right Thing Año: 1989

País: Estados Unidos

Duración: 120 minutos

Director: Spike Lee

Guión: Spike Lee

Música: Bill Lee

Fotografía: Ernest Dickerson

Productora: Universal Pictures (presenta una producción 40 Acres) Reparto principal

• Danny Aiello > Salvatore Fragione

• Ossie Davis > Da Mayor

• Ruby Dee > Mother Sister

• Giancarlo Esposito > Buggin Out

• Bill Nunn > Radio Raheem

• Spike Lee > Mookie

• John Turturro > Pino

• John Savage > Clifton

• Rosie Pérez > Tina

• Paul Benjamin > ML

• Martin Lawrence > Cee



Argumento

En  uno  de  los  barrios  más  pobres  de  Brooklyn,  Bedford  Stuyvesant, conviven

diferentes

comunidades:

negros,

orientales,

latinos,

italoamericanos…  Mientras  algunos  ven  la  vida  pasar,  otros  recién  llegados se  han  adaptado  a  la  perfección  y  han  montado  negocios  de  lo  más boyantes. Sin embargo, la envidia, el odio y el racismo latente sembrarán el caos entre los vecinos del barrio.

¿Sabías que…? 

• Robert De Niro rechazó la oferta que le hizo Spike Lee para representar el papel del dueño italoamericano de la pizzería por considerar que se parecía demasiado a otros personajes que había interpretado.

• Se improvisaron todas las escenas del Rincón de los Hombres.

•  El  primer  papel  importante  que  interpretó  el  reconocido  actor  Martin Lawrence fue en esta película.

•  La  palabra  ”  fuck”  se  pronuncia  doscientas  cuarenta  veces  en  la  película, unas dos veces por minuto.

•  En  2007,  el American  Film  Institute  calificó  la  película  como  la  número  96

de las mejores de todos los tiempos.

•  La  película  termina  con  una  frase  de  Martin  Luther  King  en  la  que desaprueba  la  violencia  y  otra  de  Malcom  X,  en  la  que  defiende  que,  en 

ocasiones, la violencia es necesaria para que haya justicia.

Un momento inolvidable

La  conversación  que  mantienen  Sal,  el  dueño  de  la  pizzería,  con  su  hijo asalariado  y  bastante  racista,  Pino,  nos  muestra  la  crueldad  de  los  que  se creen superiores al resto; llegan al desprecio más absoluto y al insulto para desdeñar de manera sistemática:

“—Trabajar aquí es como vivir en el planeta de los simios. No me

gusta tenerlos cerca, son como animales. 

“—¿Por qué tienes tanto odio dentro? 

“—Blancos  y  negros,  todos  mis  amigos  se  ríen  de  mí,  se  ríen  en

mi propia cara. Me dicen: ¡Vete a dar de comer a los monos! 

“—Dime,  ¿tus  amigos  te  dan  dinero,  Pino?  ¿Te  dan  de  comer,  te

pagan  el  alquiler  para  que  tengas  un  techo?  Ésos  no  son  amigos

tuyos. Si fueran tus amigos no se reirían de ti. 

“—Qué  quieres  que  te  diga,  no  quiero  estar  aquí.  Y  ellos  no  nos

quieren. Volvamos a nuestro barrio y que los negratas se queden en el

suyo. 

“—Yo nunca he tenido problemas con ellos.” 









OJALÁ LA REALIDAD

FUESE FICCIÓN

Haz lo que debas se basa en un suceso real que ocurrió en el barrio Howard  Beach  de  Nueva  York,  cuando  unos  jóvenes  blancos echaron  a  un  grupo  de  chicos  negros  de  una  pizzería.  “Sé  que  los judíos están más unidos que los negros. Lo sé. No pienso que a los judíos se les enseñe a detestarse tanto como se hace con los negros.

Ahí está la clave del problema. El odio a uno mismo. (…) Cuando se es perseguido, lo natural es identificarse. Pero cuando al mismo tiempo se nos enseña que uno es la mierda del mundo, que somos subhumanos,  ¿por  qué  uno  querría  identificarse  con  gente  como ésa?  ¿A  quién  se  odia  entonces?  A  uno  mismo”,  reflexionó  el director del filme, Spike Lee, en 1991.

Inspiraciones de  Haz lo que debas

Pese  a  que  vivimos  en  una  sociedad  liberada  que  debería  promover  la tolerancia  y  la  aceptación,  la  crisis  económica  ha  hecho  que  las  diferencias se  magnifiquen  —a  menudo  con  intereses  partidistas  y  electorales—  hasta lastrar la convivencia. Esta película es una dura y clarividente fábula urbana sobre la convergencia de distintas sensibilidades en un mismo espacio.

“Éste  es  Malcolm  X,  y  éste,  Martin  Luther  King.  Están  muertos, 

pero nosotros tenemos que seguir luchando contra el apartheid.” 

“—¡Voy a partirte el culo dos veces! ¿Quién te manda pisarme mis

Jordan, quién te manda andar por mi acera o vivir en mi barrio? 

“—¡Ese piso es mío! 

“—¿Quién  te  manda  comprarte  un  piso  en  mi  bloque,  en  mi

barrio, en mi calle, en mi acera? Y por qué has querido venir a vivir a

un barrio negro, ¡maldito especulador! 

“—Tengo  entendido  que  éste  es  un  país  libre,  cada  uno  puede

vivir donde quiera. 

“—¿Un  país  libre?  Tío,  ¡sólo  por  decir  eso  debería  partirte  el

culo!” 

En el diálogo está el entendimiento o, como dice el refrán, “hablando se entiende  la  gente”.  Levantar  muros  mentales,  relacionarnos  desde  el prejuicio, nos roba la posibilidad de comprender las diferencias y los puntos de vista ajenos.

“—Fijaos  en  eso.  Maldita  sea,  ¡no  hay  derecho!  Fijaos  en  esos

cabrones  coreanos  del  otro  lado  de  la  calle.  No  hace  ni  un  año  que

llegaron  en  barco  ¡y  ya  tienen  una  tienda  en  propiedad!  Hace  sólo  un

puto año que se bajaron del puto barco y han montado un negocio en

nuestro barrio, ¡un buen negocio! Y han ocupado una casa que llevaba

desahuciada  desde  hace  más  tiempo  del  que  puedo  recordar  ¡y  llevo

aquí  mucho  tiempo!  Por  más  que  lo  pienso  no  consigo  entenderlo:  o

esos  malditos  coreanos  son  unos  genios  o  vosotros  sólo  sois  unos

negros tarados…

“—Tiene que ser porque somos negros.” 

La  buena  suerte  no  existe:  la  creamos  nosotros.  El  azar  es imprevisible,  pero  depende  de  cada  uno  aprovechar  las  oportunidades  y 

trazar un plan de ruta escalonado para llevar a cabo los propios proyectos.

Por cierto, la envidia es mala amiga del esfuerzo y de la buena suerte.

Los de fuera

“El  modo  en  que  políticos,  autoridades  del  gobierno  y  medios  de comunicación  presentan  las  cuestiones  de  migración  influye notablemente  en  la  percepción  pública  de  las  personas  migrantes  y sus  derechos.  Al  explotar  miedos  tradicionales  y  al  utilizar  a  los inmigrantes  como  chivos  expiatorios  de  diversos  problemas  sociales, se exacerban la discriminación, el racismo y la xenofobia.”  Ésta es una declaración  de  la  organización  no  gubernamental  Amnistía  Internacional, movimiento  de  defensa  de  los  derechos  humanos,  independiente  de cualquier gobierno, ideología política o credo religioso.

Cuando  las  cosas  van  mal,  como  sucede  en  las  épocas  de  crisis económica, para mucha gente es tentador echar la culpa a los de fuera: “Si yo  no  tengo  trabajo,  ¿por  qué  las  empresas  de  mi  país  contratan  a emigrantes”,  “¿Por  qué  hay  que  ofrecer  recursos  como  la  sanidad  a  las personas  que  residen  ilegalmente  en  mi  país”,  “¿Por  qué  no  expulsamos  a todos los extranjeros que no tienen trabajo?”.

Atribuir la responsabilidad de los problemas económicos de un país en la “gente de fuera” es un recurso que ya utilizó Adolf Hitler cuando ganó unas elecciones democráticas con un programa claramente racista y xenófobo.

El miedo y la incomprensión hacia el otro, que es la base de esta película, está presente en todos los ámbitos de nuestra vida.  Y no sólo se  produce  en  relación  con  personas  de  otra  nacionalidad,  religión  o  raza.

También  en  el  campo  de  batalla  de  la  empresa  o  incluso  dentro  del  mismo hogar,  cuando  lo  que  nos  diferencia  deja  de  ser  un  foco  de  atracción  y,  de repente, se convierte en una arma arrojadiza.

El  poeta  Konstantinos  Kavafis  aborda  el  tema  de los  ”bárbaros” 

como 

la 

gran 

excusa 

para 

no 

asumir 

nuestras 

propias

responsabilidades.  Por  eso,  en  su  poema,  cuando  una  ciudad  que  se  ha paralizado ante la amenaza extranjera descubre que los bárbaros nunca van a llegar, este hecho es vivido como una decepción: ¿Por qué de pronto esa inquietud

y movimiento? (Cuánta gravedad en los rostros.) ¿Por qué vacía la multitud calles y plazas, y sombría regresa a sus moradas? 

Porque la noche cae y no llegan los bárbaros.

Y gente venida desde la frontera

afirma que ya no hay bárbaros.

¿Y qué será ahora de nosotros sin bárbaros? 

Quizá ellos fueran una solución después de todo.

El  racismo  en  ocasiones  está  provocado  por  el  miedo  al  otro,  pero también  puede  ocasionarlo  un  falso  sentimiento  de  pertenencia  al  propio grupo,  un  apego  que  nos  lleva  a  comulgar  con  ideas  dictadas  por  otros, aunque sean falsas.

Apegos y desapegos

La independencia psicológica implica no necesitar a los demás. No digo  no  desear  tener  relaciones  con  los  demás;  lo  que  digo  es  no necesitarlos.  En  el  momento  que  sientes  esa  necesidad  te  vuelves vulnerable,  eres  un  esclavo.  Si  te  deja  la  persona  que  necesitas,  o cambia  de  parecer,  o  se  muere,  caerás  inmovilizado,  te desmoronarás  e  incluso  puedes  morirte.  Pero  la  sociedad  nos enseña  a  ser  dependientes  de  una  gran  cantidad  de  gente empezando  por  los  padres;  y  podría  ser  que  tú  sigas  aún  con  la boca abierta esperando a que caigan los gusanos de muchas de tus relaciones más significativas. Mientras pienses que tienes que hacer algo  porque  es  lo  que  se  espera  de  ti  en  cualquier  relación,  y  el hacerlo  te  provoca  resentimientos  contra  esa  persona  y  el  no hacerlo  te  carga  de  culpa,  puedes  estar  seguro  que  tienes  que ocuparte de esta zona errónea.

DR. WAYNE DYER, 

Tus zonas erróneas

Más allá de los apegos y los odios, en el fondo y en la superficie, todos los  seres  humanos  nos  parecemos  mucho  más  de  lo  que  estamos dispuestos  a  admitir.  Todos  necesitamos  sentirnos  amados,  respetados, preservar  nuestra  salud  y  la  de  nuestros  seres  queridos,  hallar  la  calma  en medio del caos… En definitiva, aspirar a una vida mejor.

Como  dijo  el  poeta  y  escritor  William  Faulkner: "Vivir  en  cualquier parte del mundo hoy y estar contra la igualdad por motivo de raza o de color es como vivir en Alaska y estar contra la nieve” .






LA DOBLE VIDA


DE VERÓNICA

El yin y el yang

Título original:  La double vie de Véronique Año: 1991

País: Polonia-Francia

Duración: 96 minutos

Director: Krzysztof Kieslowski

Guión: Krzysztof Piesiewicz y Krzysztof Kieslowski Música: Zbigniew Preisner

Fotografía: Slawomir Idziak

Productora: Sideral Productions

Reparto principal

• Irène Jacob > Véronique y Weronika • Halina Gryglaszewska > Tía

• Kalina Jedrusik > Mujer Gaudy

• Aleksander Bardini > Director de la orquesta • Philippe Volter > Alexandre Fabbri • Jerzy Gudejko > Antek

• Wladyslaw Kowalski > Padre de Véronique • Guillaume De Tonquédec > Serge

• Bruce Schwartz > Titiritero





Argumento

La  francesa  Véronique  y  la  polaca  Weronika  no  se  conocen  pero  tienen muchísimas  cosas  en  común.  Además  de  un  físico  idéntico,  las  dos  son huérfanas  de  madre,  viven  por  y  para  la  música  y  padecen  los  mismos problemas  cardíacos.  Ninguna  conoce  la  existencia  de  la  otra  pero  en  su interior  sienten  que  no  están  solas  en  el  mundo,  y  es  Véronique  la  que corrobora  que  esa  impresión  responde  a  la  realidad  cuando  descubre  la existencia de Weronika sin que ésta lo sepa…

¿Sabías que…? 

•  Las  marionetas  utilizadas  en  la  película  son  obra  de  Bruce  Schwartz,  un extraordinario  titiritero  que  asombró  al  director,  por  lo  que  quiso  que participara en la producción.

•  Van  den  Budenmayer,  el  compositor  holandés  del  siglo  XVIII  cuyo  nombre escribe Verónica en la pizarra ante sus alumnos, es ficticio.

•  La  banda  sonora  de  esta  película  fue  compuesta  por  el  prestigioso Zbigniew Preisner, cuya trayectoria profesional está muy vinculada al mundo del cine, dado que ha participado en más de cuarenta películas.

Un momento inolvidable





Tras  un  funeral  que  se  celebra  en  el  transcurso  del  filme,  una  de  las protagonistas mantiene esta extraña conversación con su padre. Por un lado siente  una  profunda  pena  sin  saber  de  dónde  procede  y,  por  el  otro, experimenta

esa

inocencia

típica

de

cuando

nos

enamoramos

repentinamente y sin saber por qué.

“—Papá, estoy enamorada. Muy enamorada. 

“—¿Le conozco? 

“—No, y yo tampoco. 

“—No te comprendo. ¿Quieres explicarte? 

“—Sí,  si  es  que  puedo.  No  hace  mucho  sentí  una  extraña

sensación.  Sentí  que  me  quedaba  otra  vez  sola,  de  repente,  y  sin

embargo no ha cambiado nada. 

“—Alguien ha desaparecido en tu vida. 

“—Sí,  eso  es.  Cuando  murió  mamá,  ¿no  tuviste  tú  ese

sentimiento?” 

DOPPELGÄNGER

Ésta es la palabra alemana para definir al doble de una persona. Y

es  que  según  cuenta  la  leyenda,  todos  tenemos  un  doble  en  algún lugar; pero ver al propio doble puede suponer la  muerte,  y  que  lo vea  algún  familiar  o  amigo  es  síntoma  de  mala  suerte  o  de  alguna enfermedad inminente.







El primero en acuñar este término fue el novelista Jean Paul en 1796, y se refería a él como “el que camina al lado”.

En  el  cine  y  la  literatura  existen  incontables  ejemplos  de  dobles, reales e imaginarios, que nos han acompañado a lo largo de nuestra vida.  Entre  ellos  cabe  destacar  el  Hombre  Lobo  –con  su  doble faceta de hombre bestia–, el monstruo de Frankenstein –un reflejo de  lo  que  quería  ser  su  creador–,  el  Dr.  Jekyll  y  Mr.  Hyde  –un desdoblamiento  de  personalidad–  y  otros  muchos  personajes  que pueden  llegar  a  calificarse  como  esquizofrénicos,  como  los  que aparecen en las recientes  El club de la lucha y  Cisne negro.

Inspiraciones de  La doble vida de Verónica

“—¿Qué más quieres de mí? 

“—Lo quiero todo”. 

Cuando lo racional duerme, la pasión llama a la puerta.

El  amor  nos  ciega,  se  apodera  de  nosotros  y  puede  convertirnos  en seres que se entregan absolutamente a la persona amada. Antes de dar un paso  que  puede  hacernos  caer  en  el  abismo,  conviene  medir  la  pasión  del otro para saber si ambos han alcanzado el mismo grado de locura.

“—¿Qué te pasa? Estás triste. 

“—No, sí, no sé por qué. Es como si tuviera una pena. 



“—¿Por ahí? 

“—No lo sé. 

“—Voy a contarte algo divertido. 

“—No.” 

Hay ocasiones en las que, por mucho que los que nos rodean intenten animarnos y hacernos ver la vida de otra forma, necesitamos unos instantes de  soledad  para  padecer  y  digerir  el  dolor  que  sentimos,  conozcamos  o  no su origen.

Contrariamente  a  lo  que  muchos  piensan,  es  saludable  regalarnos  un momento para diseccionar y entender la angustia.

¿Destino o azar? 

Esta película es un maravilloso reflejo de cómo suceden cosas inexplicables en  nuestra  vida.  El  azar  es  el  que  lleva  a  Weronika  a  conocer  a  un  director de  orquesta  en  el  transcurso  de  un  viaje  en  tren,  el  que  la  lleva  a presentarse  a  una  audición,  el  que  la  lleva  a  cruzarse  con  su  doble  (¿o  es ella la doble de Véronique?)…

Nos gusta sentir que somos los amos absolutos de nuestra existencia.

Que  controlamos  el  curso  de  nuestra  existencia.  Que  cada  decisión  que tomamos nos acerca un poco más a los objetivos que nos hemos marcado y que están escritos en nuestro guión existencial, en nuestro proyecto de vida.

Pero ¿cuántas  cosas  importantes  en  la  vida  no  dependen  única  y exclusivamente  de  nosotros?  ¿Y  no  son  estos  acontecimientos imprevistos los que contienen la clave de nuestra felicidad? 

Alguien  triste  y  solitario  acude  a  una  cena  de  amigos  porque  uno  de éstos  insiste…  sin  saber  que  allí  conocerá  a  la  persona  con  la  que compartirá el resto de su vida. Una persona decide acompañar a un casting para  un  anuncio  a  un  amigo…  y  resulta  ser  elegida  para  protagonizarlo  e inicia una carrera exitosa en el mundo de la publicidad.

Por  peliculero  que  pueda  sonar,  todos  los  días  suceden  cosas  como éstas.  Es  la  ironía  de  un  destino  que  puede  jugar  a  nuestro  favor  si  no  nos refugiamos  en  el  miedo  y  en  la  negación,  sino  que  nos  dejamos  sorprender por  oportunidades  que  pueden  darle  un  vuelco  a  todo  lo  que  hemos  vivido hasta ese momento.

“Aunque los hombres se jacten de sus grandes acciones, muchas veces  no  son  el  resultado  de  un  gran  designio,  sino  puro  efecto  del azar” , escribió el francés François de la Rochefoucauld.

Un mundo irracional

Flitcraft  cae  en  la  cuenta  de  que  el  mundo  no  es  un  sitio  tan racional  y  ordenado  como  él  creía,  de  que  ha  estado  equivocado desde  el  principio  y  jamás  ha  entendido  ni  palabra  de  lo  que ocurría en él. Es el azar quien gobierna el mundo. Lo aleatorio nos acecha  todos  los  días  de  nuestra  vida;  una  vida  de  la  que  se  nos puede  privar  en  cualquier  momento,  sin  razón  aparente.  Cuando termina de comer, Flitcraft concluye que no tiene más remedio que someterse  a  esa  fuerza  aniquiladora,  que  debe  destruir  su  vida mediante algún gesto sin sentido, totalmente arbitrario, de negación de  sí  mismo.  Pagará  con  la  misma  moneda,  por  decirlo  así,  y  sin molestarse en volver a casa o despedirse de su familia, sin tomarse siquiera el trabajo de sacar dinero del banco, se levanta de la mesa, se dirige a otra ciudad y empieza una nueva vida.

PAUL AUSTER, 

La noche del oráculo

Que  el  azar  esté  presente  en  nuestras  vidas  no  quiere  decir  que estemos  a  su  merced.  Hay  casualidades  significativas  —Jung  las denominaba sincronicidades— y giros de la rueda de la fortuna que hacen que la vida parezca desarrollarse en un casino.

La  vida  es,  en  efecto,  un  juego  en  el  que  podemos  tomar  ciertas decisiones.  Por  ejemplo,  cuánto  dinero  queremos  apostar,  cuánto  dinero estamos  dispuestos  a  perder,  en  qué  juegos  queremos  participar  y  cuándo ha llegado el momento de retirarse. Sin embargo, nadie puede cambiar que en  un  casino,  como  en  la  vida,  el  azar  desempeña  un  papel  de  suma importancia.

El  azar  y  nuestra  actitud  ante  cada  lance,  éstos  son  los  dos componentes  de  la  vida.  Como  decía  Shopenhauer: “El  destino  baraja  las cartas, pero nosotros las jugamos” .






ATRAPADO



EN EL TIEMPO


Todo tiene consecuencias

Título original:  Groundhog Day Año: 1993

País: Estados Unidos

Duración: 101 minutos

Director: Harold Ramis

Guión: Danny Rubin y Harold Ramis (Historia: Danny Rubin) Música: George Fenton

Fotografía: John Bailey

Productora: Columbia Pictures

Reparto principal

• Bill Murray > Phil Connors

• Andie MacDowell > Rita

• Chris Elliott > Larry

• Stephen Tobolowsky > Ned Ryerson

• Brian Doyle-Murray > Buster Green

• Rick Ducommun > Gus

• Rick Overton > Ralph

• Marita Geraghty > Nancy Taylor



Argumento

El egocéntrico periodista Phil Connors es enviado a Punxsutawney junto con dos  compañeros  para  cubrir  el  festival  del  Día  de  la  Marmota.  Llegado  el momento de regresar, les sorprende una tormenta que los obliga a volver de nuevo a la pequeña ciudad. Cuando Phil se despierta al día siguiente, revive paso  por  paso  lo  que  le  sucedió  el  día  anterior.  Y  así  sucesivamente,  día tras día, hasta que, después de superar diferentes adversidades, aprende a mejorar  sus  carencias  afectivas  y  a  disfrutar  del  momento  al  máximo  con todas sus consecuencias.

¿Sabías que…? 

•  Durante  la  grabación,  la  marmota  del  tiempo  mordió  a  Bill  Murray  en  dos ocasiones.

•  El  equipo  tuvo  que  romper  a  martillazos  el  despertador  de  la  escena  en que Phil lo golpea contra el suelo, porque no lo tiró con la suficiente fuerza.

Por eso el tema  I got you babe  de Cher y Sonny Bono sigue sonando, como se evidencia en el filme.

•  En  el  punto  donde  Phil  mete  repetidamente  el  pie  en  un  charco,  los lugareños pusieron una placa que reza: “Bill Murray se paró aquí”.

•  La  pieza  Rapsodia  sobre  un  tema  de  Paganini  de  Rajmáninov,  tocada  al piano en la escena en casa de la profesora, fue interpretada realmente por Murray, quien se la aprendió de oído, ya que no sabe leer partituras.

•  Harold  Ramis,  en  un  principio,  tenía  pensado  contratar  a  Tom  Hanks, 

Chevy  Chase,  Steve  Martin  o  John  Travolta  para  interpretar  el  papel protagonista,  pero  terminó  decidiéndose  por  Murray  porque  los  otros proyectaban una imagen demasiado afable.

Un momento inolvidable

La conversación previa a la persecución policial que vive Phil, junto con otros dos hombres que ha conocido en la bolera, es una de las más profundas de la película. Dejándose llevar por la desidia que le supone revivir cada día las mismas cosas con la misma gente, Phil abre su corazón a dos desconocidos ya que sabe que, para su desgracia, al día siguiente será como si nada de eso hubiera pasado.

“—Una  vez  estuve  en  las  islas  Vírgenes.  Conocí  a  una  chica; 

comimos langosta, bebimos piña colada… Al ponerse el sol hicimos el

amor  como  nutrias  marinas. Aquél  sí  que  fue  un  día  bastante  bueno. 

¿Por qué no puedo tener aquel día? Otra vez, y otra, y otra…

“—¿Sabes?  Algunos  tipos  mirarían  este  vaso  y  dirían:  ‘Ese  vaso

está medio vacío.’ Otros en cambio dirían: ‘Ese vaso está medio lleno’. 

Y yo diría que tú eres de esos tipos del vaso medio vacío, ¿no es así? 

“—¿Qué  haríais  vosotros  si  estuvierais  atrapados  en  un  lugar,  y

cada día fuera el mismo, y nada de lo que hicierais importara? Ése es

el resumen de mi vida.” 









LA GAYA CIENCIA

La  idea  original  de  la  película  proviene  del  libro  La  gaya  ciencia, de  Friedrich  Nietzsche,  en  el  que  el  protagonista  revive  el  mismo día  una  y  otra  vez.  “¿Qué  ocurriría  si,  un  día  o  una  noche,  un demonio  se  deslizara  furtivamente  en  la  más  solitaria  de  tus soledades  y  te  dijese:  ‘Esta  vida,  como  tú  ahora  la  vives  y  la  has vivido,  deberás  vivirla  aún  otra  vez  e  innumerables  veces,  y  no habrá en ella nunca nada nuevo, sino que cada dolor y cada placer, y  cada  pensamiento  y  cada  suspiro,  y  cada  cosa  indeciblemente pequeña  y  grande  de  tu  vida  deberá  retornar  a  ti,  y  todas  en  la misma secuencia y sucesión’. ¿No te arrojarías al suelo, rechinando los  dientes  y  maldiciendo  al  demonio  que  te  ha  hablado  de  esta forma?”,  plantea  en  uno  de  los  fragmentos  del  libro.  Del  mismo modo, el guionista del filme, Danny Rubin, se inspiró también en la novela  Entrevista  con  el  vampiro   y  la  idea  que  plantea  ésta  de cómo sería vivir para siempre.

Inspiraciones de  Atrapado en el tiempo

El  pasado,  muerto  está.  Nadie  sabe  lo  que  sucederá  en  el  futuro  porque está  por  venir.  Así  que  sólo  nos  queda  una  opción  posible:  disfrutar  del presente. Ése es el mensaje final que se desprende de la película de Harold Ramis.

En  el  momento  en  el  que  el  protagonista  se  da  cuenta  de  que  con  su agria  forma  de  ser  no  va  a  ninguna  parte,  empieza  a  aprender  lo  que  es verdaderamente importante para alcanzar la felicidad.

“¿Y si no hay un mañana? ¡Hoy no lo ha habido!” 

“No  importa  lo  que  pase  el  resto  de  mi  vida.  Ahora  soy  feliz, 

porque te quiero.” 

“Creo  que  no  voy  a  vivir  bajo  sus  reglas  nunca  más;  hay  que  ser

consecuente.” 

“—¿No  te  preocupa  el  colesterol,  el  cáncer  de  pulmón,  los

michelines…? 

“—No me preocuparé por nada nunca más.” 

“—La  gente  pone  demasiado  énfasis  en  su  carrera.  Ojalá  todos

viviéramos en la montaña a gran altura; ahí es donde me veo dentro de

cinco años. ¿Y tú? 

“—Estoy de acuerdo pero me gusta dejarme llevar por la corriente

a ver qué ocurre.” 

Con estas frases y diálogos la película reafirma el conocido refrán: “No dejes  para  mañana  lo  que  puedas  hacer  hoy”.  Porque…  ¿Y  si  mañana  no estamos  aquí?  Vive  el  momento  y  vívelo  bien.  Ama,  llora,  ríe  mientras  la vida te lo permita.

“Nunca podré amar a alguien como tú porque tú sólo te amas a ti

mismo.” 

Necesitamos tener amor propio, pero otra cosa es que el narcisismo se apodere  de  nosotros.  Cuando  una  persona  no  es  capaz  de  reconocer  sus propios  errores,  sino  que  se  alaba  a  sí  misma  de  forma  constante  como  si tuviera la razón absoluta en todo, lo único que genera es antipatía y que los 

demás se distancien de él.

“Quizá no sea una maldición. Todo depende del punto de vista.” 

La clave de todo lo que nos sucede en esta vida es el optimismo. Una persona positiva, que se enfrenta a las dificultades con una sonrisa, tiene la mitad  del  juego  ganado,  ya  que  la  sintonía  mental  positiva  contribuye  a generar  constantes  ideas  y  alternativas,  mientras  que  el  pesimista  estrecha su horizonte de posibilidades hasta la nada.

Todos hemos tenido alguna vez la sensación de que nuestra vida se estaba repitiendo.  Como  si  hubiéramos  agotado  todas  nuestras  posibilidades.  Es desesperante  sentir  que  la  rutina  y  el  hastío  se  adueñan  de  nuestra cotidianidad.

El  filósofo  rumano  Emil  Cioran  escribió: “No  son  los  males  violentos los  que  nos  marcan,  sino  los  males  sordos,  los  insistentes,  los tolerables,  aquellos  que  forman  parte  de  nuestra  rutina  y  nos  minan meticulosamente como el tiempo” .

El  protagonista  de  la  película  está  condenado  a  revivir  siempre  el mismo  día:  una  jornada  anodina,  aburrida,  gris…  Bill  Murray  es,  en  la película,  un  tipo  tedioso  e  insoportable.  No  sabe  establecer  vínculos saludables  con  los  demás,  y  vive  completamente  amargado.  El  bucle temporal en el que queda atrapado es, de algún modo, un purgatorio del que sólo  saldrá  si  recupera  el  respeto  por  los  demás  y  por  sí  mismo.  Es  su oportunidad  para  aprender  de  los  errores  cometidos  consciente  o inconscientemente. Para cambiar el gris por vivencias más luminosas.

La apatía es la gran enemiga de una rutina positiva, una continuidad de  costumbres,  relaciones  y  actividades  que  no  necesariamente  nos  anclan en el tedio o a la rabia, sino que conforman un día a día agradable, creativo, generador de estabilidad emocional.

Al  mirar  de  frente  a  la  vida,  con  la  ilusión  y  la  curiosidad  necesarias para  estar  receptivos  a  nuevas  experiencias,  vencemos  en  eso  que conocemos como felicidad.

Aceptar lo que hay

La  única  manera  de  relajarse  es  aceptar  la  existencia.  Siéntate  en silencio,  escucha  todo  lo  que  está  sucediendo  a  tu  alrededor  y serénate. Acepta, relájate, y de repente sentirás una inmensa energía surgiendo  en  ti,  mientras  tu  respiración  se  hace  más  profunda  y tranquila. La respiración se puede tomar de dos maneras porque es un puente. Una de sus partes está unida a ti, la otra parte está unida a  la  existencia.  Por  eso  puede  entenderse  de  dos  formas.  Puedes tomártela como una acción voluntaria, inhalando o exhalando más profundamente. Pero si no haces nada, entonces también continúa, es involuntaria, pues la otra parte está unida a la existencia misma.

Puedes  imaginarte  como  si  la  estuvieras  introduciendo  en  tu interior: la estás respirando. O imaginarte todo lo contrario: que te está  respirando.  Y  este  otro  modo  tiene  que  ser  comprendido porque  te  llevará  a  una  profunda  relajación.  No  es  que  tú  estés respirando, sino que la existencia te está respirando. Es un cambio de visión y sucede por sí mismo. Si continúas aceptándolo todo y relajándote,  el  aire  te  une  al  mundo.  La  existencia  te  está respirando.  Se  introduce  en  ti,  sale  de  ti.  A  cada  momento  te rejuvenece,  a  cada  momento  te  hace  vivo  una  y  otra  vez.  De repente  sientes  que  te  has  enamorado  de  la  totalidad  y  que  el  otro ha dejado de ser el otro. En el otro tú también vives. Aquel “árbol de  allí”  de  alguna  manera  está  relacionado  contigo.  Tocas  una brizna  de  hierba  y  has  tocado  las  estrellas  porque  todo  está relacionado. La existencia es orgánica. Es una, es una unidad.

OSHO, 

Música ancestral en los pinos






TRAINSPOTTING


Viaje a ninguna parte

Título original:  Trainspotting Año: 1996

País: Gran Bretaña

Duración: 90 minutos

Director: Danny Boyle

Guión: John Hodge

Música: Iggy Pop, entre otros

Fotografía: Brian Tufano

Productora:  Channel  Four  Films.  Figment  Film  /  The  Noel  Gay  Motion Picture Company. Producer: Andrew MacDonald Reparto principal

• Ewan McGregor > Renton

• Robert Carlyle > Begbie

• Jonny Lee Miller > Sick Boy

• Ewen Bremner > Spud

• Kelly MacDonald > Diane

• Kevin McKidd > Tommy

• Peter Mullan > Swanney

• James Cosmo > Mr. Renton

• Eileen Nicholas > Mrs. Renton

• Susan Vidler > Allison

• Pauline Lynch > Lizzy



Argumento

El  escocés  Mark  Renton  y  sus  amigos  viven  en  su  mundo  imaginario  de viajes  psicotrópicos  y  pinchazos  de  heroína.  Ésa  es  la  vía  que  ha  escogido Renton,  por  encima  de  todo  a  lo  que  aspira  cualquier  ser  humano  y,  a  lo largo  del  camino,  viviremos  junto  a  él  experiencias  bastante  extrañas  e incluso  alucinaciones;  pero,  sobre  todo,  lo  acompañaremos  en  sus  penas, traiciones, sufrimientos y angustias.

¿Sabías que…? 

•  El  término  trainspotting  tiene  dos  significados:  el  primero  define  un  hobby consistente  en  observar  ávidamente  todos  los  trenes  que  pasan  por  una estación  concreta  e  ir  anotando  sus  características;  el  segundo  hace referencia a inyectarse heroína en vena.

•  El  primer  plano  de  la  inyección  de  heroína  parte  del  filme  Drugstore Cowboy.

• La idea de que la película incitaba el consumo de drogas entre los jóvenes generó una gran polémica en la época en que fue estrenada.

• Está considerada por la Academia de Cine del Reino Unido entre las cinco mejores películas británicas de todos los tiempos.





Un momento inolvidable

Pese  a  todas  las  escenas  que  explicitan  que  los  personajes  viven  en  un torbellino  de  frustración  y  momentos  extremos,  este  monólogo  del protagonista  nos  enseña  que  lo  único  que  importa  es  vivir,  siempre  que  no califiquemos la propia existencia como una partida perdida de antemano: “Elige  la  vida.  Elige  un  empleo.  Elige  una  carrera.  Elige  una

familia.  Elige  un  televisor  grande  que  te  cagas;  elige  lavadoras, 

coches, equipos de compact disc y abrelatas eléctricos. Elige la salud, 

colesterol bajo y seguros dentales. Elige pagar hipotecas a interés fijo. 

Elige un piso piloto. Elige a tus amigos. Elige ropa deportiva y maletas

a juego. Elige pagar a plazos el traje de marca en una amplia gama de

putos  tejidos.  Elige  el  bricolaje  y  preguntarte  quién  coño  eres  los

domingos por la mañana. Elige sentarte en el sofá a ver teleconcursos

que embotan la mente y aplastan el espíritu mientras llenas tu boca de

puta  comida  basura.  Elige  pudrirte  de  viejo  cagándote  y  meándote

encima  en  un  asilo  miserable  siendo  una  carga  para  los  niñatos

egoístas y hechos polvo que has engendrado para reemplazarte. Elige

tu futuro. Elige la vida. Pero ¿por qué iba yo a querer hacer algo así? 

Yo  elegí  no  elegir  la  vida.  Yo  elegí  otra  cosa.  ¿Y  las  razones?  No  hay

razones. ¿Quién necesita razones cuando tienes heroína?” .







YO, CRISTINA F

Basada  en  la  novela  de  Irvine  Welsh  publicada  en  1993, Trainspotting  fue  llevada  primero  al  teatro  y  luego  al  cine.  Y  es que la drogadicción ha sido, es y será un tema bastante recurrente en la gran pantalla.

Buena  muestra  de  ello  es  la  película  alemana  Yo,  Cristina  F,  del director  Uli  Edel,  basada  en  el  libro  Los  niños  de  la  estación  del zoo (en su versión en castellano), de los periodistas Kai Hermann y Horst  Hieck.  Presentada  en  1981,  narra  la  historia  real  de Christiane, una niña de catorce años que, enganchada a la heroína, se  prostituye  para  costearse  su  adicción.  Con  el  paso  de  los  años, las drogas le han arrebatado a sus amigos –algunos han muerto por culpa de la heroína–, su salud e incluso la custodia de su hijo.

Inspiraciones de  Trainspotting

A pesar de que ciertas drogas pueden suponer una forma de divertimento, la mayoría  de  las  veces  conducen  a  la  adicción  y  la  devastación,  y  ése  es  el drama que se narra en esta película.

“Cuando estás enganchado tienes una única preocupación, pillar, 

y  cuando  te  desenganchas  de  pronto  tienes  que  preocuparte  de  un



montón  de  otras  mierdas.  No  tengo  dinero,  no  puede  ponerme  pedo. 

Tengo  dinero,  bebo  demasiado.  No  consigo  una  piba,  no  echo  un

polvo.  Tengo  una  piba,  demasiado  agobio.  Tienes  que  preocuparte  de

las  facturas,  de  la  comida,  de  algún  puto  equipo  de  fútbol  que  nunca

gana.  De  las  relaciones  personales,  y  de  todas  las  cosas  que  en

realidad  no  importan  cuando  estás  auténtica  y  sinceramente

enganchado al caballo.” 

“La gente se cree que esto no es más que miseria y desesperación

y  muerte  y  toda  esa  mierda  que  no  hay  que  olvidar,  pero  lo  que

olvidan  es  el  placer  que  supone.  De  lo  contrario  no  lo  haríamos. 

Después  de  todo  no  somos  gilipollas,  joder.  Bueno,  al  menos  no  tan

gilipollas.” 

“Coge  el  mejor  orgasmo  que  hayas  tenido,  multiplícalo  por  mil  y

ni siquiera andarás cerca.” 

Pese  a  todos  estos  comentarios  positivos  respecto  al  consumo  de drogas  que  aparecen  en  la  cinta,  el  trasfondo  y  la  miseria  que  viven  los protagonistas  adictos  muestran  la  otra  cara  de  la  misma  moneda.  Tras  la adicción  se  vislumbra  una  falta  de  metas,  una  actitud  autodestructiva  que empuja a eludir la realidad.

“Diane  tenía  razón.  El  mundo  está  cambiando,  la  música  está

cambiando,  las  drogas  están  cambiando,  hasta  los  tíos  y  tías  están

cambiando.  Dentro  de  unos  años  no  habrá  ni  tíos  ni  tías,  sólo

gilipollas.” 

Es  preciso  saber  evolucionar  con  los  tiempos  y  sus  transformaciones, con los inconvenientes y las bondades que ofrece la vida. No debemos bajar los brazos y darnos por vencidos aunque las circunstancias nos depriman o nos inciten a resignarnos. Quejarnos es una pérdida de tiempo.

Los paraísos artificiales

Muchas personas en todo el mundo, tanto jóvenes como adultos, se refugian en las drogas. Las razones que pueden llevar a una persona al consumo son varias  —la  soledad,  la  incapacidad  para  encontrar  un  sentido  a  la  vida,  el dolor  emocional  de  una  infancia  desdichada,  el  miedo  a  enfrentarse  a  los desafíos…—,  pero  todas  coinciden  en  algo:  acaban  confluyendo  en  un deterioro físico y psicológico.

A pesar de que  Trainspotting puede ser divertida, pone de manifiesto el vacío y la desesperación en que viven muchos adictos. Es evidente que las drogas  permiten  viajar  rápidamente  a  un  paraíso  provisional,  un  limbo  en  el que no hay que preocuparse de nada, donde todo es fácil y, como dice uno de  los  personajes  de  la  película,  no  hay  que  preocuparse  “de  las

relaciones  personales,  y  de  todas  las  cosas  que  en  realidad  no

importan  cuando  estás  auténtica  y  sinceramente  enganchado  al

caballo”. 

Pero es un paraíso artificial y momentáneo. Luego, hay que regresar a la vida real, y los problemas no se han esfumado, continúan ahí.

Cuando  hablamos  de  drogas,  también  podemos  referirnos  a  otras nociones o emociones a las que nos aferramos para no afrontar lo que nos duele  o  nos  intimida.  Si  nos  evadimos,  que  sea  para  divertirnos  sin  efectos secundarios. Al recrearnos en relaciones tóxicas, por ejemplo, creemos vivir en un paraíso que resulta tan artificial como el de los narcóticos y que mina nuestra autoestima.

Tomar la responsabilidad de nuestra vida puede parecer costoso, pero es el único camino hacia la libertad personal. Sin drogas ni aditivos. 

¿Control mental? 

La  utilización  de  drogas  ilegales  se  produce  en  la  actualidad  en todos  los  estratos  de  la  sociedad;  así,  el  consumo  de  alcohol  y  de determinadas  drogas  está  muy  extendido  entre  los  adolescentes, mientras  que  la  gente  con  poder  adquisitivo  toma  las  llamadas drogas  recreativas,  como  la  cocaína,  y  en  los  barrios  marginales tienen más éxito el crack y la heroína.

Muchas  de  las  formas  en  que  la  gente  utiliza  sustancias químicas,  tanto  legales  como  ilegales,  para  obtener  una  sensación de  control,  paz  mental,  relajación  y  bienestar  interior  son, básicamente,  ejemplos  de  intentos  de  enfrentamiento  inadecuados, y son particularmente insanos cuando se convierten en habituales y en  el  único  o  principal  medio  que  utilizamos  para  controlar nuestras reacciones al estrés.

JON KABAT-ZINN, 

Vivir con plenitud las crisis






EL CLUB



DE LA LUCHA


Construir  versus destruir Título original:  Fight Club

Año: 1999

País: Estados Unidos

Duración: 139 minutos

Director: David Fincher

Guión: Jim Uhls

Música: The Dust Brothers (Michael Simpson y John King) Fotografía: Jeff Cronenweth

Productora: Fox 2000 Pictures / Regency Enterprises / Linson Films Reparto principal

• Brad Pitt > Tyler Durden

• Edward Norton > Narrador

• Helena Bonham Carter > Marla Singer • Meat Loaf > Robert Bob Paulson

• Jared Leto > Angel Face

• Van Quattro > Detective Andrew

• Markus Redmond > Detective Kevin

• Michael Girardin > Detective Walker • Rachel Singer > Chloe

• Eion Bailey > Ricky



Argumento

Un  joven  que  padece  insomnio  acaba  viviendo  con  un  vendedor  de  jabón llamado  Tyler  Durden.  Para  ello,  sólo  tiene  que  cumplir  con  una  petición  de su nuevo compañero de aventuras: “Golpéame tan fuerte como puedas”. Lo que  empezó  como  una  pelea  entre  dos  nuevos  amigos  desemboca  en  más luchas  a  puñetazo  limpio  que  van  ganando  adeptos,  con  lo  que  finalmente deciden  crear  el  llamado  Club  de  la  Lucha:  un  club  selecto  y  secreto  que tendrá  una  aceptación  más  que  positiva  y  en  el  que  los  socios  pueden descargar toda su ira y sentirse vivos.

¿Sabías que…? 

•  La  editora  de  la  película  hizo  que  se  cambiara  uno  de  los  ingredientes necesarios  para  fabricar  cada  una  las  bombas  que  aparecen,  ya  que  son fórmulas verídicas.

• David Fincher, tras el estreno del filme, debutó como director de anuncios para  Nike,  Coca-Cola  y  Chanel,  además  de  dirigir  varios  videoclips  para Aerosmith, Madonna y los Rolling Stones.

•  El  director  rodó  varias  escenas  en  las  que  Bonham  Carter  y  Brad  Pitt practicaban  desnudos  diversas  posturas  del  Kama  Sutra.  Más  adelante, Carter  explicó,  lamentándose,  la  frustración  que  sintió  al  no  poder aprovechar la situación para disfrutar de verdad sexualmente con Pitt.

• Esta misma actriz tuvo que llevar zapatos de plataforma durante el rodaje, ya  que  era  demasiado  bajita  comparada  con  los  otros  protagonistas,  cuya estatura era superior a la suya en más de 20 centímetros.



Un momento inolvidable

Los instantes más recordados de la película, violencia aparte, son dos: una conversación que tiene lugar entre el protagonista y Tyler, y un discurso que este último ofrece a los socios del Club de la Lucha. En ambos, el fabricante de  jabón  nos  deleita  con  un  mensaje  claro  sobre  la  sociedad  y  el consumismo.

“—Entonces, ¿qué somos? 

“—Qué sé yo, ¿consumidores? 

“—Así  es,  consumidores,  subproductos  obsesionados  por  un

estilo  de  vida.  Asesinato,  delito,  pobreza…  son  cosas  que  no  me

incumben.  Lo  que  sí  me  importa  son  las  revistas  de  famosos,  una

televisión  con  500  canales,  el  nombre  de  alguien  en  mi  ropa  interior, 

crecepelos,  Viagra  (…)  Que  os  follen  a  ti  y  a  tu  sofá  diseñado  con

franjas  verdes.  En  mi  opinión  nadie  debe  realizarse;  yo  digo  ‘Deja  de

ser  perfecto’.  Yo  digo  ‘Evolucionemos,  no  intentemos  cambiar  el

futuro’.  Mi  postura  es  ésa  pero  podría  equivocarme  y  acabar  en  una

terrible tragedia. 

“—No, sólo son objetos, no es una tragedia. (…)

“—Lo que posees acabará poseyéndote.” 

“Veo  mucho  potencial  pero  está  desperdiciado.  Toda  una

generación  trabajando  en  gasolineras,  sirviendo  mesas  o  siendo

esclavos  oficinistas.  La  publicidad  nos  hace  desear  coches  y  ropas, 

tenemos  empleos  que  odiamos  para  comprar  mierda  que  no

necesitamos.  Somos  los  hijos  malditos  de  la  historia,  desarraigados  y

sin  objetivos.  No  hemos  sufrido  una  gran  guerra  ni  una  depresión. 

Nuestra  guerra  es  la  guerra  espiritual;  nuestra  gran  depresión  es

nuestra  vida.  Crecimos  con  la  televisión  que  nos  hizo  creer  que  algún

día  seríamos  millonarios,  dioses  del  cine  o  estrellas  del  rock,  pero  no









lo  seremos,  y  poco  a  poco  lo  entendemos,  lo  que  hace  que  estemos

muy cabreados.” 

EL PÚBLICO SIEMPRE

LLEVA LA RAZÓN

La  película  se  basa  en  el  libro  Fight  Club,  escrito  por  Chuck Palahniuk  en  1996.  El  mensaje  de  protesta  frente  a  la  sociedad  de consumo aparece en la novela, que fue duramente criticada por las tan precisas descripciones de las escenas violentas. De igual forma, los  críticos  se  cebaron  con  el  filme  dirigido  por  Fincher. Además, Fox retiró toda su publicidad. Pese a todo,  El Club de la Lucha se ha  convertido  en  una  de  las  películas  más  importantes  del  cine estadounidense contemporáneo, una cinta de culto, en definitiva.

Inspiraciones de  El club de la Lucha

El  amor,  la  verdad  y  las  cuestiones  existenciales  que  nos  preocupan  están presentes en cada uno de los fotogramas de esta película.

“Todos  sabemos  que  se  puede  dañar  más  a  la  persona  que

quieres; pero también puede ser al revés.” 

“Siempre lastimas a quien amas.” 

“El condón es el zapatito de cristal de nuestra generación; bailas

con él toda la noche y luego lo tiras.” 

Para  amar  tenemos  que  estar  también  dispuestos  a  exponernos  al sufrimiento, ya que todo sentimiento profundo conlleva sensaciones positivas y dolorosas al mismo tiempo.

“Y  entonces  ocurrió  algo,  me  solté;  me  sumí  en  el  olvido  oscuro, 

silencioso  y  completo.  Encontré  la  libertad.  Al  perder  la  esperanza, 

hallé la libertad.” 

“Sólo cuando se pierde todo somos libres para actuar.” 

Estas  reflexiones  evocan  la  libertad,  la  necesidad  que  sentimos  de desapegarnos de nuestra vida, de nuestras pertenencias y obligaciones para dar  rienda  suelta  a  lo  que  verdaderamente  necesitamos:  dar  un  paso  al frente y ser nosotros mismos.

“Su mentira reflejaba la mía.” 

“—Cuando  la  gente  cree  que  te  estás  muriendo  es  cuando

escuchan la verdad…

“—En vez de estar esperando turno para hablar.” 

Atrevernos  a  ser  honestos  supone  el  primer  paso  para  que  los  demás lo sean con nosotros. Solemos comportarnos cual reflejos del otro y, cuando nos mienten, devolvemos la imagen del mentiroso mintiendo. Sin embargo, el único  refugio  es  ser  transparentes  y  no  querer  aparentar  ser  quienes  no somos.



Lo superfluo de lo material

El Club de la Lucha es una película en la que los protagonistas se pelean de forma  gratuita  y  continua.  Y  es  que  el  guión  también  golpea  al  espectador con fuerza. Y el consumismo es, sin duda, una de las principales  víctimas de la película.

Muchas  personas  que  pueden  permitírselo,  cuando  pasan  por  un momento  complicado  de  su  vida  o,  simplemente,  tienen  una  mala  tarde,  se desahogan comprando. Entre los muchos temas que denuncia esta película, encontramos  la  relación  proporcional  que  existe  entre  insatisfacción  y consumismo: cuanto más insatisfecho está uno con su propia vida, más sencillo  es  que  caiga  en  una  vorágine  de  consumo  sin  sentido.  Y

mostrar  esta  realidad,  en  la  que  viven  tantas  personas,  es  uno  de  los grandes aciertos de la cinta.

“Únicamente  cuando  se  pierde  todo  somos  libres  para  actuar.” 

Ésta es una de las frases más impactantes de la cinta. Tan grabada quedó en mi mente que, cuando años después vi la película  Hacia rutas salvajes, la recordé.

Esta  otra  película  cuenta  la  historia  real  de  Christopher  McCandless, quien,  a  principios  de  los  años  noventa,  dejó  la  civilización,  regaló  todo  su dinero  y  se  fue  a  vivir  solo,  a Alaska,  en  plena  naturaleza,  hasta  que  murió de  hambre.  Dimitió  del  consumismo. “No  es  más  rico  el  que  más  tiene, sino el que menos necesita” , dice el refrán.

Sin llegar a los extremos de los protagonistas de  El Club de la Lucha, o  del  joven  e  ingenuo  Christopher  McCandless,  vale  la  pena  que  nos paremos  a  pensar  si  poseemos  a  nuestros  objetos  o  son  ellos  los  que  nos poseen a nosotros.

Falsas expectativas

que vuelven a su lugar

Para un adecuado funcionamiento de la sociedad de consumidores es  condición  sine  qua  non  que  entre  las  creencias  populares  y  las realidades  de  los  consumidores  se  extienda  un  ámbito  de hipocresía.  Toda  promesa  debe  ser  engañosa  o,  cuando  menos, exagerada  para  que  prosiga  la  búsqueda.  Sin  esa  frustración reiterada  de  deseos,  la  demanda  de  los  consumidores  podría agotarse  rápidamente  y  la  economía  orientada  al  consumidor perdería  fuelle.  (…)  El  consumismo  es,  por  ese  motivo,  una economía  de  engaño,  exceso  y  desperdicio.  Pero  el  engaño,  el exceso y el desperdicio no son síntomas de su mal funcionamiento, sino  garantía  de  su  salud  y  el  único  régimen  bajo  el  que  se  puede asegurar  una  sociedad  de  consumidores.  El  amontonamiento  de expectativas  truncadas  viene  acompañado  paralelamente  de montañas  cada  vez  más  altas  de  artículos  arrojados  a  la  basura, productos  de  ofertas  anteriores  con  los  que  los  consumidores habían  esperado  en  algún  momentos  satisfacer  sus  deseos  (o  con los que se les había prometido que podrían satisfacerlos).

ZYGMUNT BAUMAN, 

Vida líquida






UNA HISTORIA



VERDADERA


Querer es poder

Título original:  The Straight Story Año: 1999

País: Estados Unidos

Duración: 111 minutos

Director: David Lynch

Guión: John Roach y Mary Sweeney Música: Angelo Badalamenti

Fotografía: Freddie Francis

Productora:  Coproducción  EE.  UU.-Francia;  Le  Studio  Canal+  /  Les  Films Alain Sarde / Picture Factory & Film Four Reparto principal

• Richard Farnsworth > Alvin

• Sissy Spacek > Rose

• Harry Dean Stanton > Lyle

• Everett McGill > Tom

• John Farley > Thorvald





Argumento

Alvin Straight, un viudo de setenta y tres años que reside en Iowa junto a su hija  discapacitada,  padece  pérdida  de  visión  y  problemas  de  cadera  que prácticamente  le  impiden  mantenerse  en  pie.  Aun  así,  cuando  recibe  una llamada  que  le  avisa  de  que  su  hermano  Lyle  —quien  vive  en  Wisconsin  y con  el  que  no  se  habla  desde  hace  una  década—  ha  sufrido  un  infarto, decide  ir  a  verlo  sin  dudarlo.  La  fórmula  escogida  no  es  otra  que  la  de recorrer  los  500  kilómetros  que  los  separan  usando  un  modesto  medio  de transporte: su cortacésped.

¿Sabías que…? 

•  La  película  cuenta  la  historia  real  de  Alvin  Straight,  que  viajó  en cortacésped  para  visitar  a  su  hermano  cuatro  años  antes  de  la  producción del filme. Dos años después de ese viaje, Alvin falleció.

• El equipo de rodaje, para recrear los pasos del auténtico Straight, visitaron todos  los  lugares  de  su  recorrido,  donde  conocieron  a  gente  que  se  había cruzado con él.

• En una escena de la película, aparecen los padres de David Lynch.





Un momento inolvidable

El  orgullo,  la  ira  y  la  vanidad  son  emociones  negativas  que  nos  crean  un sinfín  de  problemas.  Y,  si  no,  que  se  lo  digan  al  protagonista  de  esta película  que,  tras  años  sin  hablarse  con  su  hermano,  decide  tragarse  su orgullo e ir en su busca y enriquecer su vida.

Y  es  que  el  perdón  y  el  olvido  son  los  mejores  remedios  contra  las preocupaciones y los dolores del alma.

“No hay nadie que conozca mejor la vida de uno que un hermano de edad similar. Éste sabe mejor que nadie en el mundo quién eres. Yo le dije a mi hermano cosas imperdonables la última vez que nos vimos, pero  estoy  tratando  de  olvidarlo.  Este  viaje  es  un  trago  duro  de  mi orgullo. Sólo espero que no sea demasiado tarde… Un hermano es un hermano.” 

"Mezclas  esas  dos  cosas  con  licor  y  tienes  como  resultado  dos

hermanos  que  no  se  han  hablado  en  diez  años.  Lo  que  sea  que  fuere

que  nos  hizo  enfadar  tanto  ya  no  importa.  Quiero  hacer  las  paces, 

quiero  sentarme  a  su  lado,  mirar  las  estrellas,  como  hacíamos  hace

mucho tiempo.” 


MIRADA MAESTRA






David Lynch dirigió en 1999 esta película, en cuyo guión participó la  que  por  entonces  era  su  compañera,  Mary  Sweeny.  En  su estreno, agradó sobremanera a la crítica, pero no obtuvo premios y no  gustó  al  gran  público.  Muchos  seguidores  del  director  no  le perdonaron  la  ruptura  que  significaba  ésta  con  respecto  a  sus anteriores  trabajos  porque  no  supieron  ver  la  fidelidad  poco evidente a su estilo.

Con  todo,  Lynch,  muestra  en  Una  historia  verdadera  que, además  de  un  gran  director  de  cine,  es  un  gran  autor,  porque  fue capaz de tomar un material ajeno a su terreno y dotarlo de su estilo personal sin alterar el espíritu original.

Inspiraciones de  Una historia verdadera

Esta película nos deleita con excelsas reflexiones sobre el paso de los años, la madurez y el anhelo del regreso a la amada juventud. Pero, a la vez, nos deslumbra  con  la  sabiduría  y  el  coraje  que  podemos  alcanzar  si  nos proponemos dejar atrás el resentimiento y las prejuicios.

“—Cuando se es joven no se piensa en la vejez. No se debería. 

“—Pero debe haber algo bueno en el hecho de hacerse viejo. 

“—Bueno,  no  puedo  imaginar  nada  bueno  en  el  hecho  de  ser

ciego  y  cojo  a  la  vez. Al  mismo  tiempo  a  mi  edad  ya  conozco  todo  lo

que  la  vida  puede  enseñarme.  Ahora  sé  separar  el  trigo  de  la  paja  y

dejar caer el polvo. 

“—Entonces, ¿qué es lo peor de ser viejo, Alvin? 



“—Bueno,  lo  peor  de  ser  viejo  es  acordarse  de  cuando  eras

joven.” 

Este  diálogo  que Alvin  mantiene  con  un  ciclista  es  la  muestra  perfecta del  punto  nostálgico  que  Lynch  ha  querido  dar  a  los  personajes  de  cierta edad. Sin embargo, el director también hace una alegoría de la sabiduría y la paz interior que nos regalan los años.

“—Les daría a cada uno un palo y uno a uno les diría: ‘Rompedlo’. 

Podrían hacerlo fácilmente. Entonces les diría: ‘Atad los palos entre sí

y  tratad  de  romperlo,  y  no  podrían,  y  ese  fajo  de  palos…  Eso  es  la

familia.” 

Como  no  podía  ser  de  otra  manera,  la  historia  refleja  constantemente que la unión, los vínculos emocionales, hacen la fuerza.

“—Quiero agradecerle la amabilidad brindada a un extraño.” 

Y es que en multitud de ocasiones nos encontramos con personas que, de  manera  altruista,  nos  ayudan  y  nos  guían  en  el  camino  que  debemos seguir  para  encontrar  y  alcanzar  aquello  que  andamos  buscando.  Es  el perfecto  ejemplo  de  la  humanidad,  de  la  solidaridad,  de  dar  para  crecer  en espíritu.

En  la  Epístola  a  los  Hebreos  se  dice:  “Nunca  hay  que  denegar  la hospitalidad  a  los  forasteros,  ya  que  hay  quien  ha  estado  en  compañía  de ángeles sin saberlo”.

El lastre del orgullo

“Si  eres  orgulloso  conviene  que  ames  la  soledad;  los  orgullosos siempre  se  quedan  solos” ,  escribió  el  poeta  y  escritor  mexicano  Amado Nervo.

Es curioso que, muchas veces, las discusiones más agrias se den entre hermanos.  Probablemente  tiene  que  ver  con  el  hecho  de  que las discusiones  y  las  tensiones  más  fuertes  siempre  se  producen  con  las personas que amamos.

El  protagonista  de  la  película  toma  la  que,  sin  duda,  es  una  de  las mejores  decisiones  de  su  vida:  se  traga  su  orgullo  para  ir  a  visitar  a  su hermano  antes  de  que  éste  fallezca.  ¿Cuántas  personas  se  habrán arrepentido  de  no  haberle  dicho  a  un  ser  querido  lo  mucho  que  lo  amaban antes de que éste muriera?

Y  es  que  el  orgullo  puede  ser  un  pesado  lastre,  a  la  vez  que  una especie  de  defensa. El  orgulloso  se  siente  como  un  animal  acorralado cuando alguien le muestra una parte de sí mismo que no quiere ver. 

Cuando  un  animal  se  siente  acorralado,  se  defiende  con  uñas  y dientes.  Como  dijo  el  filósofo  griego  Sócrates: “El  orgullo  engendra  al tirano.  El  orgullo,  cuando  inútilmente  ha  llegado  a  acumular imprudencias y excesos, remontándose sobre el más alto pináculo, se precipita en un abismo de males, del que no hay posibilidad de salir” .

El  argumento  de  esta  conmovedora  película  es  una  alegoría  del  viaje que  debemos  hacer  para  reencontrarnos  con  el  otro. Cuando  estallan  las diferencias  entre  dos  personas  que  se  aman,  corresponde  a  la  más fuerte tomar la iniciativa de la reconciliación. 

Amar es perdonar y perdonarse por no ser siempre capaz de entender, es  estar  dispuesto  a  recorrer  la  distancia  que  nos  separa  de  nuestro hermano  —biológico  o  espiritual—  para  ser  consciente,  al  final,  de  lo  cerca que estábamos.

Adiós a los erizos

Lo que impide a los hombres entenderse es, ante todo, su orgullo.

El orgullo hace del hombre un erizo, que no puede tocar a otro sin herirle.  Hablemos  primero  del  orgullo  de  los  grandes.  Lo  que  me desagrada en ese rico que pasa en su carruaje no es su coche, ni su vestido, ni el número y el empaque de sus criados: es su desprecio.

No me molesta que posea una gran fortuna, a menos que yo tenga mal carácter. Pero me molesta con razón que me salpique de lodo, me atropelle, manifieste en toda su actitud que nada significo a sus ojos, porque no soy rico como él. Me impone, después de todo, un sufrimiento,  y  un  sufrimiento  inútil.  Me  humilla  y  me  insulta gratuitamente.  No  ya  lo  más  vulgar  que  hay  en  mí,  sino  lo  más noble, se levanta frente a este orgullo que hiere. No me acuséis de envidia, no siento ninguna; mi dignidad de hombre es la atacada.

GABRIELA MISTRAL, 

Lecturas para maestros





SABIDURÍA GARANTIZADA

Espíritu zen

Título original:  Erleuchtung Garantiert Año: 2000

País: Alemania

Duración: 109 minutos

Director: Doris Dörrie

Guión: Doris Dörrie y Ruth Stadler Música: Anthony Lew Shun

Fotografía: Hans Karl Hu

Productora: Megaherz TV Fernsehproduktion Reparto principal

• Uwe Ochsenknecht > Uwe

• Gustav-Peter Wöhler > Gustav

• Petra Zieser > Petra

• Ulrike Kriener > Ulrike

• Anica Dobra > Anica

• Heiner Lauterbach > Heiner

• Wilson Gonzalez Ochsenknecht > Wilson • Jimi Blue Ochsenknecht > Jimi





Argumento

Gustav  y  Uwe  son  dos  hermanos  que  están  pasando  por  un  momento delicado  en  sus  vidas:  el  primero  es  un  experto  en  feng  shui  que  quiere encontrar  la  paz  interior,  mientras  que  el  segundo  no  halla  el  sentido  de  la vida  tras  ser  abandonado  de  su  mujer  y  sus  hijos.  Por  eso  deciden  pasar una temporada en un templo japonés, aunque, antes de encontrar la luz que iluminará  de  nuevo  sus  vidas,  deben  pasar  por  un  sinfín  de  desgracias  que les harán más fuertes.

¿Sabías que…? 

•  El  guión  de  la  película  sólo  contenía  la  evolución  de  la  trama  en  términos generales,  por  lo  que  la  mayoría  de  las  escenas  rodadas  fueron improvisadas por los actores.

• En las escenas que transcurren en el monasterio de Monzen, la interacción entre  los  actores  y  el  equipo  era  mínima,  ya  que  éstos  se  integraron  en  la vida cotidiana de los monjes.

• El nombre real de cada actor coincide con el de su personaje.

Un momento inolvidable

Además  de  las  sabias  reflexiones  zen  que  aparecen  a  lo  largo  de  toda  la película,  uno  de  los  protagonistas  nos  sorprende  con  este  cuento  del  que 





solamente se puede extraer una conclusión en forma de proverbio: “Los ojos no sirven de nada a un cerebro ciego”.

“Un  monje  vivía  en  una  cueva.  Sólo  tenía  una  vela  y  una  vez  que  se

hizo  de  noche  oyó  un  ruido  que  venía  de  la  entrada  de  la  cueva  y  vio

una  gran  serpiente.  Estaba  muy  asustado,  la  vela  se  apagó  y  oía  a  la

serpiente  moverse.  Al  despertarse  fue  a  la  entrada  de  la  cueva  y  vio

que la serpiente sólo era una gran cuerda.” 


INFLUENCIA JAPONESA


La  directora  Doris  Dörrie  ha  filmado  una  veintena  de  películas basadas,  en  su  mayor  parte,  en  los  cuentos,  libros  infantiles  y novelas  cortas  que  ha  escrito.  Tanto  en   Sabiduría  garantizada como  en  Cerezos en flor, la alemana deja patente la influencia que ha  ejercido  la  cultura  japonesa  en  su  vida  en  los  últimos  años.

También se refleja dicha influencia en   Cómo cocinar tu vida, en la que  la  directora  comprueba  gracias  al  maestro  zen  Edward  Brown que saber cocinar es consecuencia directa de cuidarse a uno mismo y a los demás.



Inspiraciones de  Sabiduría garantizada

Este  filme  está  plagado  de  proverbios  y  reflexiones  propios  de  la  filosofía zen,  los  cuales  promueven  la  calma,  el  desapego  y  la  serenidad  para disfrutar de todos los momentos posibles sin más dilación.

“Nadie  ha  dicho  que  el  matrimonio  fuera  garantía  de  felicidad. 

Tienes  que  trabajarlo,  no  es  algo  que  compras  en  una  tienda.  ‘En  lo

bueno  y  en  lo  malo’  es  duro.  Tienes  que  aguantar  ahí.  Esperar  y

observar.” 

Hay que dedicar tiempo, amor y comprensión a lo que verdaderamente nos importa. Por mucho que estemos dispuestos a dar el “sí quiero”, ello no quiere  decir  que  una  vez  integrados  en  cualquier  tipo  de  compromiso podamos poner fin a nuestras atenciones para con la otra parte.

El amor no es un sprint, sino una carrera de fondo.

“Vivir es sufrir, la primera noble verdad de Buda. Quiere decir que

el sufrimiento es algo normal.” 

Y tan normal. Los seres humanos tenemos la fortaleza para sobrellevar las  penas  y  pérdidas  que  nos  acompañan  a  lo  largo  de  la  vida.  Porque  no olvidemos  que  Buda  también  dijo  que  el  dolor  es  inevitable  y  el  sufrimiento, opcional.

“Ser  vagabundo.  Siéntete  bien  en  tu  propia  piel.  Sin  una  causa. 

Dejándote llevar olvidarás tu dolor. En la pena yace la felicidad.” 

Hay  sucesos  en  la  vida  que  nos  infligen  mucho  dolor;  sin  embargo,  la única  solución  es  aprender  de  los  propios  errores,  levantarse,  seguir adelante y encontrar, en la reflexión que brota de la crisis, el camino hacia la felicidad.

“Ten paciencia cada día de tu vida.” 



“—Esto no está tan mal. 

“—¿Más bromas zen o qué? 

La  paciencia  es  la  madre  de  la  ciencia,  sí,  pero  hay  situaciones extremas  en  las  que  por  mucho  que  intentemos  analizar  las  cosas  desde otra  perspectiva  todo  nos  lleva  a  la  desesperación.  El  zen  nos  enseña  a buscar la calma, por encima de todo, y mirar la parte positiva de las cosas desde la distancia que procura el humor.

Humor  y  amor  son  dos  ingredientes  básicos  para  liberarse  de  las preocupaciones.

“Veo  un  pequeño  arroyo  y  quiero  ser  como  el  agua,  fluyendo  a

través de mis problemas y preocupaciones. Tan sólo fluyendo.” 

La  adaptación,  que  no  la  renuncia,  es  la  gran  clave  de  una  existencia satisfactoria  y  serena.  Tomemos  las  cosas  como  vengan,  fluyamos  con  lo malo, comprendiendo su raíz y su utilidad, y gocemos con lo bueno.

Estar presentes

El estrés y el vacío existencial son, sin duda, dos grandes constantes de la sociedad  moderna.  Aquejados  de  estos  males,  los  protagonistas  de  esta película se instalan en un monasterio zen japonés huyendo de sus problemas y de sí mismos.

La filosofía zen es una invitación a estar presente en el presente, valga la redundancia, y no a vivir de una forma acelerada y ansiosa.

Nuestra sociedad está excesivamente centrada en lograr objetivos. Hay que  trabajar  para  llegar  lejos  en  la  vida  y  ganar  dinero;  hay  que  hacer deporte para eliminar esos engorrosos michelines; hay que viajar porque no puede  ser  que  no  hayamos  estado  en  El  Cairo,  Japón  o  Nueva  York.  Y  en esa  ansia  por  cumplir  objetivos  muchas  personas  no  logran  disfrutar del camino.

La  calma  que  sienten  los  monjes  zen,  que  disfrutan  de  las  tareas cotidianas  en  el  monasterio,  tiene  mucho  que  ver  con  el  concepto  de  “fluir”, del

psicólogo

Mihály

Csíkszentmihályi. Fluimos  cuando  estamos totalmente  inmersos  en  la  actividad  que  estamos  realizando.   Una  idea central,  también,  en  la  filosofía  zen.  Cualquier  actividad  es  adecuada  para fluir: ducharnos, trabajar con gusto, tender la ropa, hacer la compra, dar un paseo…

Lo  importante  es  que  estemos  presentes,  conectados  con  lo  que hacemos, libres de estrés, sin más objetivo que disfrutar del ahora.

Los entrañables hermanos de la película de Doris Dörrie ingresan en un zendo  —monasterio  zen—  para  hallar  un  sentido  para  sus  vidas;  no obstante,  aprenden  una  sola  cosa.  Como  Señala  Charlote  Joko  en  su  libro Everyday Zen, ”un zendo no es un lugar para el placer y la relajación, sino un horno  de  combustión  para  nuestras  ilusiones  egoístas.  ¿Qué  herramientas necesitamos?  Sólo  una.  Todos  hemos  oído  hablar  de  ella,  pero  la  usamos muy poco: se llama atención”.

Pues eso: atentos al momento presente.

La rutina zen

Por la mañana, antes de vestirte, quema incienso y medita.

Retírate  a  una  hora  fija.  Come  a  intervalos  regulares,  con moderación y sin llegar nunca al punto de saciedad.

Recibe a tus invitados con la misma actitud que tienes cuando estás  solo.  Cuando  estés  solo,  mantén  la  misma  actitud  que  al recibir invitados.

Observa lo que dices y, digas lo que digas, ponlo en práctica.

Cuando  se  te  presente  una  oportunidad,  no  la  dejes  escapar.

Sin embargo, piénsalo siempre dos veces antes de actuar.

No te lamentes por el pasado. Dirige tu mirada hacia el futuro.

Mantén la intrépida disposición de un héroe y el corazón cariñoso de un niño.

Al acostarte, duerme como si se tratara de tu último sueño. Al despertarte,  sal  inmediatamente  de  la  cama  como  si  tirases  un  par de zapatos viejos.

SOYEN SHAKU, 

Citado en  365 zen





AMÉLIE

La felicidad de ayudar a los demás

Título original:  Le fabuleux destin d'Amélie Poulain Año: 2001

País: Francia

Duración: 120 minutos

Director: Jean-Pierre Jeunet

Guión: Guillaume Laurant y Jean-Pierre Jeunet Música: Yan Tiersen

Fotografía: Bruno Delbonnel

Productora: Claudie Ossard / UGC

Reparto principal

• Audrey Tautou > Amélie Poulain

• Mathieu Kassovitz > Nino Quincampoix • Rufus > Raphaël Poulain

• Isabelle Nanty > Georgette

• Jamel Debbouze > Lucien

• Yolande Moreau > Madeleine Wallace • Artus de Penguern > Hipolito

• André Dussollier > Narrador



Argumento

Amélie,  una  joven  de  veintidós  años  que  ha  vivido  muchas  tribulaciones, encuentra por fin su objetivo en la vida: ayudar a los demás a través de todo tipo de juegos y artimañas sin que los demás se den cuenta. Las personas que forman parte de su entorno y de esta historia son la portera del edificio, que  se  pasa  los  días  bebiendo  vino  de  Oporto;  Georgette,  la  estanquera hipocondríaca;  su  vecino  pintor  que  reproduce  una  y  otra  vez  un  cuadro  de Renoir; su padre, obsesionado con un gnomo de jardín… Hasta que un buen día conoce a un chico del que se enamora y al que intentará conquistar.

¿Sabías que…? 

• El director se fijó en Audrey Tautou cuando la vio en el póster de un salón de belleza.

•  La  actriz,  para  meterse  en  el  papel  de  Amélie,  tuvo  que  ver  todas  las películas protagonizadas por Audrey Hepburn.

•  Tanto  la  cafetería  donde  trabaja  Amélie,  como  la  frutería  del  señor Colignon  son  reales.  La  primera  es  uno  de  los  establecimientos  más visitados de París y se encuentra en la calle Lépic.

• Después del éxito de la película, las panaderías del barrio de Montmartre empezaron a hornear un tipo de pan llamado Amélie.

•  Para  rodar  la  cinta  hicieron  limpiar  y  restaurar  las  calles  y  las  paredes donde querían grabar, ya que estaban llenas de grafitti.







Un momento inolvidable

Esta  alocada  historia  nos  muestra  la  importancia  del  amor  a  primera  vista.

Sin  saber  cómo  ni  por  qué,  de  pronto  sentimos  un  pinchazo  en  nuestro interior al ver o conocer a alguien que realmente nos ha impactado en lo más hondo de nuestro ser.

“—Pero, ¿cómo es? Alta, baja, rubia, morena… ¿Cómo? 

“—Mmm…  Digamos  que  es  de  estatura  mediana,  ni  enana  ni

jirafa, normal, vamos… Se le puede llamar guapa. Y lo de si es rubia o

morena, eso… Es difícil, desde luego no es pelirroja… Creo. 

“—Déjalo ya…

“—En  cambio,  recuerdo  que  quiso  enterarse  como  quien  no

quiere la cosa de si tenías novia. 

“—¿Y qué? 

“—Le dije que eso no era de su incumbencia, hice bien, ¿no? 

“—Espero que no le dijeras eso…

“—¿Te importa esa chica? Ni siquiera la conoces. 

“—Sí… Y ése es el misterio.” 

DE EMILY A AMÉLIE





Jeunet escribió el guión de  Amélie pensando en que la actriz Emily Watson sería la que finalmente daría vida a la protagonista, después de haberse quedado prendado con su actuación en  Rompiendo  las olas. No obstante, Watson rechazó el papel porque no sabía hablar francés  de  manera  fluida.  Se  puso  en  marcha  entonces  un  casting para  la  película  que,  en  un  primer  momento  y  si  hubiera  contado con  la  participación  de  Watson,  se  habría  rodado  en  Londres  bajo el  título  Emily. Se comenta que Jeunet, al ver la prueba de Tautou, contuvo  las  lágrimas  al  percatarse  de  que  había  encontrado  a  la actriz perfecta para dar vida a Amélie.

Inspiraciones de  Amélie

Los guionistas del filme nos deleitan, como si lo hubieran pronosticado en su momento,  sobre  la  crisis  económica  que  estamos  pasando  a  nivel  global, con esta sensacional reflexión: “Son tiempos difíciles para los soñadores”.

Sin  embargo,  nadie  nos  puede  privar  de  soñar  e  imaginar  un  futuro mejor para nosotros mismos y para los nuestros.

“La  vida  no  es  más  que  un  interminable  ensayo  de  una  obra  que

jamás se va a estrenar.” 

No hay nada más bonito que ensayar; significa que estamos vivos, que todo puede mejorar y que somos dueños de nuestro presente.

“Es  curiosa,  la  vida.  Cuando  eres  niño  el  tiempo  no  acaba  de

pasar, y luego, sin darte cuenta, tienes cincuenta años, y de la infancia



lo único que te queda cabe en una cajita oxidada.” 

Como en muchas otras películas, en esta historia también encontramos reflexiones  profundas  sobre  el  paso  de  los  años,  la  vejez…  Pero  lo  que  de verdad importa no es lo que contiene esa cajita oxidada, sino los recuerdos que  acumulamos  en  nuestro  interior,  así  como  todo  lo  que  aprendemos mientras crecemos, tanto en años como en nuestro sentir interno.

“En todo caso, el amor te hace guapa.” 

“Al  menos  usted  nunca  será  una  hortaliza  porque  hasta  las

alcachofas tienen corazón.” 

Cómo  no,  el  amor.  Ese  sentimiento  que  siempre  nos  sorprende  y  del que no hay escapatoria por mucho que algunos insistan en ello. Rechazar los afectos es como dejar de vivir una parte básica de nuestra existencia. Quien no ha amado, no ha vivido, decía Luis Cernuda.

El sentido de la solidaridad

El  gran  tema  de  esta  película  tan  mágica  es  el  amor  en  su  vertiente  más generosa  e  universal. Amélie  es  una  joven  que  necesita  proyectar  su  amor en todos los seres que la rodean. Por eso, decide ayudarlos aunque ellos no se den cuenta.

De  alguna  manera,  en  la  protagonista  está  presente  la  filosofía  de Francisco  de  Asís  cuando  decía: ”Bienaventurado  el  siervo  que  ama tanto  a  su  hermano  cuando  está  enfermo,  que  no  puede recompensarle, como cuando está sano, que puede recompensarle” .

La magia de dar sin esperar nada a cambio.

Esta película es un homenaje a las personas que cultivan la solidaridad, ese amor universal, fraternal, que incluye a todos los seres humanos, y que es el que practica Amélie.

La  encantadora  francesa  interpretada  por  Audrey  Tatou  lleva  a  cabo sus pequeños milagros desde la celebración de la vida en sus detalles más pequeños,  que  es  donde  reside  la  magia.  Esa  misma  magia  que  abrazaba Helen  Keller  quien,  pese  a  quedarse  ciega,  sorda  y  muda,  fue  capaz  de gozar de los sentidos y vivir experiencias cotidianas prácticamente místicas: “Utiliza  los  ojos  como  si  mañana  tuvieras  que  quedarte  ciego…

Escucha  la  música  de  las  voces,  el  canto  del  pájaro,  las  poderosas

notas  de  una  orquesta,  como  si  mañana  tuvieras  que  quedarte  sordo. 

Toca cada objeto como si el sentido del tacto fuera a fallarte mañana. 

Huele el aroma de las flores, saborea cada bocado, como si mañana no

pudieras oler ni saborear otra vez”. 

Tal vez uno de los mayores regalos que podemos hacer a las personas de nuestro entorno es, como Amélie, mostrarles en un espejo la magia que las  rodea.  Enseñar  al  apático  o  al  deprimido  los  milagros  cotidianos  hasta que  aprenda  a  descubrirlos  por  sí  mismo,  traspasando  las  fronteras  de  lo ordinario.

Romper con lo ordinario

Hay muchas personas que no se sienten satisfechas pero no toman la  iniciativa  para  cambiar  sus  circunstancias,  ya  que  se  las  ha condicionado  para  que  acepten  una  vida  basada  en  la  estabilidad, las  convenciones  y  el  conformismo.  Puede  parecer  que  todo  esto nos  proporciona  serenidad,  pero  la  idea  de  un  futuro  estable,  en realidad, es lo que más perjudica el espíritu de aventura natural del hombre.  El  núcleo  esencial  del  alma  humana  es  la  pasión  por  la aventura. La dicha de vivir reside en encontrar experiencias nuevas y ésta es la razón por la que no hay felicidad más intensa que vivir con  unos  horizontes  siempre  cambiantes,  donde  cada  día  te encuentres  bajo  un  sol  nuevo  y  diferente.  Si  quieres  aprovechar mejor  la  vida  (...)  tienes  que  renunciar  a  una  experiencia  segura  y monótona.  Debes  adoptar  un  estilo  de  vida  en  el  que  todo  sea provisional.

Chris McCandless en JON KRAKAUER, 

Hacia rutas salvajes






EL CREYENTE


Los extremos se acaban atrayendo

Título original:  The Believer Año: 2001

País: Estados Unidos

Duración: 98 minutos

Director: Henry Bean

Guión: Henry Bean (Historia: Henry Bean, Mark Jacobson) Música: Joel Diamond

Fotografía: Jim Denault

Productora: Seven Arts Pictures

Reparto principal

• Ryan Gosling > Daniel Danny Balint • Summer Phoenix > Carla Moebius

• Theresa Russell > Lina Moebius

• Billy Zane > Curtis Zampf

• A. D. Miles > Daniel pequeño

• Glenn Fitzgerald > Drake

• Garret Dillahunt > Billings

• Heather Goldenhersh > Linda

• Kris Eivers > Periodista Carleton

• Elizabeth Reaser > Miriam

• Ronald Guttman > Padre de Danny



Argumento

Danny Balint es un joven con verdaderos sentimientos encontrados: es judío y  antisemita  a  la  vez.  La  pasión  con  la  que  estudió  de  pequeño  las tradiciones  de  su  cultura  se  transforma  en  odio  a  medida  que  pasan  los años,  de  manera  que  acaba  convirtiéndose  en  un  líder  entre  los  neonazis  y defensores  estadounidenses  de  la  derecha  más  radical.  Malos  tratos, peleas, asaltos y explosiones inundan este drama moderno sin dejar de lado que,  como  cualquier  ser  humano,  Danny  tiene  sentimientos.  Sus  dos  vidas paralelas  se  unirán  finalmente  para  ofrecernos  un  desenlace  del  todo inesperado  puesto  que,  por  mucho  que  intente  renunciar  a  sus  orígenes  — de  los  que,  por  otra  parte,  habla  continuamente—,  son  ellos  los  que acabarán ganando.

¿Sabías que…? 

•  El  filme  se  basa  en  la  historia  verídica  de  Daniel  Burros,  un  joven neoyorquino de veintiocho años que en 1965, tras militar en el partido nazi y ser el Gran Dragón del Ku-Klux-Klan estadounidense, terminó suicidándose.

•  Para  poder  entrar  en  el  partido  nazi  de  Estados  Unidos  renunció  a  su pasado, declarándose de origen ario y caucásico.

•  La  película,  con  algún  cambio  en  relación  con  la  historia  real,  fue galardonada  con  el  Gran  Premio  del  Jurado  como  Mejor  Película  en  el Festival de Sundance de 2011.

• El director, Henry Bean, interviene en la cinta interpretando a Ilio Manzetti, un poderoso banquero judío al que Danny intenta matar.







Un momento inolvidable

La  clave  de  la  historia  que  se  explica  en  El  creyente  la  encontramos  en  la conversación que mantiene Danny con el periodista de  The New York Times que  acude  a  su  encuentro  para  esclarecer  la  verdad  sobre  su  pasado.

Cuando  el  protagonista  se  siente  amenazado  por  la  posibilidad  de  que  sus orígenes  salgan  a  la  luz,  no  duda  en  apuntar  al  reportero  con  un  revólver para  que  su  advertencia  sea  tenida  en  cuenta  (una  muestra  más  de  su política de terror).

“—La gente odia a los judíos, ¿estás de acuerdo? 

“—Sólo  la  palabra  hace  poner  la  piel  de  gallina;  socavan  la  vida

tradicional y desarraigan la sociedad. Basta con echar un vistazo a las

mejores  mentes  judías  de  la  historia:  Marx,  Freud,  Einstein…  ¿Qué

nos  han  dado?  El  comunismo,  la  sexualidad  infantil  y  la  bomba

atómica (…). 

“—Danny,  es  estupendo,  eres  realmente  elocuente,  pero  una

cosa: ¿cómo puedes creer todo esto cuando tú mismo eres judío? (…)

“—Pon eso en The New York Times  y me obligarás a suicidarme.” 


PREGUNTAS SIN RESPUESTA






“Odio y amo, ¿quién puede decirme por qué?” . Con esta reflexión del  poeta  latino  Catulo  da  inicio  El  Creyente.  Nadie  puede responder a esa cuestión. Sin embargo, los seres humanos tenemos la  capacidad  de  desarrollar  estos  dos  sentimientos  tan  opuestos hasta  límites  insospechados.  El  propio  Bean  puso  en  boca  de Danny  la  siguiente  reflexión  sobre  el  odio  a  los  judíos:  “Es  un axioma  de  la  civilización;  igual  que  el  hombre  ama  a  su  mujer  y teme  a  la  muerte,  odia  a  los  judíos”.  Un  sinsentido  como  muchos otros que nos encontramos en nuestra vida diaria y que forma parte de la dualidad humana.

Inspiraciones de  El creyente

Esta  interesante  y  sobrecogedora  historia,  capaz  de  mantener  en  vilo  al espectador hasta el final, profundiza en uno de los grandes interrogantes de nuestra  existencia:  ¿adónde  vamos  o  en  qué  nos  convertimos  al  morir?, ¿hay  alguna  fe  que  nos  asegure  la  paz  del  alma?  Parece  que  en  el extremismo de ambos credos, el judío radical y el antisemita, lata un mismo conflicto.

“—¿Cómo sabes esas cosas? 

“—¿Cómo no la sabes tú? Dices que les odias y no sabes nada de

ellos. 

“—Que te jodan, odio a los judíos tanto como tú. 

“—¿Seguro?  ¿Qué  sabes?  Si  odias  algo  debes  estudiarlo  para

saber por qué lo odias.” 

Esta  conversación  que  Danny  mantiene  con  uno  de  sus  colegas  nos muestra  la  importancia  del  conocimiento,  ya  que  el  racismo  se  nutre  de  la ignorancia.

“—¿Por  qué  les  odiamos?  Lo  plantearé  de  otro  modo:  les

odiamos  porque  se  meten  donde  no  deben  o  porque  se  encierran  en

sus  propios  clanes.  ¿O  porque  son  tacaños  o  porque  van  exhibiendo

sus  riquezas?  ¿Por  ser  bolcheviques  o  por  ser  capitalistas?  (…)  Les

odiamos porque existen. No existe ningún motivo, en realidad tenemos

todas las razones en una sola palabra: ju-dí-os.” 

A  lo  largo  de  la  película,  el  protagonista  se  muestra  como  un  ser inteligente  y  firme  en  sus  convicciones;  no  obstante,  en  este  discurso  que ofrece  ante  un  grupo  de  antisemitas,  Danny  apoya  el  odio  por  el  odio  sin más.  Un  argumento  triste  que  muestra  las  costuras  de  los  humanos intoxicados por el rencor y la confusión.

“—Puedo enseñarle a ganar mucho dinero. 

“—El dinero no me importa. 

“—Le importará.” 

En  el  momento  en  el  que  transcurre  esta  escena,  el  protagonista  no quiere  dejarse  embaucar  por  la  posibilidad  de  ganar  dinero,  sino  que prefiere  mantenerse  firme  en  lo  que  cree.  Ser  puro  de  pensamiento  es  un don, siempre que no se oriente hacia sentimientos de hostilidad.

“—Usted es judío, no lo sabe, pero lo es. 

“—Puede ser, ¿y eso qué importa?” 

Ésta  es  una  de  las  claves  del  filme:  el  director  no  pretende  mostrar únicamente  el  punto  de  vista  del  judío  reconvertido  en  nazi,  sino  que  busca llegar  a  la  verdadera  conclusión  de  nuestra  existencia.  No  importa  cuál  sea nuestra  cultura,  nuestro  color  o  nuestra  religión.  La  lucha  tal  de  un  ser humano es la que se produce en nuestro interior.



El odio anestesiante

El  protagonista  de  esta  película  está  consumido  por  el  odio.  Un  odio  a  sí mismo que proyecta en los demás. Él es judío y, en cambio, se convierte en un nazi para poder odiar lo que él mismo es. Triste paradoja.

Vivir  con  odio  es  una  de  las  cárceles  más  duras  en  las  que  podemos pasar  la  vida.  Y  hay  personas  que,  como  el  protagonista  de  la  cinta,  odian desde  lo  más  profundo  de  su  ser.  El  escritor  Hermann  Hesse  decía: “Cuando  odiamos  a  alguien,  odiamos  en  su  imagen  algo  que  está dentro de nosotros” .

En ese sentido, tal como nos recuerda el budismo, “tu enemigo es tu mejor maestro” ,  ya  que  difícilmente  nos  molesta  en  los  demás  un  defecto que  no  tengamos  nosotros  mismos.  Quien  no  conoce  lo  que  es  la  avaricia difícilmente  detectará  esta  actitud  en  los  otros,  del  mismo  modo  que  quien jamás critica no se dará cuenta de las críticas de los demás.

Por  eso  el  odio  puede  ser  útil. Aquello  que  nos  remueve  en  lo  más profundo está señalando algo que tenemos pendiente resolver, como el protagonista antisemita de  El creyente, que alberga una alma de rabino.

Por  eso  es  un  ejercicio  interesante  que,  cuando  reconozcamos  el  odio hacia alguien, seamos capaces de preguntarnos: “¿Por qué le odio?”, “¿Qué hay  dentro  de  mí  que  me  hace  odiar  a  esa  idea,  esa  situación  o  esa persona?”,  “¿Odio  porque  me  recuerda  algo  de  mí  u  odio  porque  siento envidia?”.

Si el odio señala un defecto propio, tenemos una tarea que realizar.

Si  es  fruto  de  la  envidia,  significa  que  hay  algo  que  debemos  hacer  y que hasta ahora habíamos desatendido.

Desprecio poco útil

El sujeto que odia se caracteriza por algún tipo de hostilidad innata.

El  odio  irracional  está  arraigado  en  el  carácter  de  la  persona;  el objeto  del  odio,  por  tanto,  es  de  una  importancia  secundaria.  Este tipo  de  odio  puede  estar  dirigido  tanto  contra  otros  como  contra uno  mismo,  aunque  no  sea  tan  fácilmente  reconocible  cuando  se dirige  a  uno  mismo,  pues,  en  tal  caso,  a  menudo  se  lo  racionaliza como desinterés, sacrificio o sentimiento de inferioridad.”

ROBERT J. STERNBERG y KARIN STERNBERG, La naturaleza del odio






LOST



IN TRANSLATION


El cariño no entiende de idiomas

Título original:  Lost in Translation Año: 2003

País: Estados Unidos

Duración: 105 minutos

Director: Sofia Coppola

Guión: Sofía Coppola

Música: Brian Reitzell y Kevin Shields Fotografía: Lance Acord

Productora: Focus Features  American Zoetrope  Elemental Films Reparto principal

• Bill Murray > Bob Harris

• Scarlett Johansson > Charlotte

• Giovanni Ribisi > John

• Anna Faris > Kelly

• Fumihiro Hayashi > Charlie

• Akiko Takeshita > Ms. Kawasaki

• Catherine Lambert > Cantante de jazz • Hiroko Kawasaki > Hiroko

• Daikon > Bambie



Argumento

Un  actor  estadounidense  viaja  a  Japón  para  rodar  un  anuncio  de  whisky.

Desconcertado  por  el  futuro  que  le  aguarda,  su  camino  se  cruza  con  el  de Charlotte,  una  joven  más  perdida  si  cabe  en  la  vida  que  acompaña  a  su marido  fotógrafo  a  Tokio  por  cuestiones  de  trabajo.  Juntos  harán  más llevadera  su  estancia  y  llenarán  sus  vacías  vidas  antes  de  regresar…  ¿a casa?

¿Sabías que…? 

•  Durante  el  rodaje  surgieron  varios  problemas  relacionados  con  el  idioma, ya que el equipo japonés no sabía inglés.

• El equipo de Sofia Coppola necesitó organizar tres fiestas de despedida al terminar  el  rodaje  debido  a  las  numerosas  amistades  que  habían  hecho durante su estancia en Japón.

•  El  programa  de  televisión  al  que  va  el  señor  Harris,  dirigido  por  un excéntrico japonés, existe realmente en un canal de la televisión nipona.

• También existe la marca Suntory, el whisky que anuncia el protagonista.

•  Cuando  Charlotte  entra  en  el  salón  recreativo,  hay  un  japonés  jugando  a tocar la guitarra. El tema que interpreta es del grupo punk The Blue Hearts, muy famoso en Japón.





Un momento inolvidable

Cuando no logramos encontrar nuestro camino, la reflexión y el autoanálisis nos  ayudarán  a  dirigir  nuestra  mirada  hacia  aquellas  cosas  en  las  que destacamos. Todo el mundo es bueno en algo: “—Estoy perdida. ¿Eso tiene arreglo? 

“—No. Sí. Ya se arreglará. 

“—¿De veras? Fíjate en ti. 

“—Gracias. Cuanto más sabes quién eres y lo que quieres, menos

te afectan las cosas. 

“—Ya.  Yo  aún  no  sé  lo  que  quiero  ser…  ¿Sabes?  Quise  ser

escritora pero odio lo que escribo… Intenté hacer fotos pero eran muy

mediocres.  Todas  las  chicas  pasan  por  una  fase  de  fotógrafas  y  por

querer un poni… ¿Sabes? Y haces fotos tontas de tus pies…

“—Ya lo averiguarás. No te preocupes por eso, sigue escribiendo. 

“—Pero es que soy mala. 

“—Eso es lo bueno. 

“—Y el matrimonio, ¿también tiene arreglo? 

“—Es difícil.” 

LAS VÍRGENES SUICIDAS







Nacida  en  1971,  la  directora  del  filme  es  hija  del  director  Francis Ford Coppola y prima del actor Nicolas Cage. Ha participado como actriz  en  aclamadas  películas  como  Star  Wars  episodio  I:  La amenaza  fantasma  y  El  padrino  III,  además  de  haber  dirigido hasta el momento cuatro largometrajes.

Cabe  destacar  su  primera  película  como  directora,  Las vírgenes  suicidas,  de  1999.  Cuenta  la  historia  de  cinco  hermosas jóvenes que viven a mediados de los años setenta con su familia en un  barrio  residencial  estadounidense.  Los  chicos  se  vuelven  locos cada  vez  que  las  ven  pero  un  suceso  acaba  su  euforia:  Cecilia,  la más  pequeña,  se  suicida  con  tan  sólo  doce  años.  Este  trágico episodio  deja  consternado  a  un  chaval  que  todavía,  veinte  años después, aún no ha olvidado lo que pasó.

Inspiraciones de  Lost in Translation

Hay personas a las que conocemos desde hace muchos años y con las que podemos  tener  una  buena  relación  de  amistad;  pero  también  hay  personas que  pasan  por  nuestra  vida  como  una  exhalación  y  que,  contra  todo pronóstico,  dejan  una  huella  indeleble  en  nuestras  mentes  y  en  nuestros corazones:

“No volvamos aquí nunca porque no será tan divertido.” 

Las expectativas irreales pueden estropear un magnífico momento. No 

se trata de juzgar, sino de vivir.

“¿Me guardas un secreto? Estoy organizando una fuga de presos, 

y  busco  un  cómplice.  Primero  hay  que  salir  de  este  bar,  luego  del

hotel, luego de la ciudad y luego del país. ¿Estás conmigo?” 

El  sentido  del  humor  es  una  de  las  piedras  angulares  de  la  felicidad porque alimenta la complicidad, la ligereza y la alegría.

“El día más aterrador de tu vida es el día que nace tu primer hijo. 

Tu  vida,  la  que  conoces,  se  acaba,  y  nunca  volverá;  pero  luego

aprenden  a  caminar  y  a  hablar,  y  quieres  estar  con  ellos,  y  acaban

convirtiéndose  en  las  personas  más  deliciosas  que  conocerás  en  toda

tu vida.” 

Las responsabilidades no suponen una carga en sí, sino que nos hacen crecer, nos ayudan a aprender y a ser versátiles. Los que son padres saben de qué estamos hablando, como es el caso de Bill Murray en el filme.

Perderse y encontrarse

Es más sencillo perderse en la vida que encontrar el sentido de la misma, lo que  conlleva  preguntas  que  seguramente  nos  será  complicado  responder: “¿Qué  quiero?”,  “¿Qué  es  lo  que  no  deseo  en  mi  vida?”,  “¿Cómo  me gustaría vivir?”…

Un sabio anónimo dijo que la vida no tiene sentido, sino que hay que darle sentido. Aunque parezca un juego de palabras para hallar el sentido de  nuestra  vida,  primero  tenemos  que  sentir.  Sentir  qué  es  lo verdaderamente importante para nosotros.

Los  protagonistas  de  esta  película  entrañable  son  como  las  balsas  de los  náufragos:  se  dejan  arrastrar  por  las  mareas  y  empujar  por  los  vientos, incapaces  de  dar  un  rumbo  coherente  a  sus  vidas.  Un  hombre  y  una  joven que disfrutan de una vida acomodada en lo material, pero muy incómoda en lo existencial. No están a gusto y se preguntan qué pueden hacer para remediarlo.

Bill y Charlotte se reconocen en su vacío, se divierten, charlan, indagan en lo que les incomoda, lo que les entristece y lo que no saben cómo poner en  un  lugar  más  conveniente.  En  verdad,  ellos  son  los  que  han  perdido  su sitio.

Cuando nos encontramos en un punto sin retorno, en el que no tenemos motivaciones  u  objetivos  determinados,  es  fundamental preguntarnos  qué nos  gustaría  recuperar  o  construir.  Con  realismo  pero  con  ilusión, debemos formular deseos, sueños y metas que nos libren de cómo quieren vivir  los  demás  para  poder  concentrarnos  en  lo  que  nosotros  queremos alcanzar.

En  esas  metas  personales  e  intransferibles  es  donde  nos encontraremos a nosotros mismos.

El sentido de la vida

Sobra  decir  que  los  psiquiatras  no  somos  quién  para  decirle  al paciente qué es lo que debe significar para él una situación dada. Y

aún  menos  decirle  si  debe  o  no  debe  verle  sentido  a  su  vida  en conjunto.  Pero  sí  que  podemos  mostrarle  que  la  vida  no  deja  de ofrecernos  un  sentido,  hasta  el  último  momento,  hasta  el  último aliento.  (…)  De  ello  se  sigue  que  el  sentido  de  la  vida  puede hallarse  bajo  cualquier  condición,  incluso  bajo  las  más inconcebibles.  Pero  ¿cómo  explicar  estos  hallazgos,  que contradicen  la  ubicua  sensación  de  falta  de  sentido?  Bien,  si  nos centramos  en  cómo  halla  sentido  el  hombre  de  la  calle,  nos daremos  cuenta  de  que  existen  tres  caminos  que  nos  llevan  a  dar sentido  a  la  vida:  primero,  cumpliendo  un  deber  o  creando  un trabajo; segundo, experimentando algo o encontrando a alguien; en otras palabras, se puede hallar un sentido no sólo en el trabajo sino en el amor. Pero el más importante es el tercer camino: cuando nos enfrentamos  a  un  destino  que  no  podemos  cambiar,  estamos llamados  a  dar  lo  mejor  de  nosotros  mismos,  elevándonos  por encima  de  nosotros  mismos  y  creciendo  más  allá  de  nosotros mismos.

VIKTOR FRANKL, 

El hombre en busca de sentido





HIERRO 3

La soledad del amor no encontrado

Título original:  Bin-jip

Año: 2004

País: Corea del Sur

Duración: 95 minutos

Director: Kim Ki-duk

Guión: Kim Ki-duk

Música: Slvian

Fotografía: Jang Seung-beck

Productora: Kim Ki-duk Film

Reparto principal

• Seung-yeon Lee > Sun-hwa

• Hee Jae > Tae-suk

• Kwon Hyuk-ho > Min-kyu

• Joo Jin-mo > Detective Cho

• Choi Jeong-ho > Funcionario de prisiones • Lee Dah-hae > Ji-eun

• Park Jee-ah > Jee-ah

• Moon Sung-hyuk > Sung-hyuk





Argumento

El indigente Tae-suk tiene un curioso método para dormir caliente todos los días:  ocupa  de  manera  temporal  viviendas  vacías  porque  los  dueños  están ausentes.  No  roba  ni  genera  desperfectos,  sino  que  hace  uso  de  las estancias  de  las  mismas  y  compensa  a  los  anfitriones  haciendo  algún  que otro  apaño  en  ellas  o  poniendo  lavadoras.  Sin  embargo,  el  día  en  el  que entra  en  una  casa  habitada  por  la  torturada  Sun-hwa,  todo  cambia:  se  dan cuenta de que están hechos el uno para el otro.

¿Sabías que…? 

• El hierro 3 es el palo menos usado en la práctica del golf.

•  El  protagonista  utiliza  folletos  publicitarios  para  saber  si  la  casa  está ocupada  o  no,  colocándolos  en  las  entradas  y  ventanas,  y  esperando durante días por si siguen en el mismo sitio o no.

• La idea para la película le vino a la cabeza al director al encontrar uno de estos  folletos  en  la  puerta  de  su  casa.  Pensó  que  las  viviendas  que conservaban el anuncio al cabo de unos días tenían que estar desocupadas.

Un momento inolvidable





Una de las escenas más inquietantes es aquella en la que el rico novio de la protagonista  desea  mantener  relaciones  sexuales  con  ella,  pero  ella  no quiere. Ambos están sentados en el sofá del comedor, que da al jardín.

“¿Por qué no podemos hacer lo que yo quiero?” 

Él empieza a forzarla… hasta que de repente oye unos extraños ruidos provenientes  del  jardín:  es  el  protagonista  masculino,  que  está  golpeando una  pelota  de  golf.  Entonces,  el  novio  de  la  chica  sale  y  el  chico  lanza  las pelotas contra él.

Sin  hablar,  sin  gesticular,  sin  aspavientos,  asistimos  al  patetismo  del novio abusador, que llama a la policía para balbucear que le socorran.

Mientras tanto, el protagonista se sube a una moto y la chica huye con él.


DEL DOLOR PERSONAL



A LA GRAN PANTALLA


El surcoreano Kim Ki-duk ha dirigido hasta el momento diecisiete películas. Sin embargo, un oscuro suceso le ha acompañado en los últimos años desde que estrenó en 2008  Bi-mong: desapareció de la vida  pública  como  consecuencia  de  un  accidente  que  casi  acaba con la vida de una de las actrices.

Las  circunstancias  no  se  aclararon  y  se  llegó  a  hablar  de  un intento  de  suicidio.  Como  resultado  de  este  desagradable  suceso, 





Ki-duk  decidió  recluirse  en  una  cabaña  situada  en  una  zona boscosa de Corea donde, tal como apunta el diario  El Mundo en un artículo  de  2011,  “vive  aislado,  como  un  ermitaño  sin  agua corriente y con un limitado suministro eléctrico”.

Aun así, el director sentía la necesidad de seguir rodando, por lo  que  colocó  una  pequeña  cámara  en  el  interior  de  esa  cabaña  y comenzó a hablar de su aislamiento, sus problemas con la bebida, las  traiciones  que  ha  sufrido…  De  ahí  surgió  Arirang,  uno  de  sus últimos  filmes  y  que  él  califica  así:  “Muchos  considerarán  esta película como un documental, pero para mí es un drama”.

Inspiraciones de  Hierro 3

Puesto  que  esta  historia  se  basa  en  el  silencio,  nos  concentramos  tan  sólo en la frase que aparece al final de la cinta: “Es difícil saber si el mundo en que vivimos es sueño o realidad”. 

Islas en el océano virtual

Cuando  encontramos  el  amor  y  sentimos  mariposas  en  el  estómago, pasamos de ser personas solitarias a desear ser una unidad inseparable de nuestro ser amado.

El misterioso protagonista de este filme deja de sentir la necesidad de aislarse de la sociedad gracias al amor que encuentra sin haberlo buscado.

Es  interesante  leer  una  de  las  reflexiones  del  director  sobre  el argumento  de  la  película,  en  la  que  parece  encarnarse  en  el  chico  de  la moto:

“Ahora  que  soy  un  fantasma,  ya  no  siento  deseos  de  buscar  una casa  vacía.  Ahora  me  siento  libre  de  ir  a  la  casa  en  la  que  vive  mi amada y besarla. Nadie sabe que estoy allí. Excepto la persona que me espera…  Siempre  llega  alguien  para  la  persona  que  espera…  Llega, seguro…,  hasta  para  la  persona  que  espera…  Alguien  abrirá  el candado que bloquea mi puerta y me liberará. Confiaré ciegamente en esa persona y la seguiré a donde sea sin que me importe lo que pueda suceder…  Hacia  un  nuevo  destino…  Es  difícil  saber  si  el  mundo  en que vivimos es sueño o realidad”. 

Es  curioso  que  vivamos  en  la  era  de  la  comunicación  pero  cada  vez haya  más  personas  que  se  sientan  solas  y  aisladas.  De  ahí  que  crear  un buen  entramado  de  relaciones  saludables  sea  una  condición  para  sentirnos realizados en muchas facetas y campos de nuestra vida.

Los  afectos  vivos  son  lo  que  nos  ancla  en  el  mundo,  lo  que  nos  da sentido  y  nos  regala  los  momentos  que  merecen  la  pena  ser  vividos.  Por supuesto,  nuestras  relaciones  también  nos  hacen  sufrir  y,  en  este  sentido, nos ayudan a superarnos, a aprender, a saber quiénes somos y hacia dónde vamos.

“Ningún  hombre  es  una  isla” ,  decía  John  Donne,  porque  al  final  lo que  nos  hace  humanos  es  nuestra  comunicación  con  los  demás. Nuestras relaciones hablan de nosotros mismos como un espejo revelador. 

La compañía de la soledad

Encuentro  saludable  el  hallarme  solo  la  mayor  parte  del  tiempo.

Estar  en  compañía,  aunque  sea  la  mejor,  se  convierte  pronto  en fuente  de  cansancio  y  disipación.  Me  encanta  estar  solo.  Nunca encontré  una  compañía  tan  compañera  como  la  soledad.  Casi siempre solemos estar más solos cuando estamos entre los hombres que  cuando  nos  quedamos  en  nuestras  habitaciones.  Un  hombre que  piensa  o  trabaja  está  siempre  solo,  encuéntrese  donde  se encuentre.  La  soledad  no  se  mide  por  las  millas  espaciales  que separan a un hombre de sus semejantes.

HENRY DAVID THOREAU, 

Walden,  la vida en los bosques





OLVÍDATE DE MÍ

Corazones curtidos

Título original:  Eternal Sunshine of the Spotless Mind Año: 2004

País: Estados Unidos

Duración: 108 minutos

Director: Michel Gondry

Guión: Charlie Kaufman (Historia: Charlie Kaufman, Michel Gondry y Pierre Bismuth)

Música: Jon Brion

Fotografía: Ellen Kuras

Productora: Focus Features

Reparto principal

• Jim Carrey > Joel Barish

• Kate Winslet > Clémentine Kruczynski • Kirsten Dunst > Mary

• Mark Ruffalo > Stan

• Elijah Wood > Patrick

• Tom Wilkinson > Dr. Howard Mierzwiak 

Argumento

Clémentine  decide  someterse  a  un  lavado  de  cerebro  para  borrar  los recuerdos que le quedan de la relación que ha mantenido con Joel, quien se pone  en  contacto  con  el  responsable  del  experimento  para  que  acabe también  con  su  dolor  y  sus  recuerdos.  No  obstante,  aunque  los  recuerdos desaparecen, el destino vuelve a cruzar sus caminos.

¿Sabías que…? 

• El título en versión original de esta película está inspirado en un poema de Alexander  Pope  (1688-1744)  al  que  también  se  hace  referencia  en  la película  Cómo ser John Malkovich.

• Los créditos de la película se visualizan a los veinte minutos del comienzo.

• Todas las escenas de tren fueron rodadas en un tren real en movimiento.

•  Se  cree  que  la  escena  en  la  que  Kate  Winslet  lleva  un  anillo  de  oro colgando del cuello es un guiño a Elijah Wood, protagonista de El señor de los  anillos,  que  en  esta  película  interpreta  el  papel  de  un  chico  enamorado de ella.

•  Para  la  creación  del  casco  que  sirve  para  borrar  los  recuerdos  de  los protagonistas,  los  diseñadores  contaron  con  la  ayuda  de  un  neurocirujano del  hospital  Mount  Sinai  de  Nueva  York.  Finalmente  se  basaron  en  una estructura  usada  para  realizar  escáneres  cerebrales  para  tumores cerebrales complicados.







Un momento inolvidable

El  director  quedó  gratamente  sorprendido  tras  leer  el  guión  que  Kaufman había ideado: “Es la historia de amor que siempre he querido ver. Empieza con  emoción  en  el  instante  en  que  dos  personas  están  cansadas  de  estar juntas; luego va hacia atrás, contando cómo llegaron a ese punto, y después volvemos  al  principio,  a  las  primeras  sensaciones  de  atracción  mutua.

Entonces  vuelve  de  nuevo  al  final,  etc.  Es  la  primera  vez  que  veo  algo parecido  en  un  guión”,  afirmó.  Solamente  necesitamos  quedarnos  para siempre con esta frase:

“Puedes borrar a una persona de tu mente. Pero sacarla de tu corazón

es otra historia”. 


EL ORIGEN DE LA HISTORIA


Gondry  cenaba  en  Londres  con  un  amigo  artista,  Pierre  Bismuth, cuando  de  pronto  éste  le  planteó  una  cuestión:  ¿qué  pasaría  si  te avisaran  de  que  alguien  ha  borrado  todos  los  recuerdos  que  tenía sobre ti y te advirtieran de que no deberías retomar el contacto con esa persona?”





Al  poco  tiempo,  el  director  leyó  el  guión  de  Kaufman  para Cómo ser John Malkovich y decidió que quería hacer una película con  él.  El  escritor  aceptó  la  propuesta  pero  tardó  tres  años  en escribir el guión porque en un primer momento “no tenía ni idea de cómo plantearlo”. Así que Kaufman llegó a la conclusión de que lo mejor  era  no  hablar  del  proyecto  con  el  futuro  director  de  la película hasta que no hubiera finalizado el primer borrador. “Tardé tanto,  debido  a  las  otras  cosas  que  tenía  que  hacer,  que  fue  muy frustrante para Michel”, apuntó el guionista.

Inspiraciones de  Olvídate de mí

Cuando  el  amor  se  extingue  o  no  es  correspondido,  nos  embarga  un doloroso  sentimiento  de  pérdida.  Sin  embargo,  los  buenos  recuerdos  del amor, aunque se haya apagado, dan forma a nuestra personalidad.

Por eso, pese a que Clémentine y Joel borren sus recuerdos, la huella de su amor permanece.

“Podría  morir  ahora  mismo  Clém...  Soy  tan  feliz.  Estoy  justo

donde quiero estar.” 

Existen momentos en la vida en los que nos gustaría parar el tiempo y disfrutar  para  siempre  de  ellos,  sin  que  nada  cambie  ni  nos  afecte.  Es  la mejor definición de la felicidad.

“La arena está sobrevalorada, sólo son piedras diminutas.” 

Todo  depende  del  cristal  a  través  del  cual  observemos.  Como  nos 

enseña  el  taoísmo,  el  agua  es  blanda  y  aparentemente  débil,  pero  acaba horadando las duras rocas.

“Hablar continuamente no significa comunicar.” 

Podemos  pasarnos  horas  y  horas  hablando  sin  llegar  a  transmitir  un solo  pensamiento  de  valor,  sin  expresar  sentimientos  genuinos.  Comunicar es abrirse a la autenticidad. Es silencio, palabra y escucha activa.

“¡Qué  desperdicio  haberte  pasado  tanto  tiempo  con  una  persona

para descubrir que es una extraña!” 

Nunca  es  un  fracaso  haber  intentado  conocer  y  que  nos  conozcan.

Detrás de este intento, si rascamos, aparece el autoconocimiento, instantes de  felicidad  que  justifican  cualquier  esfuerzo.  Aunque  luego  todo  termine.

Vivir es entregarse.

Los beneficios de la melancolía

Cuántos  poemas,  cuántas  películas  y  cuántas  canciones  se  han  escrito sobre el tema de olvidar al ser amado…

Tanto  si  una  persona  decide  romper,  como  si  es  su  pareja  quien rompe, tras una separación hay que pasar por un proceso de duelo: 1. En la fase inicial, pueden convivir sentimientos como la incredulidad o la incomprensión sobre lo que ha pasado.

2.  Luego  se  atraviesa  una  etapa  de dolor  profundo,  en  la  que  la persona no es capaz de interesarse por el mundo.

3. Por último, en un proceso de duelo, se consigue encajar la pérdida y se puede mirar otra vez hacia el exterior de uno mismo.

Pero no todo el mundo consigue realizar un duelo sano. Hay personas que se quedan atrapadas en el drama de la pérdida. Y corren el riesgo de vivir en continua melancolía, como les sucede a Joel y Clémentine.

Es muy doloroso vivir aferrado a un pasado que nunca volverá. Por eso los  protagonistas  de  esta  curiosa  cinta  se  someten  a  una  cirugía  de recuerdos… con un resultado inesperado.

Como  dijo  el  escritor  británico  Robert  Burton: “Si  es  que  hay  un infierno  en  la  Tierra,  debe  estar  en  el  corazón  del  hombre melancólico” .

Aunque  parezca  una  obviedad,  la  mejor  cura  para  un  corazón  roto  es volver a encontrar el amor. Sin embargo, para ello hay que completar la fase de  duelo,  ya  que  de  otro  modo  estaremos  siempre  poniendo  parches  a  un corazón maltrecho.

Tras  una  pérdida  hay  que comprender,  reposar,  pasar  a  limpio  lo sucedido  y  aguardar  el  momento  en  el  que,  de  forma  natural  y espontánea, volveremos a sentir la necesidad de amar.

Al fin y al cabo, la melancolía es la gran escuela del amor.

Tras la ruptura de una pareja

Hay  quienes  experimentan  una  sensación  de  pánico  ante  la posibilidad de no ser nunca capaces de reconstruir su vida después de  un  trauma  de  tal  magnitud.  Estas  aprensiones  encontrarán  su respuesta a medida que avance el trabajo de duelo, y, aunque por el momento  no  podamos  creerlo  de  verdad,  tenemos  que  afirmar  y recordarnos que este camino nos conducirá a la calma y que lleva en  sí  la  promesa  de  que  no  saldremos  completamente  destruidos.

Para  concluir,  en  otro  nivel  nos  enfrentamos,  al  cabo  de  un  cierto tiempo, al miedo a olvidar; al miedo a no recordar ya el sonido de la voz del ser querido, su olor, el brillo de su mirada…

CHRISTOPHE FAURÉ, 

Vivir el duelo
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