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    Star Wars, o La Guerra de las Galaxias en España, es posiblemente la saga cinematográfica más importante de la historia. Más allá de su calidad artística o de su éxito comercial, esta obra marcó profundamente no solo a la industria del séptimo arte —que vio como la forma de hacer cine cambiaba de la noche a la mañana gracias a estas películas— sino a toda una generación de espectadores que adoptaron las aventuras de Luke Skywalker y compañía como parte intrínseca de sus propias vidas. Y es que ninguna otra serie de films ha impactado en la cultura popular de la forma en que lo hizo la creación de George Lucas.


    Hoy, casi 40 años después y con todo un aluvión de nuevas entregas a la vista podría parecer que la franquicia lo ha tenido siempre todo de su parte, pero nada más lejos de la realidad. Los inicios, como casi siempre, fueron muy duros y la crónica de como Star Wars llegó a hacerse realidad está repleta de matices. Star Wars: La creación de la Trilogía Original adentra al lector en el corazón de esa apasionante historia que se esconde tras la realización de aquellas películas clásicas distinguiendo entre el mito y la realidad: Las motivaciones tras la visión de George Lucas, la concepción de los guiones, el desarrollo de toda una serie de nuevas técnicas cinematográficas, las anécdotas y curiosidades de los diversos rodajes… todo eso y mucho más en un relato indispensable para entender porque Star Wars sigue siendo hoy, más que nunca, un hito de la historia del cine.
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  Declaración


  Todo el trabajo de digitalización, revisión y maquetación de este libro ha sido realizado por admiradores de Star Wars y con el único objetivo de compartirlo con otros hispanohablantes.


  Star Wars y todos los personajes, nombres y situaciones son marcas registradas y/o propiedad intelectual de Lucasfilm Limited.


  Este trabajo se proporciona de forma gratuita para uso particular. Puedes compartirlo bajo tu responsabilidad, siempre y cuando también sea en forma gratuita, y mantengas intacta tanto la información en la página anterior, como reconocimiento a la gente que ha trabajado por este libro, como esta nota para que más gente pueda encontrar el grupo de donde viene. Se prohíbe la venta parcial o total de este material.


  Este es un trabajo amateur, no nos dedicamos a esto de manera profesional, o no lo hacemos como parte de nuestro trabajo, ni tampoco esperamos recibir compensación alguna excepto, tal vez, algún agradecimiento si piensas que lo merecemos. Esperamos ofrecer libros y relatos con la mejor calidad posible, si encuentras cualquier error, agradeceremos que nos lo informes para así poder corregirlo.


  Este libro digital se encuentra disponible de forma gratuita en Libros Star Wars.


  Visítanos en nuestro foro para encontrar la última versión, otros libros y relatos, o para enviar comentarios, críticas o agradecimientos: librosstarwars.com.ar.
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  Prólogo


  El universo de Star Wars es tan emocionante como profundo, es un fenómeno sociocultural tan acusado que en los más de 38 años que tiene a sus espaldas esta maravillosa saga se han vertido, no ríos, sino mares de tinta sobre ella. No es un secreto lo arraigada que está la creación de George Lucas en nuestra vida diaria, y es que no pasa un solo día sin que apreciemos en nuestro entorno alguna referencia a ella, veamos algún homenaje en el cine o la televisión, observemos su omnipresente merchandising en las tiendas o riamos algún meme, o guiño, en las redes sociales. Se ha hablado y escrito tanto del tema, en tantos medios diferentes, que a estas alturas resulta hasta complicado escribir un ensayo sobre la creación de esta importante serie de películas debido a la cantidad de información vertida (a veces las historias llegan incluso a contradecirse siendo difícil discernir entre cuál es la verdad y cuál la pura especulación). Siendo así, ¿qué lleva a alguien a plantearse siquiera escribir un ensayo expositivo sobre la historia detrás del mito?
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  Como fan de la saga siempre he procurado estar muy al tanto del material que se ha editado en nuestro país referente a la obra creada por George Lucas y encuentro que, si bien se han escrito en España libros muy interesantes sobre el tema, no existía en el mercado ninguna publicación patria dedicada de forma expresa a relatar cómo se crearon estas películas. Al menos nada que se pudiese encontrar con facilidad. No hace muchos años, el Señor Buebo escribiría Que la Fuerza te acompañe: Guía completa de la Guerra de las Galaxias, un excelente libro editado por esta misma casa, Dolmen Editorial, que suponía un completo repaso a todo lo que se mueve en torno al fenómeno: los productos derivados de las películas, las promociones, las asociaciones y clubs de fans en España… Antes de la suya ya se había publicado la obra La Guerra de las Galaxias, El mito renovado, de Eduardo Martínez Rico, orientada a teorizar sobre las claves mitológicas, antropológicas y culturales que influyeron en la creación de Lucas, y antes aun, títulos como Las Galaxias de George Lucas, de David Muñoz; George Lucas. El poder de la fuerza, de Teresa Velayo, y The Obi-Wan Experience, de Alejandro Serrano, todos ellos descatalogados desde… ni se recuerda ya el tiempo.


  ¿Y fuera de nuestras fronteras? Ahí sí que tenemos donde aburrirnos, pero para los que no se apañen con la lengua de Shakespeare, o simplemente quieran tener la mejor parte de esta historia condensada en un único volumen, se presenta este Star Wars. La creación de la Trilogía Original que tienes en tus manos.


  Los fans estamos de enhorabuena, llegará dentro de muy poco un aluvión de nuevas películas de Star Wars, por lo que se puede decir que la fiebre por La Guerra de las Galaxias está más viva que nunca, si bien nunca dejó de estarlo. Conviene recordar que todo esto, no obstante, tuvo un origen. Surgió de la mente de un visionario y se gestó por una serie de circunstancias concretas no hace tanto tiempo, en una galaxia muy, muy cercana. Tan cercana como la nuestra, concretamente cuando…
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  EPISODIO IV: UNA NUEVA ESPERANZA



  George Lucas Un director llamado a hacer historia


  American Zoetrope y Lucasfilm Limited: THX-1138 y American Graffiti


  George Walton Lucas Jr. —George Lucas a partir de ahora— nació en Modesto, California, el 14 de mayo de 1944, Su familia, compuesta por sus padres y tres hermanos, vivía en un rancho de la localidad. Desde su más tierna infancia Lucas se había visto atraído por las narraciones fantásticas y las historias de aventuras. Era un gran aficionado a ese tipo de novelas, como lo era a los seriales de ciencia ficción que retransmitían por la televisión en la década de los años 50, Uno de sus entretenimientos preferidos era acudir a las sesiones matinales de los cines donde era habitual disfrutar de un género, el fantástico, muy en boga en aquella época.


  No obstante, Lucas tenía otra gran pasión. Se había visto tan interesado por el mundo del motor que planeaba poder dedicarse a él de forma profesional hasta el día en que sufrió un accidente con su coche en la época en que asistía a la secundaria. El accidente, que casi le cuesta la vida, le hizo replantearse su futuro, Lucas acabaría inscrito, poco después de su recuperación, en la USC (University of Southern California), una escuela de cine donde tendría la oportunidad de aprender el oficio que le iba a permitir desarrollar sus inquietudes narrativas. Por lo tanto no resulta extraño que durante el proceso de aprendizaje en la escuela, Lucas rodase un cortometraje enfocado precisamente en la ciencia ficción: THX-1138: 4EB, realizado en 1967 cuando el director apenas pasaba de la veintena.


  

    George Lucas, un joven amante de la ciencia ficción dispuesto a hacer cine.


    Lucas y Coppola, el germen de American Zoetrope.
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    Cartel original de THX 1138, la ópera prima de George Lucas.


  


  Aquel cortometraje resultó galardonado y su trabajo llamó la atención de Warner Bros, la gran productora cinematográfica, que le concedió una beca incluyéndolo en un programa de aprendizaje dentro del propio estudio. Allí Lucas iba a coincidir con un joven director que en esos momentos ya estaba filmando películas para la compañía, un tal Francis Ford Coppola, quien se hizo rápidamente muy amigo de George: «Me alegré de tenerle ahí, porque no tenía amigos en ese lugar. Tenía a gente mayor del estudio que se dedicaba a presionarme todo si rato. Y cuando empecé a conocer a George me pareció un chico brillante».


  George Lucas se convertiría en amigo y asistente personal de Coppola. Se dedicaría principalmente a fotografiar con una Polaroid ángulos de cámara que ayudasen al director a decidir cuál era la mejor forma de rodar sus escenas.


  La cuestión es que aquel era un momento de gran cambio dentro de la industria cinematográfica, todo el esplendor del Hollywood clásico se estaba apagando en la década de los 60, en un periodo en el que tanto las estrellas de cine como los realizadores de éxito se encontraban desfasados para atraer con sus productos al nuevo público. Era una industria controlada por personas que llevaban 40 años haciéndolo, e incluso los empleados de las productoras eran ya personas de una edad muy avanzada, como explicaría años más tarde el propio Steven Spielberg, gran amigo de Lucas: «Cuando comencé a trabajar, la media de edad de mi equipo era de 57, 58 años. Toda la gente en control, los directores, los cámaras, los montadores… si alguien tenía 40 años era considerado demasiado joven porque la mayoría estaba en sus 50 e incluso 60… Entonces hubo una especie de cambio de guardia».
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  Los estudios, que no estaban teniendo éxito con sus últimas producciones, se plantearon poner sus miras en los jóvenes valores que estaban irrumpiendo en las escuelas de cine con la intención de revolucionar la industria y atraer a ese público joven que iba a ser quien la mantuviese viva en el futuro. De este modo gente como Scorsese, Spielberg, De Palma o el propio Lucas se lograron hacer un hueco en el mundo del cine. Sin embargo, tanto Coppola como Lucas se encontraron rápidamente hastiados de la forma de funcionar que tenía ese Hollywood decadente así que director y asistente decidieron fundar una compañía propia solo unos meses después de haberse conocido. En 1969 nacería de este modo American Zoetrope.
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    George Lucas dialoga con Robert Duvall, el actor protagonista de su primera película.


  


  

    «Pensamos frívolamente: Tenemos cámaras y tenemos ideas. ¿Para qué necesitamos a Warner Bros? ¿Para qué necesitamos a Hollywood? ¿Por qué no creamos una compañía en otro lugar, como San Francisco por poner un ejemplo?».


  


  A pesar de este deseo de libertad de Francis Ford Coppola, la American Zoetrope no podía echar a andar de forma totalmente independiente, la pequeña productora no disponía de la suficiente viabilidad económica y eso desembocó en que Francis tuviera que negociar con Warner Bros, un acuerdo de colaboración. Warner se comprometía a financiar siete películas propuestas por American Zoetrope, entre los guiones presentados por Coppola estaba el de Apocalypse Now, largometraje que él quería que dirigiese Lucas. Finalmente, el primer proyecto de American Zoetrope para Warner Bros, dirigido por George sería el film llamado THX 1138.
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  Este, como su propio nombre indica, sería una adaptación del cortometraje rodado por Lucas pocos años antes en la USC. Aquel cortometraje que había llamado la atención de sus profesores en aquellos años de estudiante —lo encontraron muy interesante a nivel narrativo y muy imaginativo— contaba una historia que en cierta forma estaba inspirada en la conocida novela de George Orwell 1984. En la versión del largometraje esta se expandiría bajo la misma premisa: en un futuro distópico la sociedad está controlada por unos inhibidores de conducta que convierten al individuo en poco más que un esclavo que vive atrapado en ciudades subterráneas. En una sociedad totalmente orientada a la explotación laboral se llega a un punto en el que hasta el amor es considerado una distracción por un régimen que prohíbe las relaciones entre personas.


  El rodaje del film comenzó el 23 de septiembre de 1969 con el actor Robert Duvall interpretando el papel protagonista. Al contar con un presupuesto bastante ajustado, George Lucas tuvo que ingeniárselas para poder finalizar su ópera prima a tiempo, y concluyó el rodaje el 12 de noviembre, apenas mes y medio después del inicio de la filmación. Llevó la posproducción del film al ático de su propia casa, y fue ayudado en el proceso de edición por Walter Murch, el montador de sonido de American Zoetrope. Unas semanas después, con el montaje finalizado, la película fue presentada a Warner Bros, y John Calley —responsable de producción del estudio— rechazó el producto tras su visionado. Para Calley la película resultó un dolor de cabeza: «He de confesar que ninguno de los que estábamos allí sabíamos qué hacer con THX… Nadie supo cómo distribuirla y todos pensamos que iba a ser un fracaso. No había costado mucho pero sería un fracaso igualmente. Aunque era intelectualmente ambiciosa y técnicamente maravillosa era inaccesible para nuestra gente».


  El estudio obligó a que la película fuese modificada, eliminando metraje y cambiando el orden de ciertas escenas, lo que supuso el primer gran disgusto de George Lucas con la industria. El film fue estrenado finalmente el 11 de marzo de 1971 pero supuso un varapalo para American Zoetrope, que vería cómo el acuerdo que mantenía con Warner Bros, (contrato que hay que recordar era su sustento económico) se iba al traste por culpa de la poca aceptación que tuvo la película entre los dirigentes de la gran compañía.


  A pesar de todo, THX 1138 se convertiría con el paso del tiempo en una película de culto. Varios escritores, intelectuales e incluso grupos musicales muy conocidos han creado diversas obras (novelas, canciones…) reconociendo su inspiración en la película de George Lucas, quien sentía, sin embargo, que en su momento el film había supuesto el final de un sueño que no había hecho más que comenzar:


  

    «No fue el fin de Zoetrope, obviamente, porque aún sigue funcionando hoy en día. Pero si fue el fin de aquella etapa. Estábamos todos tristes, porque los que allí trabajábamos soñábamos que íbamos a continuar para convertirnos en una alternativa a Hollywood y que podríamos hacer films pocos convencionales, Pero aquel fue un sueño que se estrelló contras las rocas»
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    Cartel original de American Graffiti. ¿Dónde estabas en el 62?


  


  El resto de la historia nos cuenta que Francis Ford Coppola fue llamado por Paramount Pictures para realizar la adaptación de El padrino, la novela superventas de Mario Puzo. Coppola, curiosamente, no quiso dirigir el film en primera instancia, y solo lo hizo ante la necesidad económica que sufría. La ruptura del acuerdo con Warner Bros, supuso que el director tuviese que devolver 300.000 dólares al estudio, deuda que no sabía cómo iba a poder subsanar. Sin embargo, el inesperado éxito de su, quizás, más celebre film fue la salvación de American Zoetrope, que fue retomada por Coppola, aunque esta vez sin la ayuda de su amigo George Lucas, quien para entonces ya había creado su propio sello cinematográfico, Lucasfilm Limited, con la intención de buscar su camino profesional tras el desastre de la primera etapa en Zoetrope. Francis le comentó a George, medio en broma medio en serio, que si quería seguir haciendo películas se olvidara de cosas extrañas y buscase hacer un cinc más convencional, donde no aparecieran robots. Quizás una comedia. Según Lucas de esa reflexión nacería su segunda película: American Graffiti.


  Con la Zoetrope en pleno funcionamiento de nuevo no costó trabajo encontrar financiación para un segundo film ya que la compañía de Coppola se iba a encargar de apoyarlo. American Graffiti iba a ser distribuida por Universal Pictures, mientras que American Zoetrope y Lucasfilm se hacían cargo de la realización de la película. Entre los coproductores estaría Gary Kurtz, otro exalumno de la USC que iba a ser fundamental para el futuro de George Lucas, como se verá más adelante.
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  American Graffiti iba a ser un homenaje a la juventud americana de la década de los 60, o lo que es lo mismo, una mirada nostálgica al pasado del propio Lucas, quien desarrolló una historia que se centraría en el paso a la madurez pese a que, curiosamente, toda la narración discurría en una sola noche en la vida de varios adolescentes. En el guión no faltaban aquellos elementos que tanto interesaron a los jóvenes de aquella generación: los coches, los flirteos amorosos y por supuesto el rock & roll. La banda sonora del film se compondría de grandes éxitos del rock & roll de los 50 y principios de los 60, con temas de Buddy Holly, The Platters, Del Shannon, The Beach Boys…
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  La película se rodó en menos de un mes, en veintiocho días para ser exactos, y costó algo menos de un millón de dólares. Contó con un reparto coral donde destacaban Richard Dreyfuss y Ron Howard (quien posteriormente se convertiría en un reputado director de cine). El film contaría también con la presencia de un total desconocido —por aquel entonces— llamado Harrison Ford, que debutaba así en el mundo del cine de la mano de Lucas. American Graffiti se convirtió en un gran éxito tanto comercial como de crítica. Pasó a ser una de las películas más taquilleras de ese año, recaudando más de 100 millones de dólares en todo el mundo. Sin embargo, antes del estreno Ned Tanen, un ejecutivo de la Universal, obligó a que se hiciera una serie de cambios y recortó varios minutos el metraje. Si THX 1138 había sido la primera mala experiencia con los grandes estudios cinematográficos para el joven director, American Graffiti se iba a convertir en la segunda. Curiosamente, la película de Lucas acabaría siendo reconocida como una de las 100 mejores películas americanas de todos los tiempos según el American Film Institute.
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    George Lucas dirigiendo su particular retrato nostálgico.


  


  El film acabó siendo nominado a cinco Óscar en la edición de 1974 incluyendo Mejor Película, Mejor Director y Mejor Guión, y ganaría dos Globos de Oro, entre ellos el de Mejor Película de Comedia. Fue un gran éxito para el director, quien sin embargo había estado barruntando la idea de volver a la ciencia ficción mientras terminaba de preparar American Graffiti. De hecho la intención de Lucas era que su próxima película fuese una adaptación al cine de Flash Gordon, el héroe espacial de los cómics y las series de TV que tanto había amado en su infancia.


  The Star Wars: La space opera de George Lucas


  George Lucas se encontró con la frustrante sorpresa de que los derechos para llevar Flash Gordon al cine ya estaban en poder de otra persona, el afamado productor italiano Dino De Laurentiis. Lucas, que seguía empeñado en volver a la ciencia ficción de cualquier forma, decidió entonces crear su propia historia de aventuras espaciales y comenzó a desarrollar una idea a la par que terminaba American Graffiti. Antes de que esta se hubiese estrenado, ya estuvo moviendo por los estudios un pequeño tratamiento de catorce páginas llamado The Star Wars.


  

    Alan Ladd Jr., nombre imprescindible en la historia de Star Wars. Sin él nada hubiese sido lo mismo.
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  George Lucas siempre ha manifestado, incluso después de que Star Wars se convirtiese en el éxito que acabó siendo, que su idea era la de hacer una historia que recordase a las aventuras de las series de TV de los años 30, aquellos seriales que eran capaces de impresionar tanto a los jóvenes espectadores. El problema con el que se iba a topar es que el de la ciencia ficción era un género mal visto en su periodo en que se rehusaba hacer ese tipo de cine. Normalmente eran películas que no recaudaban demasiado dinero, y aunque unos años antes había habido algún éxito destacable como el de El planeta de los simios (de Franklin J. Schaffner) o la gran película de Stanley Kubrick 2001: Una odisea del espacio, la verdad era que no rentaba hacer este tipo de producciones cinematográficas. La película de Kubrick, incluso habiendo sido un éxito, tardaría muchos años en recuperar la inversión realizada (se dice que hasta siete). Bajo esta tesitura, la propuesta de Lucas lo tenía muy difícil para llegar a buen puerto, y lo que se fue encontrando no era otra cosa que el rechazo de los grandes estudios por los que paseó su idea: United Artists, Universal Pictures…


  

    

      [image: ]

      [image: ]

    


    Flash Gordon nacería en 1934 como competencia directa de Buck Rogers. La serie de televisión basada en la obra de Alex Raymond inspiraría directamente a Lucas.


  


  Finalmente Lucas llegó a las puertas de la 20th Century Fox, donde Alan Ladd Jr., hijo del célebre actor Alan Ladd y nuevo jefe de asuntos creativos de la compañía, se interesó por su figura. Ladd no estuvo especialmente motivado por el proyecto, sin embargo, como él mismo ha manifestado en muchas ocasiones, decidió «invertir en la persona y no en la película», iniciando un principio de acuerdo para financiar la película, acuerdo que iba a estar sujeto a ciertas cláusulas. Sin embargo el éxito comercial de American Graffiti respaldó la decisión de Ladd, quien se convenció de tener a un hombre de plenas garantías en sus manos y cerró de este modo el trato definitivo por Star Wars.


  George Lucas tenía ahora luz verde para escribir el guión completo de su ópera espacial y a lo largo de 1974 ejecutaría una serie de versiones y borradores de la historia que lo llevarían a darse cuenta de que su proyecto era más ambicioso de lo que pensaba a priori.
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  Star Wars: El proceso de escritura del guión


  El héroe de las mil caras
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    El héroe de las mil caras y Las máscaras de Dios, títulos indispensables en la obra de Joseph Campbell.

  


  Según está documentado el guión de Star Wars se acabó de escribir en mayo de 1974, justo tres años antes del estreno de la película. Como ocurre con todo guión cinematográfico que se precie de serlo, este pasó por una serie de revisiones y reescrituras que mantuvieron ocupado a Lucas durante varios meses aquel año. Entre las citadas revisiones algunos conceptos de la historia y los personajes se mantendrían mientras otros iban cambiando de forma más drástica, pero en esencia la influencia mitológica se mantenía, ya que en ese momento de su vida George estaba muy interesado en la obra de Joseph Campbell, un escritor y profesor estadounidense, quien era además mitólogo.


  A lo largo de su vida Campbell escribió una serie de reconocidos libros dedicados a divulgar la teoría comparativa sobre los mitos de las diferentes culturas. Obras suyas, como El héroe de las mil caras, no son sino un estudio teórico sobre cómo ciertos patrones se repiten siempre en las narraciones históricas, independientemente de su origen cultural o religioso. Esta teoría, también conocida como la del monomito, expresa como la consciencia humana es una sola que comparte los mismos valores morales y filosóficos, de este modo encontraremos siempre la misma historia narrada de forma variable y sin embargo constante: todas las historias están compuestas por unos pocos elementos estructurales que encontramos en los mitos universales, los cuentos de hadas, las películas y los sueños.


  George Lucas se dio cuenta, mientras escribía el guión de la película, que su historia estaba muy inspirada en la propuesta de Campbell, de modo que incluso continuó modificándolo para abrazar con más fuerza la esencia de esa teoría:


  
    «Se me ocurrió que en realidad no había un uso moderno de la mitología… El western fue posiblemente el último cuento de hadas genéricamente americano, que nos hablaba acerca de nuestros valores. Una vez que el western desapareció, nada había ocupado nunca ese lugar. Es entonces cuando empecé a hacer una investigación más ardua sobre los cuentos de hadas, el folclore y la mitología, y empecé a leer los libros de Joseph… Es extraño porque al leer El héroe de las mil caras me di cuenta que mi primer esbozo para Star Wars seguía esos patrones clásicos, de modo que modifiqué el siguiente esbozo en concordancia a lo que había estado aprendiendo sobre motivos clásicos y así lo hice todo más consistente. Continué leyendo La máscara de Dios y muchos otros de sus libros».
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    Joseph Campbell; mitólogo, literato y profesor a partes iguales.

  


  Ciertamente la historia de Lucas compartía una estructura y un carácter moral y filosófico clásico, a pesar de no ser —aparentemente— más que una aventura espacial, bajo ella se encontraban las figuras clásicas de esa base narrativa conocida como «el viaje del héroe», un patrón argumental que nos cuenta cómo el protagonista heroico de una historia va a pasar por una serie de situaciones vitales preestablecidas: el héroe nunca pretenderá serlo, y de hecho rechazará en primera instancia la llamada del destino. La figura de un mentor o maestro, que tenderá a desaparecer de la historia posteriormente, será fundamental para orientar sus pasos en el inicio de su periplo. A lo largo del mismo conocerá a otros personajes con los que llegará al denominado umbral del peligro. Finalmente el héroe regresará fortalecido moralmente con el elixir, el tesoro, o aquel objetivo que dio inicio a su búsqueda…


  Si analizamos con atención la historia que nos propone Star Wars descubriremos que muchísimos de los parámetros establecidos por la teoría del monomito —o la del viaje del héroe— están presentes en la obra, sin embargo Lucas supo cocinar esa historia de sabor clásico con unos ingredientes aparentemente novedosos y originales en una aventura que acabaría siendo más fantasía que ciencia ficción.


  Los diversos borradores de guión de Star Wars


  
    La fortaleza escondida y Los siete samurais, Kurosawa en estado puro.
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  El tratamiento original de catorce páginas que Lucas había estado promoviendo por los estudios el año anterior se apoyaba en una primeriza idea que había anotado en un sencillo texto de dos páginas de extensión llamado El diario de los Whills. Escrita en 1973 esta narración incluía algunos conceptos que el creador iba a incorporar al tratamiento que iba a presentar de manera formal: ya aparecían los Jedi como una fuerza defensora que apoyaba a una República Galáctica amenazada por un régimen imperial.
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    Ralph McQuarrie haciendo historia desde su mesa de dibujo.

  


  El desarrollo de aquella idea contaría posteriormente cómo una guerra civil había estallado en una galaxia controlada por un Imperio, En pleno auge de la guerra, una personalidad política —una princesa concretamente— decide escapar de las autoridades imperiales siendo escoltada por un general llamado Luke Skywalker, quien deberá aliarse con unos jóvenes aventureros para llevar a cabo su misión con éxito. En el transcurso de la huida la princesa sería secuestrada por los agentes imperiales y Skywalker, ayudado por unos alienígenas y por los jóvenes rebeldes a los que él mismo enseñará a pilotar naves de combate, decide atacar al destacamento que mantiene cautiva a la princesa en su traslado a Alderaan, la capital del Imperio. El final de la narración explicaba cómo Luke y los rebeldes serían recibidos como héroes e incluso condecorados por su hazaña.


  Dicha historia, y esto no es un secreto, bebía mucho de la trama de La fortaleza escondida, una importante película en la filmografía de Akira Kurosawa, director japonés de gran influencia en Lucas a quien incluso había conocido personalmente en los tiempos en que militaba en la American Zoetrope. George se había visto fuertemente inspirado por su obra en general y por este film en concreto, que cuenta la odisea de un samurai del siglo XVI que debe escoltar a una princesa por territorio enemigo en pleno Japón feudal.


  Llegado el momento de desarrollar el guión a partir de aquel escueto tratamiento argumental, muchos conceptos se modificaron, si bien otros se mantuvieron en esencia como comentaba en un párrafo anterior. El primer borrador de guión (el fechado en mayo de 1974) ya incorporaba el concepto de los Jedi a la historia, unos guerreros de poder místico que se verían involucrados en la guerra contra Cos Dashit, el Emperador Galáctico en esta primeriza versión del guión. Aquí Luke Skywalker seguiría siendo un general de la milicia aunque había sido un Jedi años antes y se vería en la obligación de instruir a un joven aprendiz llamado Annikin, el cual era hijo de otro Jedi caído en desgracia.


  
    Diseños conceptuales para R2-D2. La idea de que el droide se desplazara sobre un cojinete rodante se descartaría por limitaciones técnicas.
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  Mientras todo eso ocurría, la Princesa Leía de Aquilae (un planeta independiente gobernado por reyes) sería apresada cuando el Imperio asalta una academia del sistema. Darth Vader, un agente imperial, retiene al miembro de la realeza para reforzar los objetivos imperiales cuando dos droides, C-3PO y R2-D2, junto al ya instruido Annikin, acuden al rescate de Leia. Pese a que en primera instancia lograban rescatarla, Leia volvería a acabar en las nefastas manos de Vader. En esta versión de la historia aparecían también los personajes de Han Solo y el wookie Chewbacca, si bien estos no eran los compañeros de fatigas que conoceríamos en la versión definitiva de la historia (Han Solo de hecho no era ni humano, era un corpulento alienígena de piel verde).


  
    [image: ]


    Diversos conceptos para el personaje de Chewbacca. El wookie fue ganando pelo y perdiendo ropa en el proceso de diseño.

  


  En el desenlace de esta narración, Annikin, erigido como protagonista, se infiltraría en la base imperial de Vader disfrazado de soldado. Luke Skywalker y el resto de rebeldes atacarían la base y la harían explotar, no sin que antes Annikin hubiese podido escapar junto a Leía en unas capsulas de salvamento. Leia, ya en el papel de reina de Aquilae, condecoraría a los héroes y nombraría a Annikin protector del reino.
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  Solo un par de meses después, en julio de 1974, George Lucas revisaría el borrador modificando algunas escenas y nombres propios, y es que el baile de nombres sería una constante en estas revisiones. De hecho, en la última gran revisión del guión antes de llegar al definitivo, el personaje de Luke Skywalker pasó a ser llamado Luke Starkiller, un nombre que a pesar de no ser utilizado para la película ha acabado siendo popular entre los grandes aficionados de la saga. Esta penúltima versión del guión contaba que el régimen de la República Galáctica había caído en manos de personas sin escrúpulos que habían logrado instaurar un Imperio. Los Jedi, que habían luchado siempre a favor de la República, habían sido derrotados por unos guerreros oscuros llamados Sith. Un superviviente Jedi, el mencionado Luke Starkiller, lograría no obstante liderar a un conjunto de mundos que se resistían a ser controlados por el Imperio, desencadenando así una guerra civil galáctica. Darth Vader, un temible agente imperial, ataca la nave de Deak Starkiller. Este envía a sus droides en una cápsula de salvamento para pedir ayuda a su hermano Luke.


  Ya en tierra, en un planeta llamado Utapau, los droides son capturados por los jawas, unos chatarreros de este arenoso planeta. Los robots logran huir de sus captores y encuentran refugio en la granja Lars, propiedad de unos familiares de Starkiller. Los droides explicarían a los Lars que las órdenes de Deak son llevar el cristal Kiber al lugar donde se encuentra Luke, el planeta Organa Major, Luke para lograr cumplir la misión deberá viajar con el cristal hasta Mos Eisley donde tendría que contratar a Han Solo, un contrabandista espacial. El problema surge cuando Luke llega finalmente a Organa Major y el planeta ya no existe porque el Imperio lo ha aniquilado de forma preventiva.
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    Diseño conceptual de C-3PO.

  


  Todo el grupo decide entonces ir al rescate de Deak, que se encuentra preso en una estación de combate imperial. Se infiltran para liberarlo haciéndose pasar por soldados imperiales y aunque el hermano de Luke se encuentra gravemente herido por la tortura a la que le ha sometido Vader, el poder del cristal de Kiber logra mantenerlo a salvo. Darth Vader, haciendo uso del potencial de la estación espacial, sigue al grupo de rebeldes que ha logrado huir hasta Yavin, con la intención de destruirlos arrasando el propio sistema. Sin embargo Luke Starkiller, ayudado por un Han Solo que regresaría en última instancia como aliado, logra derrotar a Vader antes de que este pueda destruir Yavin.
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  De nuevo se observan muchas similitudes respecto a versiones anteriores del borrador, ideas que se mantienen, pero lo más anecdótico de esta versión es que al desaparecer el personaje de la Princesa Leia (aparece solo como prima de Luke Starkiller en un momento concreto de la historia), George pensó seriamente convertir a Luke Starkiller en una chica para mantener así un personaje femenino entre el elenco protagonista. Para definir además el aspecto de todos estos personajes llegado a un punto Lucas contrataría a un artista conceptual para que trabajase sobre los borradores del guión, Ralph McQuarrie, del que se tratará un poco más adelante. McQuarrie nos dejó una serie de curiosas ilustraciones sobre todos los personajes que bien podrían haber sido los aparecidos en los largometrajes que todos conocemos. Finalmente esto no fue así porque George Lucas volvió a modificar el guión para llegar al que sería el definitivo, uno muy parecido al anterior pero donde sobre todo destacaría el concepto de la Fuerza.


  En el guión rodado de Star Wars los Jedi obtenían su poder de una enigmática fuerza denominada precisamente así, la Fuerza. La Fuerza era una corriente energética que estaba presente en los seres vivos pero que solo podía ser utilizada por aquellos que fuesen especialmente sensibles a ella. Los Jedi eran personas que teniendo esta virtud se habían entrenado a conciencia para llegar a controlarla en toda su magnitud. En palabras de Obi-Wan Kenobi, quien habla sobre la Fuerza por primera vez en el film, «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».


  El cristal Kiber, que surgió como fuente de poder, desaparecía ahora de la ecuación, del mismo modo que la Princesa Leia entraba definitivamente en escena al unirse al trío de protagonistas de la historia (Luke sería definitivamente un hombre y volvería a retomar el apellido original de Skywalker. Dejaría de ser un general para ser simplemente un granjero).
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  Visualizando una galaxia muy, muy lejana…


  Ralph McQuarrie, el creador de mundos
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    Influencia japonesa para el casco del Señor Oscuro.

  


  Llegados a este punto toca hablar de Ralph McQuarrie, el ilustrador al que se hacía referencia anteriormente y principal encargado de dar presencia al imaginario de George Lucas, McQuarrie jugaría un papel fundamental en el proyecto del cineasta, ya que de hecho fue el responsable de que en la 20th Century Fox siguiesen apostando por la propuesta de George cuando los directivos de la compañía tenían verdaderos problemas para visualizarla. Ralph se dedicó a crear unas detalladas láminas a todo color que representaban algunas de las escenas más emblemáticas del guión de Lucas, de modo que estas pudiesen ser imaginadas más fácilmente. Igualmente trabajó en el aspecto físico de todos y cada uno de los personajes principales y secundarios de la historia.


  ¿Pero quién era Ralph McQuarrie y cómo terminó creando esos mundos que son tan conocidos hoy en día por los aficionados a Star Wars pero que eran inexistentes en aquel momento? Ralph se había interesado por el dibujo desde muy joven, sobre todo alentado por algunos de sus familiares quienes también profesaban devoción por este arte. El joven, nacido en Indiana en 1929, se matriculó en la Art Center School de California. Tras finalizar sus estudios no le costó demasiado encontrar trabajos de ilustración de lo más dispares, trabajó desde para un odontólogo (dibujando aparatos dentales) hasta para la Boeing Aircraft Company, la gran compañía aeronáutica.


  
    Una de las Ilustraciones conceptuales más conocidas de McQuarrie: Luke Starkiller se enfrenta a un Darth Vader que enfunda un blaster en su muslo.
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  Sin embargo su trayectoria cambió radicalmente cuando conoció a George Lucas a través de un amigo común, Hal Barwood, para quien el ilustrador había hecho un trabajo relacionado con el cine. Ralph aceptó la propuesta de Lucas de unirse a su proyecto, y así comenzó a dar aspecto a todos los elementos importantes de su guión. «Cuando George vio las ilustraciones que había hecho para Hal se interesó en hablar conmigo. Vino a visitarme a casa junto a su amigo y me habló de una gran producción sobre fantasías espaciales que quería sacar adelante, aunque aún no tenía ni un título para ella… Bueno, transcurrieron un par de años, George ya había hecho American Graffiti. Nunca imaginé que volvería a verle, pero un día me llamó para saber si me interesaría colaborar en Star Wars».
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    Estudio conceptual para el casco de los soldados de asalto imperiales.

  


  Lucas sabía que una de las razones por las que los estudios habían rechazado su proyecto era el hecho de que no podía mostrar nada a nivel visual. Pensó que lo mejor sería no depender nunca de la imaginación de los ejecutivos de los estudios, por lo que pidió al artista que fuese lo más específico posible con sus ilustraciones. Ralph se puso a trabajar tanto en los escenarios y entornos que describía el guión como en los personajes y criaturas que aparecían: «Empecé haciendo pequeños sketches a lápiz. George venía a verme cada semana y media o dos semanas, miraba lo que había hecho y me decía qué era lo que buscaba. Yo leía el guión pero era como si me quedara atascado, así que George venía a hablar conmigo sobre cómo quería que quedara todo».


  Así el director dio imágenes de referencia al artista para que tuviese una base sobre la que inspirar su trabajo. Para el droide C-3PO Lucas le ofreció la referencia del androide María, aparecido en la película muda de Fritz Lang Metrópolis, mientras que para R2-D2 necesitaba algo parecido a los pequeños droides que aparecían en la película de ciencia-ficción Naves Misteriosas. Ralph masculinizó la imagen de María, si bien es cierto que C-3PO sigue teniendo un cierto parecido con el droide femenino del clásico de Lang.


  
    Después de tantos años explotando a los personajes de Star Wars el mundo del «merchandise» encontró una mina de oro en los diseños descartados de McQuarrie. Serie de bustos de la firma Gentle Giant.
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  Para R2-D2, el pequeño droide astromecánico, decidió inspirarse en formas más cilíndricas. Lo dibujó con forma de lata, circular, para que fuese opuesto a los droides de Naves Misteriosas que tenían formas más rectangulares y angulosas. Aunque en los primeros bocetos R2 incluía una esfera en la parte inferior de su cuerpo a modo de rodamiento, rápidamente se concretaría su aspecto definitivo, con las dos patas laterales y una tercera central retráctil que todos conocemos. Su cuerpo estaba repleto de compartimentos porque George Lucas quería que fuese una especie de navaja suiza, al ser un droide de mantenimiento de naves debía tener muchos accesorios y herramientas a su alcance pero estas estarían ocultas cuando no se fuesen a utilizar. C-3PO sí que necesitó de alguna revisión antes de darse por finalizado ya que la cabeza sería retocada posteriormente por John Barry, el diseñador de producción del film, y la escultora Liz Moore. Ralph explicó que cambió sobre todo la «expresión» del rostro:


  
    La editorial americana de cómics Dark Horse editó en 2013 una serie inspirada en uno de los guiones preliminares de George Lucas para Star Wars (The Star Wars).
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    «John, George y yo nos reunimos y John dio un vistazo a mis sketches. En pocos minutos dibujó en un cuaderno la cabeza de C-3PO con esos grandes ojos redondos. Tenía un aire cómico que me pareció muy acertado».

  


  Otro de los personajes de aspecto peculiar que iba a incorporar la película iba a ser Chewbacca. Según el guión era un wookie, un ser de aspecto peludo que sería el compañero de correrías de Han Solo, el contrabandista espacial. En los primeros sketches, aún pertenecientes al guión preliminar de Star Wars, Chewbacca era un ser corpulento con cara de lémur. El diseño siguió evolucionando mientras adquiría un aspecto más simiesco. «George me dio un dibujo que le gustaba, era de un ilustrador de ciencia ficción de la década de 1930, en que se veía a una bestia enorme y peluda con aspecto de simio y una hilera de pechos femeninos a lo largo del torso. Eliminé los pechos y le incorporé unas bandoleras, munición y armas».
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  En ese proceso Chewbacca fue perdiendo complementos, pasando de llevar una especie de traje (incluso estaba calzado en algunos prediseños) a ir «desnudo», algo que no fue del agrado de algún directivo de la Fox, todo sea dicho de paso. Luego, tal y como pasó con C-3PO, la cabeza de la criatura sería rediseñada, en este caso por Stuart Freeborn, el supervisor de maquillaje de la película, quien le confirió ese particular hocico de perro. Donde McQuarrie sí fue totalmente determinante a la hora de apuntillar a un personaje fue a la hora de concebir el aspecto visual de Darth Vader. Debía portar un atuendo oscuro, que se correspondiera a su naturaleza malvada, sin embargo la idea original de Lucas no era del gusto de McQuarrie que sugirió una serie de cambios en su vestimenta. «George dijo que quería para él un vestuario que ondeara al viento, es decir, era una especie de individuo oscuro ataviado con una capa negra y un gran casco, como un guerrero japonés. Quizás con algún tipo de velo negro que cubriera su rostro».
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    Serie de ilustraciones conceptuales con las que el maestro McQuarrie ilustró el guión de George Lucas para Star Wars. Estas representaban algunas de las escenas más importantes del mismo.

  


  Efectivamente existen prediseños del casco de Darth Vader donde se aprecia claramente la influencia de los cascos y máscaras samurais a los que hacía referencia George Lucas. En ese momento el traje de Vader recordaba claramente al de ese tipo de guerreros históricos, pero McQuarrie convenció a su creador de que Vader debía mostrar una naturaleza más «espacial»: «En el guión teníamos a Vader cruzando entre su nave y la Rebel Blockcade Runner. Yo pensé: Es curioso, Vader tiene que funcionar en el vacío. De modo que le propuse a George que igual debería de llevar un traje que le permitiese sobrevivir a este tipo de viajes. Él contestó: Vale, me parece bien, añade algún tipo de aparato para la respiración. Así fue como coloqué la máscara junto al casco».
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  Las primeras versiones de esa máscara recordaban claramente a una calavera, el símbolo de la muerte y la maldad por antonomasia, y aunque algunos de esos rasgos se mantuvieron, las formas acabaron más disimuladas en la versión definitiva del personaje. Existen igualmente prediseños de los soldados imperiales, los stormtroopers, que incorporan cascos de estilo samurai como reflejo de aquella idea propuesta originalmente para Vader. Con los stormtroopers se sucedieron imágenes curiosas, en un momento dado llegaron a ir armados con sables láser, ya que estos se habían ideado en principio como un tipo de arma genérica que podría llevar casi cualquier persona y no como una de uso exclusivo de los caballeros Jedi (aparte del mencionado sable los soldados llevarían incluso escudo en estos diseños primerizos).
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  Respecto al aspecto de los escenarios, la película original de Star Wars solo contaba con la presencia de un par de planetas, Tatooine y Yavin. En este último caso lo que se vería en pantalla sería en realidad una de sus lunas. Sobre todo Tatooine iba a ser clave para el resto de la saga cinematográfica siendo un planeta muy recurrente al estar profundamente ligado a la vida de Luke Skywalker y al de alguno de sus antepasados. En ese momento el planeta aún no se llamaba así, en el guión seguía rezando como Utapau, pero como tantas otras cosas el nombre se modificó a lo largo de la producción. Las escenas transcurridas en el planeta se acabaron rodando en Túnez, África, y entre las localizaciones que se visitaron había una llamada Tataouine. En homenaje al lugar George utilizó la traducción al francés del nombre para rebautizar al planeta en pleno proceso de rodaje del film (el nombre de Utapau lo re aprovecharía años más tarde en otra película de la saga).


  [image: ]


  [image: ][image: ][image: ]


  La cuestión es que a partir de ahora se hará referencia al planeta como Tatooine, a pesar de que para McQuarrie ese nombre no significase aún nada en ese momento de la preproducción. Ralph tuvo que hacer varias láminas donde aparecieran distintos paisajes del planeta y dio con la clave nuevamente al recibir las oportunas indicaciones de George: el planeta sería básicamente un desierto, sin vegetación y con poquísimas especies autóctonas. La característica principal es que tendría dos soles en vez de uno solo, algo que el ilustrador se encargó de dejar patente desde primera hora.


  Una vez la producción siguió avanzando, con otros artistas ayudando a redefinir sus diseños, McQuarrie pasó de hacer el arte conceptual de la película a realizar los denominados matte paintings, o sea, la ilustración para esos decorados que debían aparecer filmados en la película pero que no podían ser construidos físicamente por problemas presupuestarios. Esta técnica, que estaba bastante extendida ya incluso en los films de principio del siglo XX, consistía en pintar sobre cristales los paisajes o fondos del escenario que necesitaba el plano que se iba a rodar. Con la intención de ahorrar costes, o de simplemente poder crear imágenes que en la realidad serían casi imposibles de obtener, el artista pintaba al máximo nivel de detalle creando una obra de alta calidad que no desentonase con el resto de los elementos reales que hubiese en el plano.


  ILM. Luz y magia al servicio de la industria de Hollywood


  
    George Lucas crearía —casi de la nada— su propia compañía de efectos visuales, Industrial Light & Magic (ILM).


    —


    Joe Johnston, principal responsable junto a Ralph McQuarrie del diseño artístico de la Trilogía Original de Star Wars.
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  A George Lucas no le hizo falta ver las láminas de Ralph McQuarrie para entender que uno de los retos a los que se enfrentaba a la hora de llevar a la gran pantalla Star Wars iba a ser el referido a los efectos especiales de la película, eso era algo que tenía muy claro desde el principio. En su guión había narradas escenas que para su realización iban a requerir de técnicas nunca antes vistas en una pantalla de cine, y el principal problema con el que se encontraba era que la unidad de efectos especiales de la Fox había sido desmantelada ante la prácticamente nula demanda de este tipo de servicios.
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    Dennis Muren se convertiría en poco tiempo en toda una personalidad del mundo de los efectos visuales en el cine.

  


  Lucas tuvo entonces que buscar el asesoramiento de algún especialista y pensó en el responsable de los fantásticos efectos especiales de 2001: Una odisea del espacio, la última gran película de ciencia ficción realizada hasta ese momento. Sin embargo Douglas Trumbull, la persona en cuestión, no le podría ayudar demasiado ya que se encontraba ocupado con un proyecto de Steven Spielberg. Lo que sí hizo Trumbull fue recomendarle a John Dykstra, quien había sido uno de sus asistentes y que con el paso del tiempo acabaría convertido en toda una figura del mundo de los efectos especiales con un importantísimo curriculum cinematográfico a sus espaldas.


  Otro de los problemas de Lucas era que él estaba poniendo el dinero aún pendiente de aportar por la Fox —eran sus ganancias por American Graffiti—, por lo que tuvo que optar por contratar a gente joven con un caché bajo para no agotar más el presupuesto del film, estudiantes de la materia que ya habían trabajado en algún anuncio publicitario si bien nunca en una película. De este modo, en mayo de 1975 se fundaría la Industrial Light and Magic, conocida popularmente como ILM, empresa que se iba a encargar de hacer realidad las exigentes ideas visuales de George. ILM llegó con el paso de los años a ser muy aclamada, más grande que una simple empresa de efectos visuales puesto que se convertiría en la más popular dentro de la industria, la más demandada y que ha trabajado en mayor número de películas hasta la fecha, si bien para llegar a ese punto aún quedaba mucho camino por recorrer. De hecho ILM echaría a andar de la manera más humilde posible, en un almacén abandonado en Van Nuys, California.


  
    John Dykstra encabezó el equipo de ILM en su formación original. Un grupo de jóvenes talentos que revolucionaría, con Star Wars, el concepto de los efectos especiales en el séptimo arte.
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  Allí Dykstra se convirtió en el supervisor del equipo y cada uno de sus compañeros iban a ser designados a una especialidad. Entre otros, Richard Edlund se encargaría de la cámara, las miniaturas y los efectos ópticos del film; Steve Gawley sería el creador de las maquetas junto a Paul Huston y Lorne Peterson; Dennis Muren estuvo destinado a los efectos ópticos, mientras que Phil Tippett sería el especialista en animación y marionetas. Joe Johnston sería encargado de efectos visuales y el director de arte de la producción ya que disponía de habilidades artísticas suficientes como para poder dedicarse a dibujar los storyboards de la película a la vez que diseñaba otros elementos clave de la producción.
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    Colin Cantwell era un maquetista conceptual al que Lucas contrató más o menos a la vez que a Ralph McQuarrie para que desarrollara modelos de las naves. Aquí algunos de sus conceptos originales para el Destructor Estelar, la Estrella de la Muerte y el TIE Fighter.

  


  Apoyado en algunos de los dibujos conceptuales que había hecho McQuarrie y orientado igualmente por Lucas, Johnston terminó de detallar los diseños de vehículos tan conocidos como el Halcón Milenario, los TIE Fighters o el Sandcrawler de los jawas, por poner solo algunos ejemplos. Joe recordaba con estas palabras lo que George le había solicitado a la hora de apuntillar los diseños: «Todo procedía o de mis diseños o de los dibujos de Ralph, más cualquier aportación que pudiera hacer George. No había demasiadas influencias externas en Star Wars, pero George quería que pareciera que se veían los remaches en las naves para que se pudiera entender la lógica de su fabricación».


  Esa precisamente era una de las principales directrices artísticas que había impuesto el director, que la tecnología propuesta presentase un aspecto muy industrial y desgastado, como si todos los elementos fuesen antiguos o estuviesen muy usados. Este detalle contrastaba con lo visto normalmente en el cine de ciencia ficción, donde la tecnología siempre parecía novedosa y pulcra. El aire a futuro envejecido le dio carácter visual al film, y de hecho muchos aficionados entienden que la idea de George Lucas era la de hacer un polvoriento western ambientado en el espacio.


  Lucas no quería nada demasiado sofisticado, todo tenía que parecer antiguo y remachado, como montado a partir de varios componentes en lugar de tener formas completas y elegantes. El propio director hablaría en varias ocasiones sobre este concepto, resaltando el hecho de que deseaba algo muy diferente a lo que parecía ya una norma de la ciencia ficción: «Es normal en las películas de ciencia ficción que todo el mundo lo tuviera todo limpísimo. Constantemente tenían problemas en el decorado porque todo el mundo quería limpiarlo. Los suelos y todo estaban siempre resplandecientes. Yo decía; Me parece muy bien, pero la gente anda por esos suelos. No son superficies no transitadas, así que deberían tener aspecto de que se ha caminado sobre ellos. En los rodajes hay un equipo que se dedica exclusivamente a la limpieza, se quedaron muy disgustados en este rodaje porque no les dejaba limpiar nada».


  
    Dennis Muren fotografiando la maqueta de un Y-Wing.
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  Robert Watts, el supervisor de producción, citó las películas de referencia que George Lucas había propuesto al equipo técnico. Estas eran 2001: Una odisea del espacio, Naves misteriosas, Satiricón (de Fellini), y Hasta que le llegó la hora, el spaghetti western de Sergio Leone. Entre esas películas se hallaba la esencia que él buscaba para Star Wars.


  Las maquetas de ILM y el rodaje con control de movimiento


  
    La maqueta definitiva del caza Y-Wing.
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  Con los diseños para la película ya establecidos en ILM se pusieron manos a la obra con la fabricación de las maquetas que iba a necesitar el rodaje de las escenas de efectos especiales, que no iban a ser pocas. Primordialmente las maquetas de las naves eran las que mayor trabajo iban a requerir ya que muchas de ellas se tenían que construir a diferentes escalas por necesidades de la filmación. Paul Houston especificó, un tiempo después, que el aspecto final de las naves dependía también en parte del tipo de piezas que pudiesen encontrar para su construcción, ya que lo habitual era que estas maquetas se creasen usando piezas de kits que se distribuían comercial mente: «Tuvimos mucha libertad para Interpretar los conceptos. Muchas veces el camino que tomamos quedó determinado por las piezas que encontramos para construirlos. La parte delantera del propulsor del Y-Wing era un contenedor de medias, por ejemplo. No creo que la gente lo sepa pero sí, era una especie de recipiente de medias que compramos en una tienda».


  El Y-Wing al que hace referencia Houston era uno de los vehículos espaciales utilizados por la Alianza Rebelde en el film. Era un diseño elegante que recordaba mucho al P-38, un caza de doble fuselaje de la Segunda Guerra Mundial: «Era elegante, me recordaba también al Thunderbird del 57. Cuando trabajamos con él y le dimos detalle adoptó un aspecto más improvisado, como de coche trucado. Algunas partes de los motores son secciones reducidas a escala 1/444 de los cohetes Apollo Saturn V».


  Aunque el Y-Wing era parte fundamental de la escena de acción final de la película donde los rebeldes iban a atacar de forma directa a la Estrella de la Muerte, la estación espacial del Imperio, el caza X-Wing iba a ser sin duda el preferido de los fans por su atractivo diseño (por no mencionar que era el caza pilotado por el protagonista, Luke Skywalker): «Cambiamos bastante los conceptos del X-Wing. La maqueta la tallamos en madera. No siempre lo hacíamos de esta forma, pero en este caso sí. También llevaba incorporada piezas del kit de un tanque en la parte de atrás. Donde está el motor, al final del todo. Ese tipo de cosas estaban siempre muy bien detalladas».
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    La maqueta definitiva del Halcón Milenario.

  


  Al respecto de las naves enemigas vistas en la escena, Lorne Peterson comentaría algunos matices interesantes referente a los caza TIE y a la variante TIE Advanced, el que sería el caza personal de Darth Vader: «Los malos tenían naves de color más oscuro, azul militar. Las de los buenos tenían que ser un poco más claras. Para el caza TIE cogimos piezas de maquetas comerciales igualmente pero hubo mucho que tuvo que crearse, partes que no podíamos sacar de ninguna otra maqueta (las alas hexagonales, por ejemplo). Al principio no pensamos en hacer un TIE para Darth Vader. Pero cuando los lanzamos al espacio, en la batalla final de la película, y estaban volando… ¿quién iba a ser quién? ¿Pondríamos un cartel que dijese cuál era la nave de Vader? Se puede distinguir porque no tiene esas alas grandes y largas a los lados. Es más condensada. La cabina es casi idéntica pero las alas se hicieron diferentes para que supiésemos en que nave estaba cuando aparecía».


  Aunque Lorne especifica esto respecto a la cabina del TIE Advanced, lo cierto es que se hizo notablemente distinta a la del resto de cazas TIE para justificar el que Vader, cuando queda atrapado en el espacio tras la destrucción de la Estrella de la Muerte, pudiese escapar saltando al hiperespacio. El resto de cazas TIE no tendrían esta funcionalidad, por eso sus cabinas eran más sencillas. Por otra parte, para la creación de la maqueta de la Estrella de la Muerte se decidió hacer una que tuviese un metro de diámetro aproximadamente. Al igual que los pequeños cazas que se construían para poderlos hacer explotar en las tomas de efectos, esa maqueta de la Estrella de la Muerte se creó pensando en que tenía que acabar siendo detonada.


  Lo peculiar del caso es que se debían rodar planos en los que los cazas rebeldes volasen a lo largo de las trincheras de la gran estación, motivo por el que se tuvieron que recrear a una escala mayor ciertas secciones; no era posible filmarlas a la escala que tenía aquella maqueta de un metro de diámetro. Estas secciones, de varios metros cuadrados, se tuvieron que montar en los garajes exteriores de ILM ya que era muy dificultoso rodar con ellas en el interior del taller debido a su gran tamaño.


  Otras partes construidas a una escala mayor de lo habitual fueron las torretas de las mencionadas trincheras, ya que según el guión gráfico dibujado por Johnston se iban a incorporar a la escena primeros planos de estas defendiendo el ataque rebelde. Para que las torretas pudiesen soportar dignamente un primer plano se construyeron a un tamaño superior a la escala utilizada en la maqueta de la trinchera anteriormente citada. Como dato curioso, el plano de la torreta abriendo fuego fue el primero en ser totalmente terminado por ILM, cuando ya se habían gastado varios millones de dólares en la creación y puesta a punto del departamento. Se enmarcó una instantánea de dicho plano y los chicos de ILM firmaron el cuadro para regalárselo a George Lucas. En él rezaba el siguiente titular: «To George, Our first shot (Para George, Nuestra primera toma)».
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  ¿Qué otras maquetas memorables se tuvieron que construir? Muchas, pero no se puede dejar de mencionar la del Sandcrawler de los jawas. Este vehículo terrestre sería controlado por control remoto en aquellas tomas en las que aparecía al completo (o sea, en los planos generales del vehículo). La maqueta, que medía entre 60 y 90 centímetros, sería filmada en el Valle de la Muerte, una localización de California de aspecto desértico. Como se suponía que el vehículo se estaría desplazando por Tatooine, se buscó un lugar que posteriormente quedase bien integrado en la película a la hora de añadir esas escenas de la maqueta a las grabadas con los actores en Túnez. Allí, para representar al Sandcrawler, lo que se usó en rodaje fue una sección a tamaño natural de la parte inferior del vehículo para aquellas tomas en que los personajes se encontrasen muy próximos al mismo (por ejemplo la escena en que los jawas venden los droides al tío de Luke).


  Igualmente hay que destacar el trabajo realizado con el Halcón Milenario y el Destructor Estelar, esa gran nave del Imperio que rasgaría la pantalla en la escena inicial del film. Esta última, tal y como pasaba con la maqueta de la Estrella de la Muerte, era una maqueta relativamente pequeña en comparación a la escala que tenía que representar (o sea, el tamaño que tendría la nave dentro de la ficción de la película). Medía unos 90 centímetros y no haberla recreado a mayor tamaño dio algún problema a la hora de filmarla. Para realizar el famoso plano de la persecución a la nave Tantive TV, Richard Edlund tuvo que pegar la cámara casi literalmente a la maqueta para que en el recorrido a través de la misma la nave pareciera kilométrica por efectos de la perspectiva. Si el detalle de la pieza no era de una calidad extrema la nave no parecería real cuando se viesen la panza y los motores en un primer plano tan acusado. Edlund mantuvo que ese plano era de hecho uno de los más importantes de toda la película ya que al ser el primero con efectos especiales que iba a aparecer, el film corría el riesgo de perder su credibilidad si la toma no resultaba suficientemente convincente.
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    La maqueta definitiva del Destructor Estelar.

  


  En el caso del Halcón Milenario, en ILM construyeron una maqueta de 1,20 metros que usarían para las escenas de vuelo de la vieja nave. Sobre el diseño de esta hay varias cosas que decir: originalmente era un diseño de Colin Cantwell que presentaba una forma alargada y un peculiar conjunto de once motores cilíndricos a la cola. Justo cuando se estaba construyendo la maqueta aparecería una nave espacial muy similar en la serie de TV Espacio: 1999. Ante el hecho Lucas decidió rediseñar la nave de Han Solo, El diseño original fue descartado para el Halcón pero heredado por la Tantive IV, nave anteriormente mencionada. Para crear el Halcón definitivo el cuerpo de la nave acabaría siendo la idea totalmente opuesta a la anterior: se iba a remodelar como una nave plana, mucho más horizontal, con forma de platillo. La cabina, que sí respetó el diseño de Cantwell, se situaría a un lado del frontal de la nave resultando un elemento muy característico del diseño final.


  
    Muren estudia la iluminación antes de filmar un plano de la Estrella de la Muerte contra pantalla azul.
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  El trabajo que hizo ILM con las maquetas en Star Wars fue bastante impresionante en general, si bien lo que realmente las hizo despuntar en pantalla fue la forma en que se rodaron. John Dykstra pensó que lo mejor para que estas parecieran moverse con total fluidez era grabarlas con una cámara de movimiento controlado. Entonces se encargó de construir desde cero un ordenador que pudiese controlar los movimientos de la cámara y que resultó ser todo un éxito; al sistema le dio el nombre de Dykstraflex. Planos como el que iniciaba el largometraje, la impresionante entrada del crucero estelar en pantalla —y que ha quedado en la retina del espectador como uno de los inicios más deslumbrantes de cualquier producción cinematográfica— no habría sido posible de realizar sin las características del sistema ideado por John. Gracias a las prestaciones de la cámara controlada por ordenador las tomas de las naves resultarían las más espectaculares realizadas hasta la fecha, gracias a la utilización de unos ángulos dinámicos y vibrantes que harían volar a las naves de Star Wars como ninguna anteriormente vista en el cine.


  Un problema que presentaba el rodaje con maquetas, sin embargo, sería el de la filmación de las explosiones. Ya que las naves iban a combatir y ser destruidas en pleno espacio, sus pedazos debían salir disparados en todas direcciones ante la falta de gravedad. Para subsanar esta condición física cuando las maquetas se iban a hacer explotar se colgaban de unas vigas situadas a quince metros del suelo, la cámara filmaba justo desde debajo de ellas de modo que recogía toda la caída de los elementos y restos de la explosión que debido a la ley de la gravedad caerían sobre ella (la cámara se protegía con un cristal para que no sufriera las colisiones). Esta perspectiva de la grabación, cuando se montaba en el plano de efectos especiales a alta velocidad, proporcionaba al espectador el efecto de que los elementos dispersados se movían en todas las direcciones posibles.


  Mientras ILM iba planificando todo ese trabajo George Lucas orientaba sus esfuerzos hacia el proceso de casting del film, ya se encontraba en el verano de 1975 y no podía tardar demasiado en encontrar a esos actores que iban a interpretar su querida space opera. A pesar de todo completar el casting le llevaría varios meses más de trabajo.


  
    Extracto del storyboard gráfico realizado para la secuencia del ataque rebelde a la Estrella de la Muerte.
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  El casting de Star Wars


  De las estrellas al estrellato
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    Mark Hamill/Luke Skywalker.

  


  Como es bien sabido, ya que es una historia curiosa cuanto menos, el casting de Star Wars tuvo la peculiaridad de ser un casting compartido. George Lucas, para ahorrar costes, convenció a su amigo Brian de Palma —quien preparaba su película Carrie en esos momentos— para unir fuerzas en la respectiva búsqueda de sus estrellas. «Estábamos haciendo las películas y buscando el reparto a la vez, así que decidimos unir esfuerzos. Suelo hacer las películas con gente joven que no tenga historial, por lo tanto tengo que descubrirlos. Los elijo, les hago las pruebas, los entrevisto, leemos el guión… Lleva tiempo, tardé unos seis o siete meses en completar el casting porque entrevisté a miles de personas».


  
    Carrie Fisher/Princesa Leia.
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  Para que lo ayudase en dichos menesteres George pidió ayuda a Fred Roos, quien había sido uno de los responsables de casting de American Graffiti. Lucas pidió a Roos que fuera seleccionando a actores para que hicieran las audiciones dejándole muy claro que no quería contar ni con actores conocidos ni con ninguno que hubiese aparecido en sus anteriores films. A lo largo del proceso de casting se sucedieron varias anécdotas, quizás una de las más difundidas fuese la de Carrie Fisher, que estuvo a punto de ser escogida por De Palma para interpretar el papel de Carrie (valga la redundancia) en su película.


  Pero no, Fisher acabó siendo protagonista en el film de Lucas. Sus padres eran el cantante Eddie Fisher y la actriz Debbie Reynolds, y Carrie, a sus diecinueve años, se consideraba una joven promesa. También es de sobra conocido que posteriormente Fisher no sabría encarrilar su carrera actoral una vez el éxito de Star Wars la catapultó al estrellato absoluto. Problemas con el alcohol y las drogas, así como varios escándalos y un infeliz matrimonio con el famoso cantante Paul Simon, llevarían a la actriz a dilapidar su carrera profesional poco después de que esta hubiese comenzado.
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    Harrison Ford/Han Solo.

  


  Sin embargo, la belleza natural de Carrie y un carácter interpretativo muy apropiado para el personaje hicieron que el papel de la Princesa Leia fuese suyo pese a la dura competencia. Prácticamente toda chica joven en Hollywood hizo pruebas para obtenerlo, pero Lucas tenía muy claro el motivo de su elección: «Un pormenor del reparto era que para el papel de la Princesa Leía buscaba a alguien joven, de unos diecinueve años, la misma edad que se suponía tendría Luke. Pero en vez de un personaje idealista e ingenuo, un granjero de un pueblo remoto, ella sería una senadora urbana, un sofisticado gobernante que entiende de política. Tiene talento, se sacó el título a los diecinueve años, gobierna a su pueblo y tiene poder, así que encontrar a una actriz joven que interpretase con mucha autoridad, especialmente frente al cínico Han Solo, era todo un desafío. Tuve mucha suerte al encontrar a Carrie porque tenía mucho talento, estaba segura de sí misma y ofrecía una imagen muy fuerte. Hacía que el personaje funcionase».


  Para el papel de Luke Skywalker, el joven héroe de la película, Mark Hamill fue elegido entre una multitud de pretendientes. Nacido en 1951 en California, Hamill tenía veinticuatro años cuando se presentó al casting de Star Wars siendo un poco mayor que Carrie. Él si tenía más experiencia como actor al haber participado en varias series de televisión, en alguna de ellas incluso como coprotagonista (su debut lo hizo en el famoso Show de Bill Cosby, donde participó en 1970). Era considerado un chico apuesto, si bien George Lucas entendió que su rostro desprendía a su vez un aire de integridad muy apropiado para un personaje que se iba a convertir en un héroe en el propio transcurso de la aventura.
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    Sir Alec Guinness recibió en el propio set de rodaje la noticia de que su personaje moriría en el film. Este fue un cambio de ultimísima hora en el guión que al actor no le hizo demasiada gracia.

  


  El tercero en discordia, Harrison Ford, sí que fue otro caso curioso en este atípico casting. Ford, nacido en Chicago en 1942, era notablemente mayor que sus compañeros de reparto y ya había participado en algunas películas, precisamente con George Lucas, quien recordemos ya había contado con él en American Graffiti. Lucas lo utilizó en el proceso de casting como actor de réplica, o sea, era quien interactuaba con el resto de actores que hacían las audiciones para que estos se pudieran situar en sus papeles. Al solo querer caras nuevas el director había descartado a Ford a las primeras de cambio como actor en la película aunque lo acabó considerando al ver lo bien que se compenetraba con sus compañeros y cómo había comprendido al personaje (él interpretaba a Han Solo en las mencionadas réplicas). El que fuese más maduro que el resto de actores era otro factor que le vino de perlas a la hora de quedarse con el papel del descarado contrabandista.


  
    El célebre Peter Cushing departe con Hamill en un descanso del rodaje. Curiosamente ambos actores nunca compartirían escena en Star Wars.
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  Pero en la Fox no estaban muy entusiasmados con el criterio seguido en el casting como puede ser comprensible en cierto modo: no parecían tener a ningún actor mínimamente conocido en la película les preocupaba la juventud del elenco protagonista. Como Lucas sospechaba que esto iba a pasar ya había atado a un célebre actor para interpretar el papel de Obi-Wan Kenobi, quien debía ser un hombre entrado en años: Sir Alec Guinness, todo un veterano de la interpretación y ganador del Oscar al Mejor Actor en 1958 por El Puente sobre el Río Kwai.


  Se ha rumoreado en numerosas ocasiones que para el papel de Obi-Wan, George tuvo en mente originalmente al japonés Toshirō Mifune, habitual en las películas de su querido Kurosawa. Ante la imposibilidad de contar con el actor asiático —quien no estuvo interesado en interpretar el papel— Lucas optaría por la figura del reputado actor inglés, que recordaba su primer contacto con Star Wars de esta forma:


  
    «Estaba en Hollywood rodando un film titulado Un cadáver a los postres, con David Niven, Peter Sellen y varios amigos más. Dos días antes de terminar me encontré un guión encima del tocador del camerino. Lo iba a dirigir George Lucas, al que conocía por American Graffiti, un film que admiraba mucho. Me entusiasmé enseguida. Cuando lo abrí y vi que era de ciencia ficción pensé: “Vaya, nunca he hecho ciencia ficción”. Había visto un par de películas y me habían gustado bastante pero me habían parecido acartonadas desde el punto de vista de la interpretación. Como Lucas iba a dirigirlo empecé a leerlo y me fui implicando poco a poco. Ese guión me entusiasmó… fue como cuando no puedes dejar de leer una novela que te atrapa».

  


  
    George Lucas supervisa el ensayo de una escena con Cushing, Fisher y un desenmascarado Dave Prowse.
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    Peter Mayhew versus Kenny Baker. Más de un metro de altura separa al wookie del pequeño droide astromecánico.

  


  Además de Guinness, otro actor de gran calado engrosaría las filas actorales de Star Wars: Peter Cushing, el célebre actor británico especialmente recordado por sus papeles en las películas de terror de la productora Hammer. Cushing fue elegido para interpretar al Grand Moff Tarkin, alto mando imperial que rivalizaría con el propio Vader en maldad. Peter perteneció a esa plétora de actores británicos curtidos en el teatro y la televisión que acabarían siendo famosos por sus papeles en aquellos recordados films. Cuando le ofrecieron participar en Star Wars aceptó el papel sin dilación, hay quien mantiene que porque el rol le llegó en un momento en que su carrera ya había iniciado un declive del que no se recuperaría, de hecho podemos considerarlo como uno de los cantos de cisne del querido actor.


  Con buena parte del casting principal cerrado la producción se movió a Londres, donde se iba a rodar la película. Ya estaba entrado el año 1976 y los actores que faltaban por incorporarse al plantel se buscarían directamente en Inglaterra. Para el resto de personajes de importancia se daba una curiosa circunstancia, los que fuesen a interpretarlos tendrían el rostro cubierto de modo que no era tan importante su faceta interpretativa como su físico. Tenemos que tener en cuenta que para los droides C-3PO y R2-D2 se pensó en emplear a personas que pudieran encajar en la fisionomía de estos. Mientras que C-3PO era un personaje de aspecto estilizado, R2-D2 era muy pequeño de tamaño. Anthony Daniels y Kenny Baker fueron los elegidos.


  
    Anthony Daniels se enfunda el claustrofóbico traje de C-3PO.


    Los asistentes «acomodan» a Kenny Baker en el interior de la versión tripulada de R2-D2.
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  Daniels, nacido en Wiltshire, Inglaterra, en 1946, había sido actor de mimo aunque llegó a interpretar a Shakespeare en varias obras de teatro. Él mismo reconoce que no se sintió muy atraído por el papel del droide al principio, aunque se mostró más interesado al ver cómo sería su aspecto físico en uno de los diseños conceptuales de Ralph McQuarrie.


  Lo interesante de Daniels es que ya nunca abandonaría al droide de protocolo que lo hizo famoso. Es de hecho, en la actualidad, el único intérprete que ha repetido papel en todas y cada una de las entregas de la saga junto a Kenny Baker. No solo ha interpretado a C-3PO en todas las películas de Star Wars realizadas hasta la fecha sino que lo ha doblado siempre que el personaje ha aparecido en alguna serie de TV en forma de dibujo animado (lo que ha ocurrido ya varias veces). Se puede decir sin miedo al error que Anthony Daniels es el alma del personaje pese a que inicialmente se pensó que tendrían que doblar su voz. Ben Burtt, diseñador de sonido de Star Wars, explicó de este modo cómo originalmente solo iban a usar su voz como guía para un doblador:
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    Prowse enfundado en el intimidante traje del Señor Oscuro. Todavía sonriente en una época en la que aún no había chocado con ciertas decisiones de Lucas.

  


  
    «No se pensó que Daniels doblase a C-3PO. Solo se usaba su voz como referencia, pero lo hizo tan bien, la voz cuadraba tan perfectamente con los gestos, que pensaron que no se podría hacer mejor. Como las máscaras no recogían bien el sonido se doblaría a si mismo de nuevo. En general los droides generaban mucho ruido, el plástico crepitaba, por lo que hubo que doblar a los actores en este tipo de escenas».

  


  Por su parte, Kenny Baker, también de origen inglés y nacido en Birmingham en 1934, era un hombre de corta estatura que podía introducirse dentro del cuerpo de R2 para manipularlo desde dentro (la corta estatura era debida a que sufría enanismo acondroplásico). Aunque R2-D2 se podía controlar de forma remota, lo que no se pudo lograr es que el droide rotase la cabeza a la par que se desplazaba, y esa era una de las funciones de Kenny cuando se introducía en el pequeño droide astromecánico. Para ello se fabricó una versión especial del robot con unos grandes orificios en la parte inferior del cuerpo para que Baker pudiese sacar sus piernas por ellos. Los pies del actor coincidirían así con los del droide y para disimular sus piernas humanas estas se revestían con unos gruesos tubos que los espectadores más observadores habrán podido distinguir en algunos planos generales de R2-D2 (estos tubos aparecían y desaparecían según los planos). Baker no se sentía nada cómodo interpretando el papel, sin embargo nunca lo rechazó:


  
    «Mi representante me dijo que un tal Lucas buscaba a alguien para que se metiera dentro de un robot. Ya tenían el prototipo hecho pero no encontraban a nadie que cupiera dentro y que hiciera que se moviera. No podían usar a niños porque era una máquina bastante pesada, estaría alrededor de los 35 kilos como mínimo. Además había bordes afilados por todas partes, y de cualquier sitio salían tornillos y tuercas. Era muy incómodo, muy claustrofóbico. Había cables por todas partes».
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    Dave Prowse, el mismísimo Darth Vader, apareció en la mítica película de Stanley Kubrick La Naranja Mecánica antes de llegar a Star Wars.

  


  Con los personajes de Darth Vader y Chewbacca se volvía a repetir la circunstancia. Lucas necesitaba a dos actores de gran físico, que diesen el perfil de los personajes visualmente; sin embargo, al no verse el rostro de ninguno, los esfuerzos por encontrar a los intérpretes se orientarían incluso fuera del mundillo cinematográfico si era necesario. Para interpretar al Sith se contaría finalmente con David Prowse, natural de la localidad inglesa de Bristol. Había sido culturista y más allá de su desarrollo muscular contaba también con una altura excepcional al rozar los dos metros, siendo ideal para el personaje. Realmente a él le dejaron elegir entre personificar a Chewbacca o a Vader, pero Prowse optaría por este último ya que en su opinión el malvado era siempre el más recordado.


  Por otro lado, es bien sabido que las dotes interpretativas de Prowse no eran excepcionales pese a que llevaba años actuando en series de TV y algunas películas. Lucas tuvo que doblar su voz en la posproducción para dotar a Vader de un timbre más amenazante y elevar su nivel interpretativo. Esto nunca agradó a Prowse quien siempre afirmaría que nadie le avisó nunca de este tipo de modificaciones, por lo que se llevó la sorpresa en el mismo instante en que vio la película proyectada por primera vez, Dave seguiría interpretando al personaje en sucesivas entregas pero rompería su relación con Lucasfilm de malas maneras una vez la Trilogía Original se hubo completado (aparte de la voz, Lucas tampoco permitiría que el rostro de Prowse apareciera en pantalla, y cambió de actor cuando hizo falta que a Vader se le viese la cara).


  
    Stuart Freeborn posa junto a una de sus creaciones más emblemáticas: la máscara de Chewbacca.
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  Quedaba vacante el papel de Chewbacca y se escogió a Peter Mayhew, un inglés de impresionante estatura, para interpretar al wookie. Con 2,21 metros de altura era perfecto para el papel pese a que Mayhew no era ni siquiera actor, su trabajo era el de ordenanza en un hospital londinense; sin embargo no se atrevió a rechazar el papel que cambiaría su vida para siempre.


  Como se ha comentado anteriormente la producción se había movido a Londres a principio de 1976. El motivo era sencillo, allí se encontraban los estudios cinematográficos elegidos para realizar el rodaje de Star Wars, los Elstree Studios, que eran los más grandes del mundo en ese momento.


  [image: ]


  Luces, cámara, ¡acción! Se inicia el rodaje de Star Wars


  No diga Túnez, diga Tatooine


  Mientras los miembros del reparto se preparaban y ensayaban durante las semanas previas al inicio del rodaje, Lucas terminaba de configurar el equipo técnico de la película. Ya se había comentado que Stuart Freeborn había sido elegido como supervisor de maquillaje, pero no que John Mollo sería el diseñador de vestuario. Mollo contaría en esta labor con la ayuda de algún técnico para casos tan especiales como era el de la creación de las armaduras de los stormtroopers o la del propio Vader. Brian Muir fue el responsable de la producción de estas, sobre todo fue el modelar el casco del Sith lo que lo hará ser largamente recordado, aunque también tuvo el honor de ser quien esculpió el cuerpo de C-3PO. El casco de los stormtroopers, sin embargo, fue obra de Liz Moore, a la que ya se ha mencionado en un capítulo anterior (Liz lamentablemente falleció en un accidente de tráfico poco después de crearlo y nunca pudo ver en pantalla el mítico resultado de su trabajo).


  
    Mark Hamill rodando en el Hotel Sidi Driss de Matmata, lugar escogido para representar el Interior de la granja de los Lars en Tatooine.
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  Tanto Freeborn como Mollo tenían que terminar de definir el aspecto de los personajes durante ese periodo previo al inicio del rodaje mientras el diseñador de producción, John Barry, finalizaba a su vez el diseño de todos los elementos que iban a ser incorporados al rodaje de exteriores en Túnez, donde daría comienzo la filmación. Lucas junto a su equipo pasaría trece días en el norte de África, en los lugares escogidos para la recreación del planeta Tatooine.


  
    [image: ]


    Guinness espera a que Baker esté preparado dentro de R2-D2 para comenzar el rodaje de un plano.

  


  Había sido Barry quien recomendó el lugar ya que había estado allí varias veces rodando diversas películas. Junto al decorador de sets, Roger Christian, transformaría el árido lugar en un planeta perteneciente a una galaxia muy, muy lejana gracias al aprovechamiento —irónicamente— de edificaciones reales que encontraron por la zona. Así la granja de humedad de los Lars, uno de los lugares donde primero se iba a filmar, era la localización real del Hotel Sidi Driss, que por su particular aspecto fue escogido para representar el hogar de Luke Skywalker al menos interiormente. Todo lo que era el exterior de la granja correspondía a un paraje perteneciente a la zona de Nefta, o sea, aunque en la película no lo parece la granja constaba de dos localizaciones de rodaje diferentes.


  
    Un espejo hábilmente colocado sobre la parte Inferior del landspeeder de Luke crearía el efecto antigravitatorio del vehículo en ciertos planos del film.


    [image: ]

  


  Otros lugares de Túnez que serían visitados por el equipo serían Sidi Bouhlel, al este de Touzer, una zona desértica que sería utilizada en varias escenas de la película (como aquella en que Luke es asaltado por los moradores de las arenas), Tataouine o Mos Eisley, localización que daría nombre al puerto espacial de Tatooine aparecido en el film.


  La filmación se inició de forma oficial el día 22 de marzo de 1976. De entre todas, la primera escena que se rodó en tierras africanas fue la de la venta de los droides por parte de los jawas al tío de Luke. Quizás como reflejo de lo que iba a ser la experiencia tunecina del equipo de rodaje, durante los primeros días de filmación un desastre azotó el set y es que aunque hacía 50 años que no llovía de forma torrencial en la zona, una importantísima lluvia arrasó el decorado que incluía la construcción parcial del Sandcrawler. Las piezas llegaron a desperdigarse cientos de metros entre ellas. Con un gran esfuerzo por parte del equipo todo volvió a estar preparado para rodar en 48 horas, pero la filmación ya comenzaba su andadura con retraso respecto a la planificación inicial de George Lucas.


  La última escena que se rodó en Túnez fue la de la puesta de los soles que contempla Luke en el atardecer de Tatooine. Entre la primera y esta última toma, una serie de infortunios sacaba de sus casillas al director que veía que no podía aprovechar el planning previsto para filmar todas las escenas que necesitaba, «Comenzamos a rodar en Túnez. Hacía mucho frío, había tormentas de arena y llovía bastante. Todo era un lío, se nos desmontaba todo constantemente. R2 no funcionaba, C-3PO no funcionaba… Fue un rodaje muy complicado. Rodamos durante diez días pero cuando volví había rodado solo la mitad de lo que quería filmar en el desierto. Fue cuando pensé que la película corría peligro…».
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    Guinness descansando en Mos Eisley. Debido a las altas temperaturas no se podía exponer demasiado tiempo seguido a los actores.

  


  Efectivamente, rodar con los droides causó muchos problemas al equipo. En las escenas de desplazamiento de R2 este se controlaba por control remoto, sin embargo el sistema fallaba y el robot apenas podía dar un paseo de un par de metros antes de colapsar o caerse. George pensó que estas escenas tendrían que ser filmadas en otro momento por falta de tiempo, quizás al terminar el rodaje principal, de modo que muchas de las escenas en que aparecía el droide junto a los jawas se terminarían rodando varios meses después en California, en el Valle de la Muerte, el paraje desértico mencionado en un capítulo anterior y cuya formación rocosa sería ideal para obtener los planos que faltaban de aquellas secuencias ambientadas en Tatooine.


  El caso de C-3PO era distinto, el traje del droide de protocolo no estuvo listo hasta el día previo al inicio del rodaje y, al ser finalizado a última hora, el actor Anthony Daniels no pudo ensayar con él. Su primer contacto lo hizo sobre la marcha y en la primera escena en que estuvo caracterizado partió una pieza de una de las piernas, por no hablar de que para el actor era muy dificultoso caminar por aquel terreno arenoso y actuar soportando las altas temperaturas del desierto con el cuerpo totalmente cubierto. A pesar de que los asistentes trataban de que estuviese hidratado en todo momento es sabido que durante aquellos días sufrió algún que otro golpe de calor que lo llevaría incluso al desvanecimiento. El resultado es que sus escenas también se filmaron con más lentitud de lo planificado y Lucas comenzó a acumular un importante retraso en el calendario de rodaje.


  
    Greedo fue interpretado por dos actores de sexo diferente: Paul Blake y María De Aragón, por ello el cazarrecompensas rodiano llegaba a veces al set con zapatos de tacón.
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  La parte de Mos Eisley, el puerto espacial de Tatooine que visitan Luke y Obi-Wan Kenobi en un momento de la aventura, sí tuvo que recibir mayor tratamiento decorativo por parte de Roger Christian. Eisley ganó en ambientación gracias a la incorporación de curiosos extras en sus escenas, entre los que se incluyeron hasta veinticinco modelos de droides diferentes. Como anécdota comentar que parte del equipo técnico se tuvo que trasladar a las localizaciones a lomos de burros. El rebuzno de estos animales dio a Lucas la idea de cómo podrían sonar los moradores de las arenas, personajes con los que se estaba contando en aquellos días de rodaje. De hecho el sonido se grabó sobre la marcha, in situ, para usarlo posteriormente en la mezcla de sonido de la película.


  La escena de la cantina de Mos Eisley no se rodó en Túnez, sin embargo. El set se construyó en Inglaterra donde se rodó parte de la misma. Los primeros planos de los alienígenas que poblaban el local se rodarían más tarde, hacia el final de la producción, en California. Dennis Muren explicaba: «Hay máscaras que se hicieron y filmaron en el mismo día. Mis compañeros hicieron las máscaras e interpretaron el papel ellos mismos. Entonces se hicieron esos pequeños insertos. Fue algo muy importante, muy memorable, porque acrecentó la sensación de estar visitando un lugar extraño».


  
    El set de rodaje de la cantina de Mos Eisley. Ubicado en un plató de Elstree albergó en su estrechez una variopinta cantidad de seres alienígenas.
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    Rick Baker, artista de maquillaje de renombre, creó la mayoría de las peculiares máscaras que se hicieron famosas en la escena de la cantina Chalmun.

  


  Como esos primeros planos de los aliens llamaron mucho la atención de los espectadores Lucas hizo unos comentarios para justificar la presencia de tanta «rareza» en aquella escena en concreto. Hasta ese momento de la película, en Tatooine solo se habían divisado personas —a lo sumo algunos robots—, al igual que el Imperio era netamente humano. En ese transcurso no se habían mostrado seres alienígenas en el film, lo cual era raro en una producción del género. Lucas aprovechó la cobertura que le daba la secuencia para bombardear al espectador con una peculiar galería de seres extra terrestres. La escena, de hecho, solía ser muy comentada por los espectadores que terminaban de ver la proyección, según pudo comprobar el propio director.


  En general los actores recordarían el rodaje en aquellas tierras con cierto desagrado. El excesivo calor y unas condiciones técnicas poco favorables hicieron que aquellos días fuesen incómodos tanto para el reparto como para el equipo técnico.


  El reparto se reúne: Elstree Studios
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  El equipo de filmación terminó su labor en Túnez el 4 de mayo y el 7 ya estaba todo dispuesto en los estudios de Elstree para comenzar el rodaje en interiores. Este se prolongaría hasta el 16 de julio, cuando oficialmente, y tras un rodaje de 84 días, terminó la fase de filmación principal de la película. Comenzar a trabajar en los estudios londinenses supuso que el reparto estuviese reunido al completo por primera vez. En Elstree, George y su equipo iban a ganar en comodidad a la hora de rodar, si bien los responsables de la Fox ya presionaban a Lucas con las fechas marcadas. De ningún modo el estudio quería sufrir un desfase respecto al presupuesto pactado, y este peligraba ya a esas alturas. Sobre este asunto George Lucas explicó que desde primera hora tenía claro que la película no se podría hacer con el dinero propuesto por la Fox:
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    Gary Kurtz, productor de Star Wars, resultó ser un apoyo Indispensable para Lucas en aquellos complicados momentos.

  


  
    «El estudio insistió en no rebasar los diez millones de dólares. Nosotros dijimos que costaría trece. Ellos dijeron que solo podían hacerla si costaba menos de diez, así que le presentamos un presupuesto de 9.999.999,99 dólares, pero al final el presupuesto alcanzó casi los trece millones. Aun así no fue un presupuesto gigantesco, era más bien moderado».

  


  Para entonces, cuando Lucasfilm ya había gastado siete u ocho millones en lo que llevaba de película, hubo cierta presión por parte de los ejecutivos para detener la producción. El equipo constaba de 130 personas en ese momento y cada día de rodaje salía por unos 100,000 dólares de gasto. Algunos altos cargos plantearon a Alan Ladd Jr. la idea de cancelar lo que restaba de rodaje dando por perdido el dinero ya gastado antes que seguir invirtiendo en una producción que se iba a terminar pasando del presupuesto acordado. Ladd luchó en todo momento contra esa idea y fue el mejor valedor de George en aquellos difíciles momentos.


  Los primeros días de rodaje en los estudios, entre el 7 y el 9 de mayo, sirvieron para filmar las escenas localizadas en el garaje y la cocina de la granja de los Lars. Esas escenas específicas no se pudieron rodar en Túnez ya que había que crear dos decorados muy detallados para la ocasión. Estos fueron, por tanto, los primeros sets utilizados en Elstree y eran bastante reducidos en tamaño. El interior de la casa de Ben Kenobi también sería un pequeño set construido en los estudios. Sin embargo Elstree cumplía de sobra con la expectativa de albergar todos los grandes sets ideados para las escenas en el interior de la Estrella de la Muerte que allí se iban a filmar.


  Interiores de naves espaciales ya se habían rodado muchos en películas y series de TV, pero nunca se había organizado una filmación en interiores tan grandes como aquellos. En ese sentido Star Wars, y la Estrella de la Muerte en particular, era algo muy diferente a todo lo que se hubiese hecho con anterioridad. La estación espacial debía representar su enormidad en aquellos planos. No se trataba solo de una gran sala, era una concatenación de pasillos, salas enormes, más pasillos y más salas. En la película de Kubrick, 2001: Una odisea del espacio, ya se habían mostrado unos interiores de gran calado, con pasillos estrechos que desembocaban en amplias salas, pero la escala de la Estrella de la Muerte iba mucho más allá. De nuevo Muren explicó, después del rodaje de estas escenas, algunos de sus secretos:


  
    «Una de las formas de desarrollar la cuestión de la escala fue el plano a lo Tarzán de Luke y Leia salvando el enorme abismo de aquella cámara. Inicialmente aquel era un plató más pequeño, de tamaño razonable, pero más pequeño. Agregamos una extensión pintada al fondo para que pareciera más grande de lo que era».

  


  O sea, se hizo uso del matte painting —la técnica ya comentada anteriormente— para crear la falsa profundidad del foso. Este mismo recurso se volvería a utilizar para la escena en la que Obi-Wan desactiva el campo tractor de la estación espacial. El viejo Jedi se mueve sobre una plataforma alzada sobre otro gran abismo, el efecto se lograría de igual manera pese a que en el estudio Guinness solo se alzaba un par de metros sobre el suelo.


  Un poco más avanzado el film el Jedi se encontraría con su antiguo discípulo, Darth Vader, con quien «cerraría el círculo» —según la película— al enfrentarse en un duelo de sables láser. Aquella iba a ser otra de las grandes escenas rodadas para aquel bloque perteneciente al rescate de la Princesa Leia. El motivo es imaginable: iba a ser la primera vez que se vieran en acción las espadas de luz, ese elemento ahora tan característico de la saga pero que en aquel momento resultó ser algo demasiado novedoso.


  
    La del salto sobre el abismo de la Estrella de la Muerte era una toma delicada que sorprendentemente salió bien al primer intento.
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    Peter Diamond, coordinador de dobles, asiste al enfrenamiento entre Obi-Wan Kenobi y Darth Vader que él mismo coreografía.

  


  El sable láser era un elemento que George quiso desde el principio en su historia, como se ha comentado para él Star Wars era un relato en la tradición de las aventuras clásicas. La espada simbolizaba el honor del caballero, siempre estaba presente en las películas de género, daba igual que fuese de piratas, de caballeros… incluso en la serie de Flash Gordon que tanto había inspirado a George aparecía una especie de espada llameante que bien podría ser la precursora de su espada de luz:


  
    «Con el objeto de crear a unos defensores de la paz, honorables, que estaban por encima de todo y podían tomar decisiones con tal de llevar la paz a la galaxia, necesitaba un arma apropiada para ese tipo de Jedi. En la película desempeña más el papel de un símbolo que de un arma. Al principio iban a ser espadas normales, pero decidí añadirles el láser para darles un cariz tecnológico. Como partíamos de la base que el Jedi solo se protegía y no atacaba, sino que actuaba en defensa propia, una espada láser en un mundo de armas de rayos sería una arma defensiva perfecta. Podría ser usada para desviar todo ese tipo de ataques».

  


  El sable láser original era en realidad un accesorio del flash de una cámara 4x5. Se modificaron algunas piezas y así crearon estas espadas de luz a nivel físico, pero aún debían hacerlas funcionar visualmente hablando, y las primeras pruebas no daban buenos resultados: «Era un tubo con material cinematográfico aplicado para que reflejara su fuente lumínica con una intensidad muy superior. El problema residía en que cuando se movía de determinada zona pasaba de brillar intensamente a convertirse en un palo giratorio. Le poníamos cinta reflectante para que sus destellos arrojaran luz sobre los actores pero nunca funcionó».


  
    Guinness y Prowse ruedan el primer duelo de sables láser en la historia de la saga. Como se puede apreciar las hojas de los sables eran bastante menos emocionantes en la realidad.
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  Al no poder conseguir que la hoja brillase ante la cámara se tuvo que recurrir a la animación pura y dura. Había que tapar el tubo que el sable tenía por hoja en cada fotograma, dibujando el efecto brillante en todos y cada uno de ellos, y añadiendo efectos de difusión. Aunque finalmente el efecto resultó sorprendente para el gran público, esta escena rodada por Guinness y Prowse se consideró algo sosa cuando años más tarde, en la siguiente película de Star Wars, el duelo entre Darth Vader y Luke Skywalker llevó el estilo de lucha con sables de luz un paso más allá.
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    Harrison Ford ensaya la escena de presentación de Jabba el Hutt la cual fue eliminada postreramente de la película (y retomada para su Edición Especial en 1997).


    —


    Una versión del Halcón Milenario a tamaño natural sería levantada en plató. Solo media parte de la nave pudo ser construida debido a su grandiosidad.

  


  
    «El duelo entre Obi-Wan Kenobi y Darth Vader era algo novedoso de cualquier manera en el momento en que este se rodó, pero posteriormente, en relación al resto de entregas de la saga, quedó como un duelo sencillo y algo descafeinado. Por un lado teníamos a una persona mayor, por el otro a un hombre mitad humano mitad máquina, así que no era una lucha de espadas convencional. Conforme íbamos rodando queríamos que las luchas fuesen más rápidas e intensas, conforme Luke se iba convirtiendo en un espadachín, así que poco a poco pasamos del manejo a dos manos, que es más oriental, al de una sola mano».

  


  Palabras de Peter Diamond, el coordinador de especialistas del film y coreógrafo de la escena, quien recibió instrucciones precisas de George de que el duelo tuviese un aire japonés, como de samurais. (Peter fue, a su vez, quien preparó a Hamill y Fisher para la escena del salto sobre el abismo a la que se hacía referencia antes).


  
    George Lucas prepara la escena de presentación de Darth Vader, una de las entradas más memorables de un Lord Sith en pantalla.
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  Tras la escena del duelo Obi-Wan dejaría de tener presencia en la película. A partir de ese momento el personaje de la Princesa Leia, que el viejo maestro Jedi había ayudado a rescatar de las manos de Tarkin y Vader, retomaría su papel de personaje principal junto a Luke, Han y compañía. El decorado más espectacular que se construyó para toda aquella secuencia del rescate sería el del hangar de la Estrella de la Muerte, donde se había recreado una gran parte del Halcón Milenario a escala real. La nave no pudo ser construida en su totalidad debido al tamaño que alcanzaría, así que se dejó a medías aunque ante la cámara daba la impresión de estar completa.
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    Carrie Fisher vestiría un traje térmico bajo el atuendo de su personaje para soportar mejor la humedad reinante en el set del compactador de basura.

  


  Para aprovechar la construcción, ese mismo decorado se modificó —sin tocar la nave, eso sí— para que representara dos localizaciones diferentes. Primero se construyó como el muelle 94 de Mos Eisley, allí se rodarían un par de escenas antes de que todo alrededor de la nave se reconstruyese como el hangar de la gran estación espacial. Así serviría para rodar las escenas de la llegada y posterior huida de los rebeldes a bordo del Halcón Milenario. Para construir la nave a tal escala se haría uso de mucha chatarra real, y se envió a gente del equipo a centros de desguace de coches e incluso de aviones. Se recogían camiones enteros de piezas y con eso se decoraba el exterior del Halcón. Todo se pulió y pintó para que se integrase en el fuselaje pero algunas de estas piezas se usarían incluso en los interiores, en la cabina de mandos por ejemplo.


  Todo lo que eran los interiores de la famosa nave de Han Solo se tuvieron que hacer como sets independientes en varios platós de Elstree. Por un lado se construyeron los pasajes internos con la sala de estar donde se encontraba el tablero de Dejarik (el juego holográfico al que juegan Chewie y R2-D2 mientras Luke es entrenado por Obi-Wan antes de llegar a la Estrella de la Muerte). Por otro, la cabina del Halcón se recreó de forma independiente para que se pudieran rodar en ella las escenas de los actores en su interior. Básicamente se hizo así por las necesidades técnicas de estos planos, que debían ser rodados con pantalla azul para la posterior incorporación del fondo espacial que se vería a través de los ventanales (para colocar la mencionada pantalla el set tenía que estar suspendido a unos ocho pies del suelo del plató). Otra característica de este escenario era que la cabina debería poder sacudirse ante la cámara para simular los efectos de los impactos sufridos por la nave, para ello se le incorporó una estructura externa en forma de tubos de los que miembros del equipo podían tirar para forzar el movimiento.
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    Luke Skywalker forcejea con la Dianoga en el compactador de basura de la Estrella de la Muerte. Hamill sufrió un derrame en un ojo debido al esfuerzo empleado.

  


  Entre las mencionadas escenas (de la llegada a la gran estación espacial y posterior huida), mientras los héroes rescataban a la princesa caerían a un habitáculo repleto de residuos, el compactador de basura de la Estrella de la Muerte. En este set se iba a filmar una escena cómica y dramática a partes iguales, con la incorporación de unas paredes que se irían desplazando de forma sistemática. El decorado incluía tres paredes, dos de ellas móviles como decía, y un fondo acuático que mantuvo empapados a los actores durante horas. Para que soportasen mejor aquella condición a la que iban a estar sometidos llevaron un traje térmico bajo su vestuario habitual. El caso de Chewbacca era diferente, como el traje del peludo no podía mojarse, Peter Mayhew estuvo prácticamente todo el rodaje de la escena subido a la montaña de residuos para evitar el contacto con el agua. En teoría lo que se representaba era que el wookie sufría un ataque de pánico, el que sería su único síntoma de debilidad en toda la película, pero la realidad era que no se podían permitir estropear su traje.


  Toda la interacción de Luke Skywalker con el Dianoga (la criatura que lo atacaría oculta entre los residuos) se hizo en el propio decorado, si bien el primer plano de la criatura emergiendo del agua es un plano rodado posteriormente por ILM en California e insertado entre los filmados en aquel set del compactador. A Hamill, en la ejecución de la escena, se le estalló la vena de un ojo posiblemente debido al esfuerzo de luchar bajo el agua, por lo que Lucas tuvo que disimular este hecho en los siguientes planos que tendría que rodar con el actor filmándolo desde ángulos pocos comprometidos.


  El ultimátum de la 20th Century Fox


  Los días de rodaje en Elstree se fueron sucediendo hasta que después de llevar varias semanas en los estudios llegó un ultimátum de parte de la Fox: Alan Ladd Jr. informó a Lucas que tenía que terminar lo que quedaba de filmación en una sola semana ya que los ejecutivos de la compañía no querían seguir adelante con el largometraje viendo el retraso que seguía acumulando. Terminaría la película en esa semana de plazo o se retiraría el resto del dinero previsto para la finalización del film. Ni Lucas ni Gary Kurtz vieron factible la exigencia de la productora, sin embargo no tuvieron más remedio que aceptar y dividir al equipo en tres unidades para poder afrontar la cantidad de tomas que quedaban por filmar en el nuevo plazo de tiempo establecido. Mientras Gary Kurtz se hacía cargo de la segunda unidad, sería Robert Watts, el supervisor de producción, quien se haría cargo de la tercera. Los planos se rodaron de forma apresurada e incluso diversos miembros del equipo recuerdan ver a Lucas moverse entre los distintos platós montado en bicicleta. No había un segundo que perder.
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  Toda la escena de la batalla de Yavin se rodó según una planificación que George había realizado en vídeo. Había utilizado partes de diversos documentales sobre aviación y la Segunda Guerra Mundial y largometrajes bélicos como Tora! Tora! Tora! para hacer su propio montaje de la escena a modo de previsualización. Se estaba llegando al clímax de la película y aquella era una escena vital, y el director quería que todo el equipo pudiese entender cómo iba a funcionar. Lo que hizo Lucas vendría a ser lo que hoy en día se conoce como animática: una especie de storyboard animado, con movimiento. Si bien actualmente las animáticas se suelen hacer de forma digital, George se tuvo que apañar con el montaje de video convencional. Gracias a esta referencia los actores pudieron interpretar sus escenas a bordo de las naves espaciales mientras todas las tomas de efectos especiales —que eran muchas en esta secuencia en concreto— se iban preparando en ILM.


  
    Un X-Wing de tamaño natural es izado en el set del hangar de la base rebelde en Yavin IV.
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  Para rodar los planos de Luke y los pilotos rebeldes a bordo de sus respectivos X-Wings se habían construido unas secciones específicas de la nave a tamaño real, las cabinas y alguna pequeña parte del fuselaje más. Para filmar a los pilotos de TIE Fighter que iban a enfrentarse a los rebeldes —incluso a Darth Vader pilotando su caza— se utilizó la misma técnica, aunque estos vehículos imperiales nunca llegaron a ser construidos al completo a diferencia de lo ocurrido con los X-Wings y los Y-Wings, que sí tuvieron sus respectivas maquetas a tamaño natural para los planos en los que las naves se iban a ver preparadas dentro del hangar de la base rebelde.


  
    Un piloto de TIE Fighter filma sus primeros planos en el interior de una incompleta cabina.
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  En referencia a esta base, antes de finalizar el rodaje una parte del equipo tuvo que salir a rodar nuevos exteriores. Para la escena de presentación del enclave rebelde en Yavin IV se filmó la entrada de un hangar de la Royal Air Force en la localidad de Bedforshire, en la propia Inglaterra. Ese plano de la entrada de la base sería completado con un fantástico matte painting del exterior del Templo Massassi, el lugar donde se ocultaba la base. Para filmar las vistas exteriores del templo se tuvo que viajar, sin embargo, hacia un punto más remoto: Tikal, en Guatemala, donde en pleno parque natural se encuentran los mayores yacimientos arqueológicos de la civilización maya que se conocen en la actualidad. Todas estas escenas las filmó Lorne Peterson, quien además aparece en ellas interpretando al soldado rebelde que hace guardia en el exterior del templo, mientras que la escena ubicada en el interior (la de la entrega de medallas al final del film) se rodaría de nuevo en interiores, pero no en Elstree sino en los estudios Shepperton, situados en la localidad inglesa de Surrey. Ya se había previsto que la cantidad de decorados necesarios para el rodaje no pudiesen ser construidos íntegramente en Elstree —debido a la cantidad de tiempo empleado en el derribo y levantamiento de cada uno— por lo que estaba planificado el uso adicional del segundo estudio.
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  En cuanto al ambiente respirado entre el reparto y el equipo técnico en esos delicados días, se ha rumoreado siempre que el rodaje con Carrie Fisher y Mark Hamill no fue fácil para Lucas, quizás por la juventud de los actores —siempre se ha mantenido que bromeaban demasiado en el set— o quizás porque ambos, aunque sobre todo Fisher, hacían sus pinitos con ciertas sustancias ilegales. Lo cierto es que al director no le pareció que el ambiente fuese el más apropiado. Por otra parte los actores tampoco han hablado nunca demasiado favorablemente de la forma de dirigir de George, conocido por ser un director de actores de dudosa calidad que confía demasiado en la intuición de los mismos y aporta poca dirección a sus interpretaciones. Hamill, al respecto de estas «acusaciones» declararía: «Hacíamos mucho el tonto para hacer reír a George que siempre parecía estar a punto de llorar».


  
    La última escena de la película, la ceremonia de entrega de medallas en el Templo Massassi, fue rodada en los estudios Shepperton y no en Elstree, como era lo habitual.
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  Hamill, Fisher y Ford se llegaron a compenetrar bastante durante el tiempo que pasaron juntos hacienda Star Wars…


  —


  …a pesar de su poca experiencia como actores este feeling se hizo palpable en la propia película.
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  En este ambiente, más distendido para unos y más estresante para otros, finalizaría el rodaje principal de Star Wars a mediados de julio, dentro del último plazo otorgado por la Fox. No sin un gran esfuerzo el complicado reto había sido superado, sin embargo quedaba aún mucho trabajo por hacer.


  La compañía quería estrenar el film en las navidades de ese mismo año, y con solo seis meses por delante para finalizar el montaje y la posproducción a Lucas y a su equipo les volvió a parecer que tenían entre manos un plazo imposible de cumplir. Esta vez los estudios no tuvieron más remedio que aceptar lo inevitable, el definitivo retraso del estreno. George, quien había terminado exhausto tras el dificultoso rodaje, se vio obligado a entrar en la fase de montaje de la película sin poder siquiera descansar unos días.
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  Montaje y edición (I): John Williams obra el milagro


  El montaje inicial de Star Wars
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    Ben Burtt hizo un trabajo incalificable como diseñador de sonido al frente de Star Wars creando muchos de los más reconocibles dentro del mundo del séptimo arte.

  


  Para montar la película, Lucasfilm había gestionado la contratación de Richard Chew y Paul Hirsch, ambos editores experimentados. Hirsch venía directamente de editar Carrie, la película de De Palma que ya se había terminado (a pesar de iniciar el casting a la par, como ya se ha comentado anteriormente, De Palma no había tenido tantos problemas para finalizar su película a tiempo). Como ayudante de excepción Lucas contó con Marcia Lucas, su propia esposa, quien se pasó varios meses colaborando con Richard y Paul. Marcia, la cual hacía montaje profesional y posteriormente trabajaría con Martin Scorsese en su película New York, New York, era consciente de la falta de dinamismo de la que adolecía la película en ese instante. Una vez comprobado el material rodado el trío se esforzó por montar el film con el mayor ritmo posible a pesar del corte clásico de la narración impuesta por Lucas.


  
    El sonido de los blasters al disparar resultó de otra casualidad made in Ben Burtt: el técnico lo consiguió al golpear con una piedra los cables de soporte de una torre de radio.
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  Los problemas de montaje que se estaban encontrando los responsables coincidían con el hecho de que ILM iba muy retrasada en la realización de las tomas de efectos especiales. Star Wars contenía la friolera de 365 tomas con efectos cuando lo normal en otras películas eran solo unos 50. Esto volvió a poner de manifiesto la gran preocupación del estudio, que ya había anunciado de forma oficial el estreno de Star Wars para mayo de 1977, Ya no era solo la Fox quien dudaba de que el proyecto pudiese analizar felizmente, el propio equipo de George dudaba de que la empresa fuera posible. El ser pioneros en la realización de diversas técnicas para las tomas de efectos suponía que ILM estaba tardando demasiado en conseguir el resultado óptimo en muchos de estos planos, este era sin duda el precio a pagar.
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    Los movimientos de C-3PO siempre van acompañados de unos sonidos motorizados, que fueron obtenidos del sistema eléctrico de la ventanilla de un viejo modelo de Cadillac.

  


  La decepción que sufría Lucas y la tensión diaria acumulada ante la presión de la Fox, derivó en que el director sufriera un ataque de ansiedad. Agotado física y mentalmente tuvo que ser hospitalizado en el Hospital Marin County de California donde los médicos le instaron a abandonar aquel ritmo en beneficio de su propia salud. Por el contrario, Lucas hizo lo opuesto: regresar al trabajo redoblando esfuerzos, ya que pasó a inmiscuirse directamente tanto en las labores de montaje como en las de producción de los efectos especiales que tan atrasados se encontraban.


  Aunque la cantidad de trabajo a realizar era enorme, Lucas supo inspirar a los chicos de ILM y estos hicieron un gran esfuerzo para terminar las tomas restantes. Solo había una cámara Dykstraflex, pero los técnicos hicieron turnos para que se trabajase tanto de día como de noche y la máquina no parase de funcionar. Mientras tanto, Ben Burtt, el diseñador de sonido, iba trabajando sobre las pistas base de la filmación. Destacar que el trabajo realizado por Burtt en la película fue colosal. Si algo caracteriza a Star Wars, aparte de lo vibrante de sus escenas de acción y el carisma de sus personajes, es la calidad sonora de cada una de sus películas, sobre todo las primeras en realizarse fueron asombrosas en este sentido ya que Ben tuvo que crear, desde cero, una cantidad ingente de sonoridades totalmente diferentes a las habituales de una película convencional. Sonidos tan particulares como el de los sables de luz, los pitidos de R2-D2 o los gruñidos de Chewbacca (por citar solo algunos de los más recordados) nos parecen hoy en día tan memorables que parece mentira que fuesen creados de la nada, todos a la par, por las manos de un hombre que acababa de llegar a la industria.


  
    La cantidad de trabajo a abordar fue tanto que Burtt comenzó a investigar para la película antes de que esta se comenzara a hacer, y terminó su labor cuando ya estaba a punto de ser estrenada.
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  Burtt se había pasado un año entero recopilando sonidos antes de emprender la labor de añadirlos al film. Lo normal en Hollywood era montar el sonido hacía el final del proceso de montaje pero Ben tuvo que empezar mucho antes debido a la cantidad de trabajo que se requería. En sus primeras conversaciones con Lucas recibió una clase de directrices al respecto del tipo de sonido que el director quería en su película: necesitaba que este fuese natural y real, no tan forzado como en el resto de películas de ciencia ficción. Burtt se puso a trabajar y el primer sonido que creó para Star Wars fue el del sable de luz.
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    Para lograr el peculiar silbido del landspeeder de Luke, Burtt grabó el sonido ambiente de una autopista de Los Ángeles a través del tubo de una aspiradora.

  


  Resulta que tras finalizar los estudios en la USC, Burtt se había puesto a trabajar a tiempo parcial como operador de cine. Tenía un proyector de 35 mm en la cabina de proyección en la que trabajaba que al ser bastante viejo emitía un sonido muy particular por culpa de los engranajes. Grabó ese sonido que le resultó tan curioso y, posteriormente, acabaría siendo la base para el sonido de las espadas de luz pese a que, mirando las ilustraciones que había sobre estas armas, Ben entendía que les haría falta algo más, algo que diese más entidad y peligrosidad a la hoja láser de estos sables. Lo que acabó añadiendo fue un sonido que descubrió por pura casualidad al grabar la resonancia del tubo de imagen de un televisor con una grabadora que tenía en mal estado (esto creó el sonido de una especie de interferencia eléctrica que gustó mucho al técnico).


  Entre los personajes principales de la película nos encontramos con varios que necesitaban de efectos sonoros para poder expresarse. Chewbacca, por ejemplo, quien no articularía palabra. Para recrear los gruñidos con los que el wookie se iba a expresar Burtt optó por grabar osos (entre otros animales, como morsas o leones). Encontró a uno domesticado en un zoo californiano y pudo contar con él para la grabación: «Tomé los sonidos irascibles y los ajusté en una colección, tomé los afectivos y los junté en otra. Tomé los sonidos que daban la sensación que preguntaban algo. Tras haber separado sus sonidos en partes individuales se podían montar y formar secuencias sonoras que diesen sentido a lo que Chewie “decía”».


  
    Uno de los recursos más utilizados por Burtt para la creación de sonidos motorizados era el de grabar el despegue y aterrizaje de vehículos aéreos.
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  Ese sonido, al ser gutural, encajaba perfectamente con la máscara que llevaba Peter Mayhew para interpretar al personaje, ya que esta no podía articular los labios y sería extraño que el wookie pronunciara con ese hándicap. Como solo podía abrir y cerrar la boca el sonido de los gruñidos era más fácilmente aplicable a sus movimientos mandibulares. Para dar con el efecto sonoro de otro enmascarado, Darth Vader, insertó un pequeño micro en un regulador de inmersión submarinista. Burtt grabó su propia respiración a través de la máscara obteniendo el resuello pesado y hueco tan característico del personaje. Llegó a diseñar una serie de pitidos y chasquidos de carácter mecánico para el traje de mantenimiento vital de Vader, pero al unir los efectos sonoros de la indumentaria con los de la máscara el resultado era un amalgama que podría distraer demasiado la atención del espectador, por lo que se optó por suprimir el sonido del traje y que toda su presencia sonora proviniese de la respiración.
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    Tarik y Pooh eran los nombres de los osos que se grabaron como base para los gruñidos de Chewbacca. En la imagen el técnico registra el sonido de uno de ellos.

  


  Cuando Vader hacía uso de la Fuerza, la acción tendría su propio sonido, uno sordo y profundo procedente de grabaciones destinadas a representar terremotos. La Fox tenía varias de estas en sus archivos ya que las había utilizado para la película Viaje al centro de la tierra. Otras veces el sonido era el de un trueno ralentizado o un misil al que Burtt le había eliminado las altas frecuencias. El salto al hiperespacio también tendría su propio registro: cuando en pantalla se representaba el efecto de la velocidad luz, el sonido añadido sería el del motor de un ascensor aderezado con un fragmento de la explosión de un trueno.


  Sobre R2-D2, Burtt explicaría que se grabaron a bebés para encontrar la sonoridad del personaje. El droide, cuando se movía, parecía tener cierta expresividad y un simple rumor electrónico era poca cosa para él, por eso pensó en su personalidad para hallar algo más apropiado. En cierta forma R2 era como un niño malcriado, y en la búsqueda del matiz George Lucas y Ben Burtt comenzaron a imitar a un niño pequeño reproduciendo sonidos variados. De ese modo llegaron a la conclusión de que lo mejor sería que el propio Burtt lo interpretase. La forma de hacerlo fue la siguiente: Ben grabaría sus propios sonidos vocales, combinando estos con un sintetizador para darle un toque más artificial al registro. Finalmente lo reproducía todo grabando de nuevo a través del altavoz.


  
    El sonido de los cazas TIE resultó de mezclar el barrito de unos elefantes con el sonido de un coche acelerando sobre un charco de agua.
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  Aparte de la sonoridad de los blasters, de las explosiones, de las naves y las expresiones sonoras de los droides y criaturas, Burtt tuvo que investigar sobre el lenguaje. Como ejemplo pone el caso de Greedo, el cazarrecompensas de la famosa escena de la cantina que bajo ninguna circunstancia debía hablar inglés como lo haría en la película un humanoide convencional. El problema era que sería un personaje con diálogo, que entablaría conversación con Han Solo, y por tanto si no hablaba inglés tendría que ser subtitulado para que el espectador lo entendiese. El asunto de los subtítulos era una idea que no gustaba a todo el mundo. Fue una decisión polémica, sin embargo se decidió que Greedo hablase en huttés, el idioma de los hutts. Esta lengua tendría más relevancia posteriormente, cuando el personaje de Jabba adquiriese protagonismo en El Retorno del Jedi, y para configurarla Burtt se basó en el quechua, dialecto relacionado con los incas de Perú. Larry Ward, un lingüista, fue quien imitó la sonoridad del quechua para que Ben pudiese grabar las escenas de Greedo. Para el habla de los jawas Burtt también contaría con Ward, que confirió a los pequeños seres de un característico lenguaje.


  Volviendo a la escena de la cantina, esta era importante a nivel acústico porque debían conjugarse las sonoridades de diversas especies de la galaxia que estarían formando en el local un sonido ambiental muy marcado. Para lograrlo Burtt grabaría de todo, desde perros ladrando a murciélagos chillando, pasando por la reproducción de varios idiomas africanos. Grabó a varios estudiantes mientras hablaban suajili, y como curiosidad se puede comentar que usó a varios de sus propios compañeros a los que metió a conversar en una habitación. Para conseguir de ellos un sonido exótico los hizo absorber helio de un globo mientras grababa sus charlas.
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  Aparte de todos estos efectos, el montaje exigía que se volviesen a grabar los diálogos de la película ya que los registrados originalmente en la filmación apenas eran válidos, sobre todo en el caso de los personajes enmascarados. Como ya es sabido, a David Prowse no se le entendía bien al hablar ya que el casco de Vader amortiguaba totalmente su voz. Al margen de este motivo técnico se buscaba otro tono para el personaje, como se ha comentado en otro capítulo, por lo que se contrató al actor americano de corte clásico James Earl Jones para que doblase al malvado Sith. Una decisión que ha sido siempre reconocida como muy acertada.


  Según Burtt conseguía completar los sonidos de la película, estos se iban añadiendo a las diversas versiones que se hacían del montaje del film, hasta que llegado un punto Lucas convocó a unos amigos (la mayoría de ellos directores de cine) para mostrarles una versión preliminar de la cinta. Los efectos especiales no estaban incorporados, ILM seguía a destajo tratando de terminarlos, y ciertas escenas eran ligeramente diferentes, pero no importaba, la idea de George era la de recibir algún tipo de feedback de sus compañeros de profesión; sin embargo no tuvo una buena experiencia con la proyección. Entre aquellos invitados estaban Brian De Palma y Steven Spielberg, quien recordaba el momento de este modo:


  
    «Salían los personajes humanos y los decorados, pero no las imágenes espectaculares, ni el duelo de la Estrella de la Muerte, ni la batalla en el interior de la trinchera, más todo lo que no se podía ver… La reacción no fue buena. A mí la película me encantó, pero fui de los pocos a los que les gustó».

  


  Lucas reconoce que la mayoría no entendió la película, pero que curiosamente —y contra todo pronóstico— los responsables de la Fox que vieron aquel montaje sí parecieron quedar satisfechos con el resultado. A la película aún le faltaba mucho, por lo que George no desesperó (no más de lo que lo había hecho en los últimos meses) y continuó retocando el metraje.


  Se tuvieron que rodar entonces los planos que habían quedado inconclusos, o directamente sin hacer, en la filmación principal de la película: los planos de los aliens de la cantina, los de R2-D2 y los jawas en Tatooine que se harían en el Valle de la Muerte… Hasta allí se llevarían a un elefante —conocido por los fans de la saga como Mardjie— al que disfrazarían hasta convertir en un bantha, la criatura que los moradores de las arenas solían usar como montura. Ahora era el momento de conseguir todo ese material mientras por otro lado se preparaba un evento primordial: faltaba musicalizar la cinta y si en algo ha estado todo el mundo siempre de acuerdo es que la música de Star Wars fue el elemento que mayor bien pudo hacer al largometraje.


  John Williams y la voz de las estrellas


  John Williams fue el responsable de tan importante tarea, A diferencia de casi todos los implicados en Star Wars él no era un novato, era precisamente todo lo contrario, un veterano de la composición de música para cine. Nacido en Nueva York en 1932 Williams tenía para entonces en su curriculum la creación de las bandas sonoras de un nutrido grupo de películas y films televisivos. Poco antes de que Lucas requiriese sus servicios había ganado el Oscar a la Mejor Banda Sonora por su trabajo en Tiburón, el clásico de Steven Spielberg, quien es el director preferido de Williams y con el que ha trabajado incondicionalmente el resto de su prolífica carrera.


  Lucas, gran amigo de Spielberg y con el que estaría muy relacionado a nivel profesional poco después (en la realización de la saga de Indiana Jones), no tuvo ningún problema en poder contar con el gran compositor ya que Steven medió para que esto fuese posible. En poco tiempo —por desgracia Williams también se vería inmerso en aquella vorágine que fue la finalización del film— supo crear una de sus obras más reconocidas al componer unos temas de corte clásico que eran a la vez sorprendentes para el género de la película a la que estaban dedicados. Lo normal en esa época era que para la ciencia ficción se hiciese uso de un sonido electrónico, más contemporáneo. Sin embargo George dejó claro a John que para su epopeya espacial quería una gran cantidad de música, y música sinfónica clásica ante todo. Es verdad que años antes 2001: Una odisea del espacio ya había utilizado música clásica en la composición de su banda sonora, pero lo que Williams iba a hacer era componer música totalmente nueva y original.


  
    John Williams, sin duda uno de los compositores de música para cine más importantes de la historia.
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  De este modo el patrón musical de la película original de Star Wars corresponde a estos arquetipos: para las escenas de acción Williams compuso una música de corte belicista, mientras que para los personajes heroicos los temas serían de corte luminoso y romántico. Para el malvado Darth Vader compondría un tono musical grandilocuente, y es que cada personaje —o elemento importante— de la película tendría su propio tema reconocible, lo que es conocido en el mundo de la composición musical como el leitmotiv. Algunos de los cortes más destacados de aquella gran banda sonora eran Star Wars Theme, Force Theme, Imperial Motif o Leia’s Theme.
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    En 1978, un año después del estreno de Star Wars, Williams ganaría el tercer Oscar de su carrera por la composición para la película (posee cinco de estas estatuillas en total).

  


  Star Wars Theme era el tema principal del film, lo que es conocido comúnmente como «main theme», pero realmente es el tema que se asociaría al protagonista de la película, Luke Skywalker. El corte se insinúa durante varias escenas a lo largo del film siempre en acciones protagonizadas por el joven aprendiz de Jedi. Este tema llegó a ser considerado, con el paso del tiempo, uno de los mejores compuestos nunca para una película y es sin duda el estandarte de la saga junto a The Imperial March, tema que Williams compondría años más tarde para la secuela de esto film: El Imperio Contraataca.


  Force Theme era una composición dedicada exclusivamente al concepto de la Fuerza. Como decía, algunos elementos imprescindibles en la trama iban a tener su propio corte, y este era uno de ellos. Compuesto bajo una idea melancólica, este tema también sería atribuido al personaje de Obi-Wan Kenobi o a la propia Orden Jedi por extensión. A la conclusión del film suena una variante de esta composición en la escena de la entrega de medallas en Yavin. Es tocado en tono de marcha en el corte llamado Throne Room.


  
    La banda sonora compuesta por Williams para Star Wars se publicó —parcialmente— en forma de doble disco de vinilo. Debido a su calidad resultó un éxito de ventas sin igual.
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  Imperial Motif era la composición que acompañaría al Imperio en esta primera entrega de la saga, lo mismo podría utilizarse para una escena de Tarkin que para una de Darth Vader, funcionaba igual de bien para cualquier villano. Sin tener que ver de forma estricta con la anteriormente mencionada The Imperial March, se podría decir que este tema de perfil militar sería la antesala de aquella gran composición que Williams crearía para sustituir para siempre este Imperial Motif. La Estrella de la Muerte también tendría su melodía específica llamada Death Star Motif.


  Leia’s Theme era, obviamente, la pieza musical que acompañaría al personaje femenino principal del film. Con un corte romántico, inspirado en la música clásica del siglo XIX, el tema resonaría para apoyar la presencia de Leia no solo a lo largo de esta película sino de toda la trilogía clásica. Carrie Fisher se presentó un día en la grabación de la banda sonora que se realizó en los estudios Anvil, situados en la ciudad inglesa de Denham. Allí estaba George Lucas que pidió a Williams que la orquesta le interpretase a la actriz el tema de su personaje, a ella le pareció fascinante.
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    El artista Tom Jung se encargaría de crear el cartel original de Star Wars. De entre una multitud de bocetos, este resultó seleccionado por George Lucas.

  


  Otros temas notables podrían ser el de la batalla de Yavin, The Battle of Yavin, la sinfonía que acompañaría la escena de la batalla espacial del film. Esta incluiría en su parte final una sección del Tema de la Fuerza que coincidía en la película con el momento en que Luke acierta su disparo sobre la Estrella de la Muerte. End Title, corte que acompaña a los títulos de crédito, era en la más pura tradición de Hollywood una pieza compuesta por diversas partes de los temas principales de la banda sonora, lo que vendría a ser una síntesis de lo escuchado a lo largo del film. Sin embargo una de las melodías más queridas por los fans sería la primera versión de Cantina Band, aunque se hicieron dos composiciones (Cantina Band I y II) la segunda quedaría inédita en formato discográfico hasta bien entrada la década de los noventa, siendo por tanto un poco menos popular que la versión más difundida. Esta pieza de sonoridad swing resultaba muy pegadiza por su vertiginoso ritmo. Lucas desde luego no podía estar más satisfecho con el trabajo de Williams, y reconoció que la música era quizás lo único que había superado sus expectativas. Lógicamente sabía de la calidad profesional de John, pero aun así no esperaba que este estuviese tan inspirado a la hora de poner música a sus imágenes. En marzo de 1977, dos meses antes de estrenarse la película y durante una semana, Williams grabaría la banda sonora junto a la Orquesta Sinfónica de Londres. Una obra de relumbrón que pasaría a la historia de las grandes composiciones musicales destinadas al cine.


  El montaje definitivo


  Finalmente la película se completó a tiempo de ser estrenada el 25 de mayo. A pesar de todo, el sacrificio del equipo valió la pena porque casi todas las tomas de efectos habían podido ser incorporadas al metraje y el resultado fue, para prácticamente todos los implicados, incluso mejor de lo previsto. Sobre este montaje final (final al menos en el momento de su estreno ya que la película sería retocada posteriormente en sucesivas ediciones) se pueden analizar varias circunstancias curiosas que hicieron de este largometraje un éxito histórico sin precedentes.


  Una de las decisiones más controvertidas del montaje era directamente el inicio del film, cuando este daba comienzo se incorporaba a la pantalla un texto que incluía el título de la película y un pequeño resumen de los hechos previamente acontecidos en su argumento. Esta idea era un referente directo a aquellas series y películas de las sesiones matinales que Lucas tanto disfrutó en su juventud. Para conectar los capítulos entre sí solía aparecer un texto al principio de cada nuevo episodio de Flash Gordon, así que el director tomó esta idea para reforzar en su película el aspecto de serial. El prólogo, que acabaría siendo parte imprescindible de la estructura inicial de cada película de la saga, se proyectaba sobre el fondo espacial que formaba parte del primer plano del film. Para realizarlo se filmó físicamente sobre un scroll, lo que supuso más trabajo del esperado. El texto nunca se movía, era la cámara la que se desplazaba sobre él para lograr ese efecto de perspectiva tan reconocible actualmente. Rodarlo podía llevar unas tres horas al equipo encargado y se tuvieron que hacer varias versiones de esta filmación porque nunca salía de forma satisfactoria.


  Otra curiosidad del montaje era que los créditos iniciales no existían en la película, de modo que tras el texto introductorio esta comenzaba sin dilación ignorando lo que era una norma establecida por el Gremio de Cineastas de América (Directors Guild of America, o DGA): los contratos sindicales exigían que los nombres de los máximos responsables aparecieran al principio del film. Lucas no quiso añadirlos porque pensaba que entorpecían el inicio de la película, el cual acabó siendo bastante poderoso según su premisa. En su lugar los añadiría correspondientemente a la finalización del film. Esto fue una decisión con más consecuencias de las imaginadas y es que el DGA quiso intervenir. Lucas, que no se iba a bajar del burro (y nosotros que nos alegramos de ello), vería cómo la producción era multada por el organismo, lo que además iba a tener consecuencias en el futuro de la saga como se verá más adelante.


  
    El reputado ilustrador y cartelista Drew Struzan haría un cartel alternativo para el reestreno de Star Wars en 1978.


    [image: ]

  


  Una vez el prólogo desaparecía de la vista del espectador, la cámara se desplazaba sobre el fondo espacial hasta enfocar un planeta. A partir de ese instante aparecía en el encuadre la nave Tantive IV siendo perseguida por el espectacularmente gigantesco Destructor Estelar, en lo que era la primera escena con efectos especiales en el film. Este concepto, aunque aún no se sabía, iba a ser clave en el arranque de las distintas entregas de la saga, ya que Lucas siempre mantendría el mismo patrón en todas y cada una de ellas; a partir del fondo estrellado la cámara siempre se iba a dirigir hacia un lado (el que fuese, arriba, abajo, hacia un lateral…) para divisar el planeta en el que se iba a desarrollar el comienzo de la película. Algún tipo de nave intervendría en el plano en lo que es un eco narrativo adoptado por Lucas como sello personal. Otra característica propia del estilo narrativo del film que luego se iba a mantener en el resto de la saga era el hecho de que jamás se mostraría un flashback para explicar algún dato argumental ocurrido en el pasado, este tipo de información siempre sería facilitada por los propios personajes en tiempo real.
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    La mítica estructura inicial de cualquier film de Star Wars. Hace mucho tiempo en una galaxia muy, muy lejana…

  


  En cuanto a las escenas, Lucas recortaría en el proceso de edición algunas de ellas. En la primera parte del film se iba a presentar originalmente a Luke mucho antes de lo que lo hace en la versión definitiva.


  Era la primera colaboración entre Struzan y Lucasfilm pero afortunadamente no la última.


  La aparición de Jabba el Hutt en el muelle 94 de Mos Eisley se descartó en una escena eliminada que sí fue incluida años más tarde en la Edición Especial del film. La criatura tuvo que ser creada digitalmente en un par de ocasiones. Iba a aparecer en un par de escenas, una de ellas junto a unos amigos suyos en Tatooine, entre los cuales estaría Biggs Darklighter, personaje que reaparecería más tarde como piloto rebelde. Lucas decidió «esconder» al protagonista de la película eliminando estas escenas para pasar a entregarle los primeros veinte minutos de la cinta a C-3PO y R2-D2, quienes son realmente los que hacen avanzar la trama hasta ese instante, Akira Kurosawa usó un concepto parecido en esa película de la que ya se ha hablado anteriormente, La Fortaleza Escondida. Siendo esta un drama, en ella se sigue a unos personajes insignificantes que no saben siquiera qué pasa a su alrededor. George lo encontró divertido y simuló el concepto narrativo pese a que era atrevido y algunos de sus amigos no se lo recomendaron: prácticamente el único personaje de aspecto humano que aparecía en casi la primera media hora del largometraje sería la Princesa Leia.


  Alguna otra escena sería removida del montaje. La secuencia de la cantina sufrió algún recorte, se eliminaron planos de alienígenas pero la mayor pérdida fue la de la presentación de Han Solo acompañado de unas féminas. Otro metraje eliminado, muy curioso, sí que pudo ser disfrutado por los fans años más tarde en el montaje realizado en 1997 bajo la denominación Edición Especial: en el guión original se presentaba a Jabba, el gánster galáctico que tenía turbios asuntos con Solo. Se mostraba para establecer un trasfondo en la historia del contrabandista, sin embargo se eliminó por no poderse completar a tiempo. En la escena rodada de forma original Jabba estaba representado con el aspecto de un ser humano. La idea era sustituirlo por algún tipo de criatura alienígena pero a la hora de priorizar los planos que ILM tenía que realizar (recordemos, a contrarreloj) acabó siendo excluida del montaje final, algo de lo que Lucas se arrepentiría años más tarde pues cuando el personaje hizo acto de presencia en El Retorno del Jedi, seis años después, pensó que se habría necesitado conocerlo físicamente desde primera hora.
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  Un añadido de última hora al metraje sería la escena en la que Vader escapaba a la explosión de la Estrella de la Muerte, Se habían filmado los planos en los que el caza de Vader viraba descontrolado, la imagen de Vader girando dentro de la cabina se había obtenido colocando una cámara sobre unos raíles dispuestos en círculo alrededor del habitáculo, pero no existía ese momento en el que la nave se estabiliza y Vader logra huir. Lo que se hizo fue recortar esa parte de un plano utilizado anteriormente (era el plano donde Vader llegaba al campo de batalla escoltado por los dos TIE Fighters, estos se eliminaron para obtener solo la imagen del caza del Sith) e insertarlo dando un nuevo significado a la última aparición del personaje en la película. A George le recomendaron no utilizar esa idea pues anticipaba el hecho de que podría haber una secuela de la historia, era un recurso demasiado manido el que el villano de turno escapase con vida de forma tan evidente, pero a Lucas no le importaron las opiniones adversas y realizó el cambio a posteriori.


  
    Una serie de escenas ubicadas en Tatooine presentaban a Luke y sus amigos de forma anticipada. Estas fueron eliminadas del montaje haciendo desaparecer totalmente a algún personaje del film.
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  Por último, en la escena final del film —la de la entrega de medallas— se volvería a suprimir una parte del metraje en la que Luke sonreía a su amigo Biggs, anteriormente mencionado. El motivo de tal ajuste era que en esta versión el personaje no tenía demasiado protagonismo al haberse eliminado también su presentación en Tatooine. Una vez más, en la Edición Especial de la película se retomarían estos planos cortados. Por lo demás el montaje final presentaba una narrativa clásica adornada por una serie de cortinillas en los cortes entre secuencias. Estas serían utilizadas por George constantemente a lo largo de la saga, siendo otro de los recursos visuales propios de la franquicia.


  Respecto a los créditos finales, estos también contienen su curiosidad. Los responsables del film quisieron que en ellos apareciera el nombre de todas y cada una de las personas que habían trabajado en el proyecto. Esto, que hoy en día es la práctica normal, antes no se hacía, solo se nombraba a los máximos responsables de cada departamento. Se tuvo que pedir un permiso especial y en la Fox consideraron que esta práctica no era adecuada, sin embargo al final se consintió y los créditos finales de Star Wars, con una duración de cuatro minutos y medio, se convirtieron en los más largos de la historia del cine hasta ese momento.


  En cuanto al montaje de sonido, Star Wars contó con ni más ni menos que tres versiones diferentes: una era la dedicada a las salas monoaurales, que en ese momento eran todavía mayoría. Cuesta trabajo imaginar una película de Star Wars, con ese diseño de sonido tan trabajado, siendo escuchada en mono, pero era la realidad de la época. Luego, para algunas salas afortunadas se pudo hacer una mezcla en estéreo de dos canales, esta sería la segunda versión de la película distribuida en el momento de su estreno, mientras que la tercera sería con sonido estéreo de seis pistas para la proyección en 70 milímetros.


  Se puede decir que esta película empujó a las salas de cine a mejorar sus instalaciones ya que las productoras cinematográficas comenzaron a entender lo importante que era para un film el contar con una banda de sonido estereofónica.
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  25 de mayo de 1977: Un estreno para el recuerdo


  El tráiler y la campaña promocional de Star Wars


  
    En una época nefasta para la famosa editorial Marvel Comics la licencia de Star Wars salvaría a la empresa de la quiebra. Ambas partes (Lucasfilm y Marvel) salieron muy beneficiadas del acuerdo conseguido por Lippincott.


    [image: ]

  


  Antes de tratar el estreno del film propiamente dicho hay que tener en cuenta la campaña publicitaria de la que disfrutó el mismo, no porque fuese especialmente destacable sino por todo lo contrario. La historia de la promoción de la película es la de cómo un estudio dio por muerto un producto antes de que este llegase al gran público.


  George consideró que la productora no quería esforzarse en publicitar Star Wars, sin embargo lo que mejor funcionó a nivel de marketing fue una idea elaborada desde la propia Lucasfilm. Se encargó a Charles Lippincott quien era el supervisor publicitario de la producción la tarea: su objetivo era poner el material de la película en contacto con los fans de la ciencia ficción y Charles pensó que una buena forma de hacerlo era presentando el film en la MidAmeriCon, la edición número 34 de la Convención Mundial de la Ciencia Ficción que se celebraría en Kansas en septiembre de 1976. Para el evento se montarían una serie de imágenes —de la propia película e ilustraciones de McQuarrie también— que fueron mostradas al público asistente. Algunos props utilizados en el rodaje se expusieron en la feria, a la par que algunos actores hicieron acto de presencia en la misma (Mark Hamill estuvo presente junto al productor Gary Kurtz). A partir de entonces hubo un sector de aficionados a este género que se interesó mucho por el proyecto y el boca a boca hizo que hubiese cierta expectación de cara al estreno de la película, pese a que el tráiler oficial lanzado por Fox no ayudase mucho a ello.
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    Del Rey Books editó la novela que adaptaba la película de George Lucas. Esta incluía algún detalle nunca visto en el film pero era bastante respetuosa con el material original.

  


  La productora lo quería para promocionar la película en los films que iba a estrenar aquellas navidades, pero la propuesta no llegó en buen momento cuando el montaje del largometraje aún se encontraba en una fase temprana y prácticamente no había grandes tomas de efectos especiales que se pudiesen mostrar. El tráiler se montó pero, como no podía ser de otra forma, resultó ser poco significativo. En él apenas se vislumbraba lo que parecía ser una extraña película de guerra espacial con soldados enmascarados. Buena parte de la duración del tráiler lo ocupaba un logotipo —que aún no sería el oficial— que se acercaba a la pantalla lentamente (prueba de que ante la falta de contenido se tenía que rellenar el avance como fuese) mientras algunos planos de los personajes principales se iban sucediendo. Alguna toma del Halcón Milenario volando y combatiendo a los cazas TIE era lo poco que ILM podía aportar hasta el momento y la música tampoco tendría que ver con nada de lo que se oiría posteriormente en la película. Se podría decir que el avance no era muy inspirador.
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    Muy pocos cines estrenaron Star Wars el día 25 de mayo de 1977 pero el famoso Teatro Chino de Hollywood sería uno de los que la acogió por todo lo alto.

  


  Lippincott, por su parte, intentaba conseguir acuerdos de licencia para Star Wars y lo cierto es que consiguió dos de cierta relevancia. Logró vender a la popular Marvel Comics los derechos para que pudiesen crear una serie de cómics basados en la película, mientras que con Del Rey Books, una importante editorial dedicada a la publicación de novelas de fantasía y ciencia ficción, llegaba a un acuerdo para editar la novelización oficial del guión de George Lucas. La novela se editó en noviembre de 1976, varios meses antes de que la película fuese estrenada, y tuvo bastante éxito, logró vender medio millón de ejemplares en poco tiempo. Aunque esta práctica estaría vetada actualmente ante el obvio destripamiento que supondría para un film tener una novelización en la calle con tantísima antelación, en aquel momento el éxito del libro hizo que mucha más gente se interesara por ver la película.


  Independientemente de esto, poca promoción más logró obtener el largometraje que no fue presentado por ninguna publicación importante. Llegado el momento de estrenarlo el resultado fue que menos de 40 salas en toda América se interesaron por tener Star Wars en cartelera.


  Éxito total de crítica y público


  
    Algunos de los personajes de la película se pasaron por el popular teatro para inmortalizar sus huellas en Hollywood Boulevard (droides incluidos).
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  El fin de semana del estreno de la película fue más que suficiente para los directivos de la Fox; descubrieron con sorpresa, y entusiasmo a partes iguales, cómo se habían equivocado en sus previsiones respecto a la película. Lucas lo había conseguido, su película se había convertido en un éxito de público y crítica si bien los cines, vista la acogida del film, tendrían ahora que apresurarse para conseguir copias de la cinta. En pocas semanas la 20th Century Fox pasó de tenerla proyectada en solo un puñado de cines a exhibirla en cientos de salas a lo largo y ancho del país.


  El éxito del film cogió a casi todo el mundo desprevenido. Lucas, una vez la película se hubo estrenado, se marchó de vacaciones a Hawai, Después de tanto tiempo trabajando a un ritmo acelerado necesitaba desconectar y ni siquiera quiso quedarse para ver qué tal le iba a Star Wars en sus primeros días de proyección. El equipo que había trabajado en la película se había ido desmantelando según la cinta se iba terminando y la mayoría de los técnicos ya estaban trabajando en otros proyectos (incluso en otros países) cuando les llegó la noticia del auge de Star Wars.


  Se mantuvo número uno de la taquilla durante varios meses y resistió en cartelera bastante tiempo más. ¿Se puede imaginar una película que siguiera proyectándose en los cines un año después de su estreno? Star Wars lo consiguió, incluso se creó un cartel conmemorativo para las salas que la mantenían en exhibición superada esa fecha. La de Lucas no fue solo la película más taquillera de ese año, también se convertiría en la más taquillera de la historia del cine hasta que E. T., de Steven Spielberg, la superase en 1982, Siendo considerada uno de los primeros blockbusters que se recuerdan, Star Wars obtuvo un total de 775 millones de dólares de recaudación a nivel mundial, un hito para un film que, recordemos, había costado hacer unos trece millones.


  
    [image: ]

  


  En la gala de los premios Oscar de 1978 celebrada en el mes de abril de aquel año, la obra fue notablemente reconocida. Había sido nominada en nada más y nada menos que once categorías, entre las que estaban las más importantes. Finalmente acabaría ganando siete estatuillas, las correspondientes a Mejor Montaje, Mejor Banda Sonora, Mejor Dirección Artística, Mejor Vestuario, Mejor Sonido, Mejores Efectos Sonoros y Mejores Efectos Especiales.


  Muren, al respecto del reconocimiento al apartado técnico que recibió el film, sacaría las siguientes conclusiones varios años después:


  
    «Visto en perspectiva. Star Wars representó un gran avance en mi campo, el sector de los efectos visuales, que se ha convertido en una gran industria. En aquella época nadie se lo podría imaginar, ni yo ni nadie. Con la llegada de la fotografía de control de movimiento que John Dykstra introdujo en esta película y los increíbles fotomontajes con pantalla azul que desarrolló Richard Edlund con su equipo, se posibilitó que la industria pudiese hacer películas que contaran historias inauditas sin que parecieran falsas. Era emocionante, la generación del baby boom estaba ahí y quería ver esas películas. Han pasado varias décadas y seguimos haciéndolas. Los efectos especiales han generado toda una industria mientras que entonces solo existían como algo anecdótico. Se rodaban solo un par de películas con efectos especiales al año, así funcionaba. En aquel momento pensaba que Star Wars era un proyecto divertido en el que trabajar, que finalizaría al cabo de un año y luego, quizás, ya no habría nada más».

  


  
    El sorprendente resultado de la space opera de Lucas obtuvo, además de un gran éxito comercial, el reconocimiento de la Academia de las Artes y Ciencias Cinematográficas, que otorgó siete premios Oscar al film en la edición de 1978 de los premios.
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  Desde luego Muren no sabía lo equivocado que estaba al tener ese pensamiento ya que no iba a pasar mucho tiempo hasta que la siguiente película de la saga comenzara a plantearse.


  EPISODIO V: EL IMPERIO CONTRAATACA


  La jugada maestra de George Lucas


  El éxito de la mercadotecnia


  Con un éxito tan fulgurante como el de Star Wars era lógico pensar que una secuela de la película podría prepararse en un futuro a corto o medio plazo. Tanto el público que había disfrutado el film de Lucas como la productora cinematográfica implicada parecían estar de acuerdo en la apreciación, sin embargo el director tuvo claro que haría una nueva entrega de Star Wars solo un mes después del estreno de la película, cuando al regresar a Estados Unidos de sus vacaciones comprendió que el triunfo de la cinta era algo más que un simple golpe de suerte. Lo más importante para él había sido comprobar que podría hacerla por sí mismo, ya que lo que tenía entre manos era la oportunidad de independizarse de Hollywood económicamente hablando, exactamente lo que había sido su sueño desde el primer momento:


  
    «No quería volver a pedir dinero, no quería que otros decidieran por mí qué películas podía hacer y cuáles no. No quería que decidieran el final o cómo había que modificar el montaje. Por eso mi primer objetivo fue establecerme como empresa totalmente independiente en San Francisco. No me importaba distribuir el material a través de sus canales pero si tenía que recurrir a ellos para la financiación entonces podrían decir: “La película está bien, pero queremos cambiar esto o aquello”. Esa es la parte que quería evitar así que decidí financiar la película por mi cuenta, hacerla de forma totalmente independiente».

  


  ¿Pero tanto había cambiado la situación económica de Lucasfilm a pesar de la notoriedad de la primera entrega de Star Wars? Definitivamente, sobre todo fue a raíz de una jugada que a Lucas le salió redonda pese a que en su momento parecía una idea sin fundamento. Cuando George negoció con la Fox las condiciones para hacer la primera película no solicitó un gran sueldo como director, lo que hizo fue procurarse el 50% del beneficio derivado de la venta de merchandising además de apropiarse de los derechos de las posibles secuelas. En aquel momento esta petición parecía carente de sentido, pero una vez más la visión de Lucas resultó ser clave en esta historia, sobre todo al apostar por el mechandising en un instante en el que este concepto era casi desconocido.


  
    La primera línea de juguetes de la saga constaba de estas doce figuras. Un producto de éxito como todo lo que llevaba el logo de Star Wars por aquellas fechas.
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  En plena década de los 70, cuando una película tenía cierto éxito apenas se comercializaba algún detalle relacionado con ella, quizás el póster del cartel original de la cinta, alguna camiseta… pero el fenómeno Star Wars supuso que los fans del film demandasen todo tipo de productos vinculados a él y sus personajes. Fueron muchas las compañías que pidieron entonces a Lucas film adquirir la licencia, lo que dio bastante trabajo a Charles Lippincott, que pasó de promover la venta de los derechos a Marvel Comics y Del Rey Books a tener que controlar un enorme espectro de productos licenciados.
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    Topps lanzó en 1977, coincidiendo con el estreno de Star Wars, la primera colección de trading cards de la saga. Desde entonces nunca ha dejado de ser la marca oficial de tarjetas coleccionables de la franquicia.

  


  Uno de los casos más curiosos en este aspecto, y quizás el producto estrella entre el merchandising derivado de la saga, fue el de las figuras de acción. Hoy en día es muy habitual que una película de aventuras con tintes comerciales se estrene en las salas presentando a la par una serie de líneas de juguetes en el mercado, pero cuando se comenzó a promover esa extraña película de robots que era Star Wars ninguna juguetera se interesó en hacer nada parecido. Fue la compañía Kenner, cuando la película ya demostró ser un éxito sin precedentes, la que acabó comprando a Lucasfilm los derechos para realizar la primera línea de figuras de acción de Star Wars.
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  Aunque en principio esta iba a estar destinada a venderse en la campaña de navidad de aquel mismo año, lo que ocurrió es que a Kenner no le dio tiempo a preparar la mercancía, los juguetes no iban a poder estar en las tiendas en la fecha deseada. Para no perder el efecto provocado por el tirón que aún tenía la película en los cines —ni lo que suponía en ventas una campaña navideña—, los responsables de la juguetera decidieron vender en esas señaladas fechas una reserva para poder conseguir las figuras en el momento en el que estas estuviesen disponibles, unos meses después. O sea, los clientes compraban una caja vacía (eso sí, bellamente decorada con fotografías de los prototipos de las piezas que iban a salir a la venta) en la que se incluía exclusivamente un certificado de adquisición y unos adhesivos. Ese cupón era el que se canjearía posteriormente por el set de las primeras figuras una vez que Kenner las tuviese preparadas.


  Aquella estrategia comercial, tan extraña y poco convencional, resultó ser un clamoroso éxito para la compañía y aquella caja llena de aire, uno de los productos estrella de aquellas navidades —¡y hoy en día una de las joyas del coleccionismo relacionado con la saga!—. Es un buen ejemplo de hasta qué punto la fiebre desatada por Star Wars era oro en las manos de las compañías, y todo ello, por supuesto, revirtió en pingües beneficios para la empresa propiedad de Lucas, que si bien no recibía ingresos de forma automática, sí disponía de una serie de valores con los que negociar en busca de la financiación para Star Wars; Chapter II, nombre con el que se conocería la secuela de Star Wars en los fueros internos de Lucasfilm.


  
    El supertrooper, un personaje descartado entre las primeras ideas para El imperio Contraataca cuyo diseño se reaprovecharía para el personaje de Boba Fett.


    —


    Un bounty hunter que se precie de serlo debe tener su propia nave personal: Slave I, propiedad de Boba Fett, según los diseños de Joe Johnston.
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  La 20th Century Fox, como es lógico, trató de continuar produciendo la franquicia, y una serie de reuniones se sucedieron al término del verano del 77. La productora cinematográfica había doblado su valor de mercado gracias a Star Wars. Mientras que en su mejor año hasta ese momento había ingresado una cantidad de 37 millones de dólares, ese ingresaría ni más ni menos que 79. Estaban muy ansiosos por producir la secuela lo antes posible pero con lo que se encontraron finalmente fue con la negativa de Lucas, quien solo estaba dispuesto a cederles la distribución del nuevo largometraje. El acuerdo se cerró el veintiuno de septiembre y ahora todo dependía de George; lo primero que tenía que hacer era escribir el guión de Star Wars: Chapter II, y entre otras cosas recuperar a los miembros de ILM que se habían desperdigado en busca de nuevos proyectos en los que trabajar.


  Star Wars: Chapter II
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  Gary Kurtz, quien seguiría ejerciendo labores de productor en esta secuela, lo primero que haría sería reservar espacio en los Elstree Studios. Con la afloración del cine inglés no eran pocas las producciones que se desarrollaban en los estudios londinenses, así que había que pedir la vez con tiempo si se quería contar con Elstree para una Fecha determinada. Lo siguiente era contactar con los responsables de departamento de la película original, había que ver quién iba a estar interesado en regresar a la franquicia. Se habló con John Barry, Norman Reynolds y Stuart Freeborn en primera instancia mientras Lucas trataba de hacer volver al redil a Ralph McQuarrie, quien había sido tentado por muchos productores una vez que su trabajo para Star Wars se había hecho popular.


  McQuarrie había sido contratado por Universal Studios para hacer el diseño conceptual de Battlestar Galáctica, la serie televisiva de ciencia ficción que se estrenaría en 1978. El ilustrador, al ser reclamado por Lucas, rompió su acuerdo con Universal para firmar un nuevo contrato con Lucasfilm el día uno de octubre. Cuatro días más tarde Ralph comenzaría a desarrollar el diseño de la secuela de Star Wars desde su casa de Los Ángeles, Un mes más tarde, en noviembre, sería Joe Johnston el que se uniría a estas labores conceptuales. Lo que George pretendía era que esta vez la producción no se retrasase (al fin y al cabo él la iba a pagar de su bolsillo) y decidió que los artistas comenzasen a trabajar en varias de sus ideas aun cuando el guión no estaba ni mucho menos escrito.
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    Diseños conceptuales para el nuevo tipo de soldado de asalto aparecido en la secuela de Star Wars, el snowtrooper. Obra de Joe Johnston.

  


  El que sí que esta vez no volvería a la producción sería John Dykstra, quien ni siquiera fue consultado por su interés en volver al equipo. Según varios compañeros de John en ILM su relación con George no fue buena y por ello el director no quiso volver a contar con él para ninguna otra entrega de la saga. Lo que sí tenía muy claro Lucas era que si se iba a encargar de consolidar su compañía a la vez que producía la secuela de Star Wars, no iba a poder dirigirla ya que sería demasiado trabajo simultanear tanta labor, y dudaba seriamente de que pudiese hacerlo todo con las garantías adecuadas. George quería ser el productor creativo de la cinta, eso sí, de modo que pudiese supervisar todas las facetas de creación de la película, aportando sus ideas en caso necesario pero sin tener que sentarse en la silla de director.
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    «Yo supervisaría el guión, el reparto, los decorados, el diseño artístico, los efectos especiales… Y contrataría a un director que trabajase con los actores. Yo podría acudir al plató cuando fuese necesario, pero sin dejar de apoyar el crecimiento de la compañía».

  


  Otra cosa en la que también iba a relegar iba a ser en la escritura del guión. Tenía muy claro que la trama argumental iba a partir de sus ideas, como no podría ser de otro modo, pero no quería pasar de nuevo por un complicado proceso de escritura con el que seguramente no iba a disfrutar nada. Se concentraría en definir un argumento base, un borrador, para que trabajase en él otra persona. De este modo Lucas iniciaría el tratamiento de la que acabaría siendo la segunda entrega de la Trilogía Original de Star Wars.


  Al respecto de la estructura de esta existen muchas discrepancias. Lucas explicaría más tarde que cuando escribió Star Wars, la cinta original, la trama era tan extensa que la tuvo que dividir en tres partes ante la imposibilidad de poderla filmar en una sola película, de modo que la historia narrada en aquel film era solo una parte de la trama global, un episodio de la misma. Entre el material escrito por Lucas que se encuentra documentado de forma oficial existen desde borradores que estructuran la historia en doce partes como otros que lo hacen en nueve o incluso seis, y hay quien simplemente no cree que Lucas lo tuviese todo tan planificado cuando él, en ningún momento, podía imaginar el éxito que iba a tener la primera película. El caso es que en ese momento, cuando era una realidad que la saga iba a poder continuarse, George decidió que la nueva entrega sería la quinta parte de una supuesta saga de nueve películas, saga que iba a narrar las andanzas de dos generaciones de Jedi, la de Luke Skywalker y la de su padre, Anakin.


  
    El cartel conmemorativo que Lucasfilm diseñó y entregó a aquellos cines que aún mantenían Star Wars en proyección un año después de su estreno.
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  Prueba de que esto es cierto es que aprovechó el reestreno en cines de la Star Wars original para cambiar el título del film en su texto inicial. Aquella película, de hecho, se reestrenaría varias veces antes de que su secuela estuviese terminada, en los años 1978, 1979 y 1980, y para entonces ya arrancaría bajo un enigmático Star Wars. Episode IV. A New Hope. Título que hacía oficial el hecho de que aquella se trataba de la cuarta entrega de una serie.


  De momento Lucas hilvanaría la historia de la que sería la primera de tres trilogías. Pensó que si al quinto episodio le iba bien, podría terminar la trilogía central con el Episodio VI, lo que por el momento no era poca cosa. Teniendo siempre en mente que la secuela de Star Wars iba a ser el segundo acto de una historia narrada en tres, consideró cuáles eran las claves para que esta parte central tuviese interés, ya que en su opinión sería la más delicada de escribir de todas. Una vez tuvo las ideas más o menos claras buscó a la persona que se iba a encargar de escribir el guión formalmente. La elegida sería la guionista Leigh Brackett. Aunque en el escrito firmado por Brackett la referencia para la película seguiría siendo la de Star Wars: Chapter II, poco después la futura cinta iba a recibir el nombre por el que sería conocida de forma definitiva: El Imperio Contraataca.
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  El guión de El Imperio Contraataca: Kasdan al rescate


  La base argumental de George Lucas


  Leigh Brackett era una experimentada escritora y guionista de origen americano que tenía bastante buena reputación en Hollywood. Era responsable de los guiones de algunas películas de Robert Altman y Alfred Hitchcock, por citar solo a algunos directores de renombre que habían confiado en su trabajo, pero además tenía cierto gusto por la escritura de género ya que ella comenzó su carrera escribiendo novelas de ciencia ficción y terminó firmando muchos de los guiones de las películas del Oeste de John Wayne. Cuando Lucas le propuso hacerse cargo de la nueva entrega de su saga galáctica, Leigh incluso dejó de lado la publicación de una nueva novela que tenía entre manos y se puso a trabajar en la película de George de forma inmediata.


  
    Leigh Brackett, primera guionista contratada para escribir El Imperio Contraataca.
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  Entre los últimos días del mes de noviembre y los primeros de diciembre Lucas se reuniría con ella para tratar la base argumental que había planteado. La guionista iba a recibir una serie de directrices muy marcadas: George pensó que para que la tercera parte de la trilogía tuviese interés, el clímax de la segunda entrega tendría que dejar las cosas un tanto desarboladas. Sabía que la escena de acción final incluiría un duelo de sables láser entre Luke Skywalker, ya instruido en el arte del Jedi, y Darth Vader. Como quería que este duelo fuese de un marcado carácter personal pensó en centrar la acción en ellos sin que ningún otro elemento interfiriese la narración, de modo que movió el conflicto que se iba a producir entre las fuerzas rebeldes e imperiales al inicio del film, haciendo que este comenzase con una gran escena de batalla que quizás no era lo más habitual en cuanto a estructura narrativa.


  En ese momento se debatía entre mantener la base de la Alianza Rebelde tal cual se dio a conocer en el final del film anterior o buscar una nueva localización para ella. Lo que sí quería conservar era la idea de que tras destruir la Estrella de la Muerte el Imperio se viese forzado a priorizar la destrucción de esta.


  Si bien todo el reparto principal de la anterior película iba a estar de nuevo presente, una serie de nuevos personajes debía hacer acto de presencia, entre ellos el Emperador, al que la audiencia no había llegado a conocer en el primer film. Si el final de la trilogía iba a contar cómo el Imperio era derrotado, esta película necesitaría que el líder galáctico a derrocar fuese mostrado de forma oficial.
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    Un muy sonriente Irvin Kershner junto a algunos de los personajes de su película: un desorientado tauntaun y Darth Vader, icono del mal.

  


  Luke, en el proceso de conversión a Jedi, tendría que ser instruido por un nuevo maestro ya que Obi-Wan había «muerto». George pensó que el maestro de Luke debía tener, a su vez, un maestro de nivel superior, de modo que su instructor en esta nueva entrega fuese alguien incluso con mayor potencial que el viejo Ben. Además, se iba a desarrollar una trama paralela en la que Luke Skywalker iba a tener una hermana gemela. Por otra parte, Han Solo y Leía se iban a acercar hasta el punto de iniciar un romance, mientras que Chewbacca iba a tener también un acercamiento con C-3PO y R2-D2, sobre todo a raíz del desmantela-miento del droide de protocolo, que iba a pasar una parte de la película destrozado.


  Por último, Lucas decidió comenzar la película con una escena en la que Luke fuese herido por algún tipo de monstruosa criatura. Esta idea venía del hecho de que Mark Hamill había sufrido un accidente de tráfico y su rostro se había desfigurado. Ocurrió varios meses antes, en enero, cuando el film original aún ni se había estrenado. Mark conducía su nuevo BMW cuando ante una acción temeraria por su parte perdió el control del coche y se estrelló. Hamill estuvo a punto de perder la vida aunque se acabó recuperando. Su compañera de reparto, Carrie Fisher, explicaría que incluso tuvieron que utilizar cartílagos de su oreja para hacerle cirugía estética en la nariz aunque Hamill obvió dar información sobre este hecho. Lo cierto es que el rostro del actor lucía distinto y la escena en que lo atacaban era la excusa para crearle cicatrices en la cara al personaje.


  Con estos planteamientos Leigh comenzó a trabajar en el guión que iba a presentar a Lucas en febrero de 1978.


  El tratamiento de guión de Leigh Brackett


  Mientras tanto, las labores de búsqueda de director habían avanzado, y entre otros George Lucas había pensado en Irvin Kershner como candidato a ocupar la silla de dirección. Irvin había sido uno de sus profesores en la USC, por tanto George lo conocía bien y sabía que tenía sobrada experiencia en la realización de películas. Desde aquellos tiempos universitarios Lucas había mantenido el contacto con el profesor, a quien consideraba un buen amigo, de vez en cuando se veían y comían juntos. Uno de aquellos días lo invitó a almorzar y el futuro director de la secuela de Star Wars pensó que aquello no era más que otro gesto de cordialidad de su exalumno pero lo que se encontró en aquella reunión fue una propuesta inesperada:
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    Se ha debatido mucho sobre el cambio físico experimentado por Mark Hamill a raíz de su accidente. ¿Demasiado resentido en pocos años?

  


  
    «Conocía a George, pero lo que me pidió que hiciera me sorprendió mucho y también me sobrecogió un tanto, así que al principio rechacé su propuesta. Star Wars era uno de los mayores éxitos que se habían obtenido jamás con una película y pensé que hacer una segunda parte sería irremediablemente realizar una película menos buena ya que no tendría la frescura de la fuente original».

  


  La cuestión es que Irvin ya había firmado con anterioridad la realización de la secuela de un éxito cinematográfico. Un par de años antes, en 1976, se puso tras la dirección de La venganza de un hombre llamado caballo. A Kershner, la película original de Elliot Silverstein Un hombre llamado caballo no le gustó del todo y cuando oyó que buscaban director para rodar la secuela se animó a hacerla, pensando que ahora podría rodar aquella historia según su propio gusto. Sin embargo ya no deseaba hacer otra continuación y menos la de una película que tanto le había gustado, como Star Wars. Precisamente una de las cosas de Kershner que habían maravillado a Lucas era cómo al rodar la secuela de aquel western había sabido darle a la película otro aire distinto que la llevaba más lejos de lo que el film original había logrado ir.


  
    Extractos del storyboard creado por Joe Johnston para la secuencia de la batalla de Hoth, una de las más complejas de planificar de todo el film.
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  Finalmente Irvin aceptó la propuesta de George tras dejarse llevar por las opiniones de familiares y amigos, quienes pensaban que aquella era la oportunidad de su vida. Kershner lo hizo sabiendo que la responsabilidad era enorme, no en vano Lucas ya le había advertido que la segunda parte de la trilogía tenía que ser tan buena o mejor que la primera. Si el episodio central no era un éxito de igual o superior magnitud que la entrega inicial, la trilogía no podría completarse. El director inició entonces una negociación con Lucasfilm para exigir sus condiciones.


  Una de las cosas que Irvin deseaba era que la película comenzase acreditándole como director, quería ver en pantalla aquello de «A film by Irvin Kershner» (o «An Irvin Kershner Film»). Ya que el plan era continuar con la estructura inicial instaurada por su predecesora, los créditos no iban a aparecer en pantalla hasta la finalización de la película, por lo que el primer deseo del director no podría ser cumplido. Lo segundo que solicitó, y que para él era lo más importante, sería que el presupuesto no fuese nunca un problema. Si iba a tener que realizar una obra mejor que la anterior no quería estar limitado por problemas económicos. George Lucas aseguró a su antiguo profesor y futuro empleado que eso jamás sería un problema, ya que a sabiendas de la complejidad técnica de la película, el presupuesto iba a ser el doble para El Imperio Contraataca de lo que fue para Una Nueva Esperanza: veinticinco millones de dólares iban a tener la culpa de aquello.


  Pese a que algunas personas en el círculo de amigos de George no veían bien que la dirección del film fuese a parar a manos de un hombre de 54 años —lo veían mayor para rodar una película tan exigente a nivel técnico— el contrato entre Irvin Kershner y Lucasfilm terminó de materializarse en febrero de 1978, más o menos en el momento en que Leigh entregaba su guión.


  El tratamiento de la escritora, de 128 páginas, comenzaba en un planeta helado donde Luke era prisionero de una extraña criatura. Cuando se encontraba en peligro tenía facilidad para contactar con el espíritu de Obi-Wan, quien aparecía ante sus ojos en una forma espiritual. Ben motivaba a Luke a liberarse de su captor haciendo uso de la Fuerza, y lograba así volver con sus compañeros a la base rebelde que existía oculta en el planeta.


  Tras la destrucción de la Estrella de la Muerte varios sistemas se habían unido a la Alianza Rebelde, de modo que Darth Vader tendría la misión prioritaria de encontrar su base secreta. Un alienígena, apoyado por un intérprete, acudía a Vader para revelarle la existencia de un planeta en el que había divisado una serie de vehículos rebeldes. El Sith organizaría de este modo un ataque sorpresa al planeta helado.


  En la base, Luke descubría un compartimento oculto en el mango de su sable. Dentro encontraba un pequeño y brillante cristal el cual al ser inspeccionado revelaba unas coordenadas desconocidas. Justo en ese instante la criatura que lo había atrapado al inicio de la historia irrumpía en la base acompañada de varios más de su especie, dañando al Halcón Milenario de Han Solo y obligando a los rebeldes a huir hacia la superficie. Una vez allí las fuerzas imperiales tendían una emboscada. Luke escapaba en la nave de Leia, mientras el resto de los protagonistas huían en el dañado Halcón.


  
    Darth Vader es —para alegría de George Lucas— uno de los personajes de ficción más rentables de la historia. Suyo es el merchandise por antonomasia (con permiso de Mickey Mouse).
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    George Lucas posa junto a su admirado Akira Kurosawa y un invitado de excepción, la maqueta de un AT-AT, una de las grandes novedades para El Imperio Contraataca.

  


  Mientras Luke escapaba, Vader trataría de ahogarlo haciendo uso del poder del Lado Oscuro. El joven estaría a punto de morir pero R2 (que iba en la nave con él) le salvaría la vida saltando al hiperespacio. La nave aterrizaría en un planeta pantanoso donde conocerían a un ser llamado Minch Yoda. Minch le enseñaría que él fue el maestro de Obi-Wan, quien además se presentaría ante ellos. El antiguo maestro de Luke pediría entonces a Yoda que enseñase a su pupilo los caminos de la Fuerza para que este se pudiera enfrentar a Vader.


  A la par que Luke era entrenado por el maestro Jedi, Vader podía sentir que Skywalker estaba vivo, al igual que lo hacía el Emperador, quien ordenaría al Sith destruir al joven aprendiz. En caso de fallar sería eliminado. De regreso al planeta pantanoso, el espectro de Kenobi lograría que Luke se pudiese poner en contacto con el espíritu de su padre, quien le revelaba que tenía una hermana, si bien no le diría quién era para que Vader no la pudiese usar como reclamo para capturarlo.


  Los tripulantes del Halcón Milenario llegarían a un planeta llamado Hoth en busca de un antiguo conocido de Solo, Lando Kadar. Este los acogería mientras la nave era reparada pero Vader llegaría al planeta para forzar a Luke a ir al rescate de sus amigos, viéndose obligado a enfrentarse al villano, que antes de destruirlo trataría que el Jedi se le uniese pasando al Lado Oscuro de la Fuerza. Juntos, los dos como Sith, podrían derrotar al Emperador, pero Luke —que había sido alertado sobre esta variante del poder de la Fuerza— rehusaría unírsele, y huiría de la batalla que tenía perdida.


  El final del relato contaba cómo Han Solo se marchaba junto a Chewbacca en busca de su padrastro pese a haber iniciado una relación sentimental con Leia, mientras ella, Lando, Luke y los droides permanecen ocultos en un planeta llamado Besspin Kaalida.


  Este guión respetaba muchas de las indicaciones de George, sin embargo no casaba del todo con el gusto del ahora productor ejecutivo, que alentó a Leigh a escribir un segundo borrador que modificase algunos aspectos concretos de la historia. Desgraciadamente la guionista sufría un cáncer y sería hospitalizada de forma definitiva sin poder atender la labor. En el Lancaster Community Hospital de California fallecería tristemente poco después, en marzo de 1978.


  Sin mucho tiempo que perder, Lucas tuvo entonces que reescribir el borrador él mismo. Finalmente se dedicaba a hacer precisamente lo que había tratado de evitar. Sin embargo lo hizo bastante rápido esta vez y los principales cambios respecto al guión de Leigh eran que en esta nueva versión Lando sería un traidor que entregaría en bandeja a Luke y sus amigos a Darth Vader, mientras que por otro lado se pondría de relieve el hecho de que Han Solo seguía manteniendo su deuda con Jabba. Para remarcar esto en la historia iban a hacer acto de presencia unos cazarrecompensas, siendo el más importante de todos Boba Fett. Otro importante cambio en la revisión de Lucas era que ahora Minch Yoda iba a abandonar su primer nombre y tendría una forma muy curiosa de hablar: lo haría de forma totalmente inversa.


  
    «No me gustó mucho el primer guión, pero le daría a Leigh su crédito porque ella me encantaba. Estuvo enferma mientras lo escribía y sé que hizo realmente todo lo que pudo».

  


  Lawrence Kasdan, el guionista definitivo


  A la par que George trabajaba en El Imperio Contraataca iba atando algunos cabos del que sería otro proyecto a realizar por su compañía: la idea de una película de aventuras junto a su gran amigo Steven Spielberg surgiría en aquellas vacaciones que había disfrutado en Hawai justo tras terminar Una Nueva Esperanza. Aquel sería el germen de Indiana Jones, el siguiente gran éxito de Lucasfilm. El guión para el film del arqueólogo sería encargado a Lawrence Kasdan, un total desconocido en aquel momento que si bien aún no había logrado que se rodase ningún guión de su autoría, sí que había vendido ya varios de ellos.


  
    Lucas y Kasdan, creador y escritor del Star Wars más clásico.


    —


    Larry en el set de El Imperio Contraataca.
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    «El segundo guión que vendí en mi vida fue Continental Divide —el primero sería el de la famosa película El Guardaespaldas—, que fue producida por Steven Spielberg. No estaba demasiado animado por cómo había quedado, pero era un buen guión a pesar de todo. Steven lo compró y cuando finalmente lo conocí me dijo: Voy a hacer una película de aventuras con George Lucas y quiero que tú la escribas, así que ve a conocerlo. Fue a conocerlo y me dio el trabajo allí mismo».

  


  Efectivamente así ocurrió. A Kasdan le encargaron escribir la primera entrega de la que más adelante sería franquicia: Indiana Jones en busca del arca perdida. Esta labor le llevó al guionista seis meses de trabajo y cuando fue a entregar el escrito definitivo a Lucas hacía poco que Leigh había fallecido. Sobre la marcha George invitó a Kasdan a hacerse cargo del guión de la secuela de Star Wars:


  
    «Cuando acabé “El arca perdida” llevé el guión a George. Yo era muy ceremonial por aquel entonces y lo hice así. Entonces me comentó que Leigh Brackett había muerto, y que quería que yo escribiese el guión de El Imperio Contraataca. Le dije que igual debía esperar a leer primero el de indiana Jones que acababa de terminar y él me dijo: lo leeré esta noche, si no me gusta retiraré la oferta. Pero no lo hizo, le gustó mucho y empecé a trabajar inmediatamente. Estaban contra las cuerdas porque estaban ya en preproducción y aún no tenían el guión final con el que rodar».

  


  La principal diferencia para Kasdan a la hora de trabajar en Star Wars era que ahora tenía una base muy desarrollada para la historia, si bien en su trabajo para Indiana Jones se había encontrado muy solo para elaborar el guión (solo tenía unas pocas directrices establecidas por George Lucas, el creador del personaje), ahora disponía del guión desarrollado por Lucas a raíz del tratamiento de Brackett. Así, a principios de agosto Lawrence ya tenía completo su primer guión —-el tercero propuesto para la película— que contaría con una extensión de 130 páginas. Entre otras cosas Kasdan mejoró en su escrito la forma de hablar de Yoda, solo ligeramente invertida esta vez. La idea era que él enseñaba a Luke los principios morales básicos en los que se sustentan las principales religiones, y esto debía ser contado de una forma amena y divertida:


  
    «Queríamos que hablara de esa forma tan peculiar en parte para que encajara con la voz de un hombrecillo verde que mide solo 60 centímetros, pero también porque al hablar al revés se crearía un diálogo mucho más interesante, así tendrías que estar pendiente para averiguar lo que decía. De este modo podíamos convertir una gran cantidad de diálogos filosóficos, quizás no demasiado interesantes, en veinte minutos de conversación simpática».

  


  No solo ocurrió con el personaje de Yoda, en general todos los personajes habían visto reforzados sus diálogos respecto a la versiones anteriores del guión, ahora eran más profundos y definían mejor el carácter de cada uno. Por ejemplo, las escenas románticas entre Han Solo y Leia eran más numerosas y evidentes, y Darth Vader iba a ser un personaje más oscuro si cabe. Kasdan había creado para él nuevas escenas que no se contemplaban en el guión que George Lucas le había entregado como base: aquella en que Vader es presentado en el interior de su cámara de meditación sin el casco sería creación de Lawrence, la pensó para que quedase claro que no era ni un droide ni un alienígena ya que parte de la audiencia de la película anterior no tenía muy claro esto. También había decidido que el villano cortase a Luke una mano en su confrontación final.


  
    Kershner, Kurtz, Lucas y Kasdan, los cuatro fantásticos al frente del Episodio V.
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  A pesar de todo, este tampoco sería el libreto definitivo para el rodaje. El guión de Kasdan sería revisado hasta en dos ocasiones, la primera de ellas en el mes de octubre y la última ya en 1979, en el mes de febrero. En ese momento llegaba a las 157 páginas de extensión y sería dado por terminado solo unos cuantos días antes de comenzar la filmación de la película.
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  El diseño artístico de Episodio V


  El planeta helado de Hoth


  Antes de que el guión tuviese cuerpo, George Lucas ya había puesto a trabajar a McQuarrie y a Johnston en los diseños conceptuales de la película. Comenzaron con los elementos descritos para Hoth, ya que este planeta iba a ser el primero en ser visualizado en el film, y además iba a acoger varías de las escenas más complicadas de realizar técnicamente hablando. Había que tener el material conceptual definido lo antes posible para que ILM se pusiera a trabajar en él con la máxima celeridad.


  
    Varias ilustraciones conceptuales de Ralph McQuarrie para la secuencia de la batalla de Hoth.
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  Una de las primeras cosas que se comenzaron a diseñar fue el aspecto de los nuevos soldados imperiales que iban a aparecer en la batalla en el planeta helado: los snowtroopers. Estos formarían parte de una división del ejército imperial especializada en operar a bajas temperaturas. En los primeros dibujos los snowtroopers recuperaban ese aire oriental con el que McQuarrie ya había jugado unos años antes a la hora de diseñar a Darth Vader y compañía, de hecho, el casco de los primeros snowtroopers parece incluso inspirarse en el desechado casco de samurai de Vader. Luego, poco a poco, el diseño fue evolucionando hasta llegar al que hoy conocemos (manteniendo únicamente el faldón —o manto térmico— sobre los pantalones de los primeros bocetos).


  Los snowtroopers iban a acudir al campo de batalla movilizados en una serie de vehículos que debían poder desplazarse sobre la nieve. Los primeros diseños de Johnston eran quizá demasiado convencionales, se trataba de grandes tanques con enormes ruedas todoterreno. En la búsqueda de una imagen más propia de la ciencia ficción, estos comenzaron a variar de forma, llegaron a ser redondos, incluso ahuevados, hasta que se optó por probar a ponerles patas en vez de simples ruedas. Johnston se aproximó a la imagen definitiva de los AT-AT (abreviación de «All Terrain Armored Transport») con un diseño en el que se convertían en unos tanques bípedos de varios metros de altura. La culpa de que definitivamente esas dos patas se convirtiesen en cuatro la tendría una ilustración realizada por un artista ajeno a Star Wars, Syd Mead.
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    La ilustración de Syd Mead que inspiraría la forma del AT-AT.

  


  Syd era un diseñador industrial estadounidense gran amante de la ciencia ficción. Hacía años que ilustraba portadas para revistas del género e incluso había publicado varios catálogos con sus futuristas diseños. A lo largo de su carrera trabajó para el cine en films tan conocidos y memorables como la película original de Alien o Blade Runner, sin embargo su relación con los AT-ATs de El Imperio Contraataca fue totalmente casual. Mead había ilustrado un catálogo para la U.S. Steel —una gran compañía dedicada a la producción del acero— en 1960. Entre los asombrosos dibujos del artista, una ilustración en concreto presentaba un vehículo cuadrúpedo que realmente era la viva imagen del que acabaría apareciendo en Star Wars, de hecho la inspiración en aquel dibujo era tan fuerte que directamente se le pidió permiso para hacer uso del diseño. Syd estuvo totalmente de acuerdo en ceder la estética de su creación. Lo que sí se hizo fue variar el aspecto de la cabina del vehículo ya que esta se extrajo del volumen principal del cuerpo del tanque para que adoptase la forma de una cabeza, dando al conjunto el aspecto de un gran animal.


  
    Prediseños para el tauntaun. Dar con el aspecto definitivo de la criatura resultó ser un proceso bastante laborioso.
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  Por otra parte, los rebeldes afianzados en Hoth iban a combatir a los temibles AT-ATs a bordo de los snowspeeders, sus propios vehículos especializados. La idea original provino de McQuarrie ya que en la propuesta argumental de Lucas no se contemplaba la inclusión de este tipo de vehículos: «¿Cómo se podría luchar contra esas máquinas de guerra imperiales? Mi idea fue que los rebeldes tuviesen una nave pequeña que pudiese maniobrar entre las patas de los AT-ATs».
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    Ilustración conceptual de McQuarrie: El wampa ataca al tauntaun en el páramo helado de Hoth.

  


  Entonces George Lucas, a quien le gustó la idea, sugirió que tuviesen algún tipo de relación física con los X-Wings o los Y-Wings, las naves rebeldes presentadas en la película original, para que todos los vehículos de la Alianza mantuviesen un cierto patrón estético, pero finalmente el diseño de estas nuevas naves evolucionaría hacía una identidad propia. En contraposición con los grandes vehículos del Imperio, los snowspeeders serían pequeños y rápidos para que al combatir contra las enormes máquinas los movimientos de ambos bandos proporcionasen contraste en la batalla.


  Como para visualizar la escena esta vez no se iba a poder contar con un montaje de imagen real (tal como se hizo para la escena de la gran batalla espacial en el film original), Lucas y Kershner estuvieron de acuerdo en hacer unos storyboards animados utilizando la técnica de la animación tradicional, de modo que varios miembros de ILM se pondrían manos a la obra para dar movimiento a los storyboards estáticos realizados previamente por Johnston. Gracias a esas animaciones se pudieron planificar los planos de acción: cómo se iban a mover los walkers (el sobrenombre que recibirían los AT-ATs), qué tipo de acciones acometerían en su ataque sobre la base rebelde, qué clase de ángulos y movimientos de cámara serían los más apropiados para recrear la escena, etc.


  
    Diseño descartado para el AT-AT. Se obviaría el concepto de tanque bípedo en pos de una máquina cuadrúpeda.
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  Antes de que el conflicto se desatase, un par de especies autóctonas de Hoth iban a hacer acto de presencia: McQuarrie y Johnston tenían que dar forma física a los tauntauns y a los wampas, las dos razas de criaturas que iban a tener protagonismo en los minutos iniciales del film. Los tauntauns serían la montura utilizada por los rebeldes para desplazarse por las llanuras de Hoth de forma más discreta. Desde el primer borrador de Lucas para El Imperio Contraataca estas criaturas estuvieron bautizadas con ese nombre, que permanecería inalterable mientras que su aspecto sí pasó por un infinito número de variantes. En los primeros bocetos el taun-taun era una criatura reptiliana, parecida a un lagarto de grandes patas y aspecto agresivo. Otra aproximación a la idea fue que pareciera un gran avestruz, lo que recordaba mucho a una criatura que había sido dibujada en las tiras de cómics de Flash Gordon allá por la década de los 30, de modo que retomando el concepto del reptil el tauntaun llegó a evolucionar a lo que sería una especie de dinosaurio con brazos alargados que posteriormente sería re dibujado con pelaje. A partir de ese momento la idea del pelo permaneció hasta el final ya que parecía más natural que una especie que habitaba en Hoth tuviese estas características como medida de protección contra las bajas temperaturas del planeta.
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    Ilustración conceptual de Ralph McQuarrie para la montura de Luke Skywalker en Hoth.

  


  
    «Hice bocetos de una especie de pequeño dinosaurio, y no sé si fui yo u otra persona quien dijo que esa no sería buena idea ya que debían vivir en un entorno helado. De modo que les puse pelo —explicaría Ralph McQuarrie, quien posteriormente pasó a trabajar en otros diseños y dejó la finalización del aspecto del tauntaun en manos de sus compañeros del departamento de arte— No estoy seguro de quién lo hizo al final. Me gustan mis bocetos porque representan mis ideas, pero creo que el diseño definitivo tenía muy buen aspecto».

  


  Los wampas iban a compartir también el planteamiento, si bien desde primera hora se tenía claro que debían ser criaturas salvajes de aspecto mucho más fiero, al fin y al cabo iban a atacar a Luke para alimentarse de él. La evolución del diseño del wampa fue más discreta que en el caso del tauntaun ya que desde los primeros bosquejos el concepto de una gran bestia recubierta de pelo estuvo presente.


  Dagobah, hogar de Minch Yoda


  Ralph McQuarrie hizo unas declaraciones —recogidas entre otros medios por Star Wars Insider, el magazine oficial de Star Wars— en las que dejaba muy claro lo que supuso para él la creación conceptual del segundo nuevo planeta que se iba a presentar en la película de Kershner: Dagobah, «Mis primeras ilustraciones mostraban a Luke y su X-Wing atrapados en ese pantano rodeado de árboles, pero pensé que se parecía demasiado a la Tierra, de modo que hice esas raíces enormes y las elevé. Entonces hice unos dibujos que mostraban troncos tan enormes que tenían un aspecto mucho menos terrestre».


  
    Ilustración conceptuales de Ralph McQuarrie para la casa del maestro Yoda situada en los pantanos de Dagobah.
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  Esa era, simplemente, la base conceptual del aspecto del planeta, una serie de enormes pantanos repletos de árboles de dimensiones estratosféricas. El problema que tenían aquellos diseños de Ralph era que suponían hacer demasiadas cosas a mano: «Creo que los decoradores me dijeron que nunca conseguirían ese resultado. Lo que hicieron fue traer unas enredaderas que se pusieron por todas partes. Al final quedó demasiado terráqueo para mi gusto, pero comprendí el problema». La casa de Yoda, por contra, sí sería más asequible. Acorde con el personaje, que debía ser muy pequeño de tamaño, su hogar sería una pequeña casucha de aspecto cavernoso. Según el artista debía ser una especie de pequeña colmena que a la vez recordase a una cabaña inglesa.
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    ¿Son Freeborn y Yoda la misma persona? Irvin Kershner parece tenerlo bastante claro.

  


  Para diseñar a Yoda (o a Minch Yoda, como se conocía por entonces al maestro Jedi) George Lucas quería que para representar a un personaje tan poderoso la imagen elegida fuese la de alguien pequeño, aparentemente débil. Se inspiraba en la idea común de las historias fantásticas en la que el héroe se encuentra por el camino a algún ser aparentemente insignificante que al final resulta ser alguien con un potencial fuera de lo normal e incluso imprescindible para el desarrollo de la aventura. Yoda iba a ser el maestro del maestro, el Jedi supremo por así decirlo, y lo divertido era que nunca pudiese parecerlo por su aspecto, de modo que George impuso que fuese una mezcla entre un gnomo y un duende, y por ahí comenzó a desarrollarse la imagen del personaje.


  
    Con este boceto Joe Johnston se acercaría al aspecto del viejo maestro Jedi.
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    «Quería que fuese un personaje divertido de ver. Como supuestamente era uno de los Jedi más grandes que había, quería que fuese muy poca cosa, que no pareciera para nada un Jedi, para que fuera una sorpresa descubrir que esa criatura parecida a una rana era en realidad un gran maestro».

  


  A pesar del esfuerzo de Joe Johnston, a Kershner no le gustaban los diseños de Yoda que este estaba manejando. Entonces Stuart Freeborn, el supervisor de maquillaje que había demostrado su talento a la hora de crear máscaras de criaturas alienígenas en la anterior entrega, le pidió al director una semana de tiempo para intentar hallar una forma más apropiada para el personaje. Cuando pasaron los días previstos Stuart les enseñó a todos el resultado: tenía la cabeza de Yoda envuelta en una tela para ocultarla de los curiosos. Cuando dejó la pieza al descubierto pudo comprobar que su trabajo había gustado mucho. Irvin recuerda el momento asegurando que era muy evidente que se había autorretratado: «Lo miré a él y miré a Yoda, pensé exactamente lo mismo que los demás pensaban pero no querían decir. Era un autorretrato de Stuart Freeborn. A él no le gusta admitirlo, pero es la verdad».
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  El diseño de Stuart fue aprobado y a partir de entonces el técnico sería consultado a menudo sobre su responsabilidad al frente del aspecto de Yoda. La historia detrás de la apariencia del personaje la repitió en innumerables ocasiones: «Me mostraron los bosquejos originales. Parecían interesantes, pero querían algo más profundo. Me miré al espejo y pensé: Tal vez mi cara tenga algo gracioso, podría usarla en el proyecto. Así que modelé a un ser parecido a mí. Ahora solo tenía que conseguir que además pareciera inteligente. Hacía años que coleccionaba fotos de famosos y una de las que tenía era de Einstein. Todo el mundo conoce a Einstein y recuerda que tenía muchas arrugas. Coloqué sus arrugas encima de aquel ser inspirado en mi retrato. Como Einstein llevaba bigote le subí un poco el labio a Yoda y le puse unas arrugas que se pudieran parecer a aquel bigote. El resto de líneas se asociarían a la inteligencia».


  Quedaba por definir el aspecto del cuerpo de Yoda. Antes de tener totalmente claro que se iba a manipular como una marioneta se probó a vestir un chimpancé con la máscara diseñada por Freeborn. A pesar de que el animal estaba domesticado e incluso podía manipular un bastón, el resultado no era del agrado ni de Irvin ni de George, de modo que se desechó la idea para que el personaje fuese manipulado en su totalidad como una marioneta. Lucasfilm contó para tal gesta con la destreza de Jim Henson y su equipo. Henson, mundialmente conocido por ser el creador de Los Muppets y de un sinfín de marionetas utilizadas en producciones cinematográficas, participó en la creación del cuerpo del personaje. Junto a él, Frank Oz y una serie de miembros del equipo de Henson estuvieron igualmente implicados en el proyecto ya que Oz iba a ser quien diese vida, principalmente, al maestro Jedi.


  Una ciudad sobre las nubes: Bespin y Boba Fett


  
    Ilustración conceptual de McQuarrie sobre el aspecto de Bespin. Una imagen muy recurrente del artista que daría forma a la Ciudad de las Nubes.
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  El último planeta en aparecer en la película sería muy diferente a los anteriormente mostrados. Como ya era tradición en la saga cada uno de ellos debía ser reconocible por unas características propias y como contraste a los páramos helados de Hoth y a las ciénagas pestilentes de Dagobah, una sofisticada y confortable ciudad ubicada sobre las nubes iba a ser el enclave escogido por George Lucas para el desarrollo de la parte final del film.


  A Lucas se le ocurrió la idea en un viaje en avión, al estar sobrevolando las nubes pensó que tener en la película a una sociedad que viviese tranquilamente a tantísimos metros del suelo sería algo poco usual, así nacería el concepto del planeta Bespin: «Se me ocurrió en un vuelo que hice. Paso mucho tiempo en los aviones, volando por encima de las nubes. Pensé: ¿No sería bonito tener un planeta como Venus donde todo fuese gas, pero cuyas ciudades flotaran sobre las nubes?».
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    La Ciudad de las Nubes presenta en este concepto una sofisticada arquitectura que nada tenía que ver con lo visto hasta el momento en la saga.

  


  Con estas instrucciones McQuarrie comenzó a diseñar el aspecto exterior de la ciudad; los interiores serían responsabilidad de Norman Reynolds, el diseñador de producción. Para muchos el aspecto que Ralph le confirió a la ciudad era el de un diseño típico del artista, básicamente porque recordaba a la nave nodriza que él mismo había diseñado para Encuentros en la tercera fase, película en la que había trabajado justo después de salir de la producción de Star Wars. Al respecto comentaría: «Mis naves suelen ser circulares o esféricas, pero no, no estaba pensando en aquella nave nodriza cuando trabajaba para El Imperio Contraataca. Lo saqué todo de mi cabeza».


  
    En estas láminas McQuarrie ilustra varios de los escenarios por los que se iba a desarrollar el duelo entre Luke Skywalker y su padre, Darth Vader.


    —


    La etapa final del duelo situaría a los personajes sobre un abismo. El destino de Luke pende de un hilo en diversos sentidos.
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  Como referencia para facilitar la labor de los diseñadores a la hora de crear los distintos edificios que iban a representar a la Ciudad de las Nubes, Lorne Peterson escogió el trabajo de un escultor llamado Marc Thorpe al que entrevistó personalmente con la intención de incorporarlo al equipo de modelistas de la película. Thorpe realizó una maqueta con varios edificios en la que el resto del equipo se basaría para modelar otras similares, al final se unieron todas las maquetas realizadas para filmar un gran conjunto compuesto entre todas.


  El aspecto de la ciudad destacaba por la suavidad de una arquitectura repleta de curvas. Ese mismo concepto se estableció para los vehículos que la iban a sobrevolar, especialmente para el Twin Pod que sería una original nave compuesta por dos vainas unidas entre sí. Con una forma muy estilizada, de líneas puras, el Twin Pod se inspiraba en el art déco en vez de incluir los típicos detalles mecánicos que venían a ser la tónica general en la saga, y es que una idea específica de El Imperio Contraataca era la de diseñar con formas curvas y suaves como contraposición a las más planas y rectilíneas que se habían utilizado en la película original de Star Wars. La Ciudad de las Nubes era un gran ejemplo de esta diferenciación.
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    La maqueta del Slave I, terminándose de retocar en el taller de ILM antes de pasar por el proceso de pintado.

  


  Norman Reynolds, por su parte, explicaría su influencia a la hora de concebir el peculiar aspecto de los interiores de la ciudad, el cual es una amalgama de estilos: «Para los interiores copié un poco de todos lados. El piso de Leia estaba inspirado en la arquitectura alemana de la Bauhaus de los años veinte. Me pareció un planteamiento interesante así que lo diseñé con ese estilo, con huecos de varias formas en las paredes. Era un estilo inventado que en cierto modo pegaba con el exterior, aunque este fuese circular. Era una especie de evolución».


  Entre los escenarios construidos para recrear Bespin, un par de ellos llamaron la atención del espectador de forma poderosa. Uno era un comedor blanco donde la figura de Darth Vader contrastaba espectacularmente, Vader estaría sentado a la mesa al inicio de esa escena y debido a su tamaño se necesitaba una silla muy alta que sobresaliese por detrás de su imponente físico, esta se diseñó según el estilo del arquitecto escocés Mackintosh. El otro decorado era una zona de las cámaras de ventilación de la Ciudad de las Nubes donde Luke y Vader combatirían. En aquel set había un gran ventanal que recordaba, ligeramente, a la ventana de la cabina de un TIE Fighter. Ambos escenarios estaban fuertemente inspirados en sendas pinturas de McQuarrie. Al ser preguntado por ello Ralph explicaría que la ventana no la había dibujado con esa intención a pesar del simbolismo que podría tenerla imagen: «Probablemente recuerda a la ventana del caza TIE. Todo lo que sé es que intentaron cambiar la ventana cuando estaban construyendo el escenario pero George hizo que la dejaran. Creo que le gustaba esa ventana en la ilustración que mostraba a Luke defendiéndose mientras Vader le lanza cajas de herramientas».


  
    Con ese diseño de Fett más o menos establecido se creó un prototipo de armadura con el que se realizarían varias pruebas de vestuario.
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  Aunque el personaje de Boba Fett sería presentado antes en la cronología de la película, donde mayor presencia tendría sería precisamente en Bespin. Lo curioso de este personaje es que su diseño iba a ser inicial mente el de un tipo nuevo de soldado de élite entre las tropas imperiales: el supertrooper. Iba a estar equipado con una armadura especial que incluía armas extremas como un lanzallamas, un lanzador de misiles e incluso una mochila preparada para la escalada. Este soldado, como tal, desapareció del argumento de la película pero su imagen acabaría aprovechándose para el personaje de Boba Fett, que debía ser un caz arre compensas de alto nivel, no en vano iba a ser quien se llevase a Han Solo cautivo al final de la película. Sin embargo, aquel diseño de Johnston sufriría una serie de modificaciones según el proyecto seguía avanzado.
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    Estudio para el casco de Soba Fett en un prediseño realizado por Joe Johnston.

  


  Para empezar se eliminó el color blanco de la armadura, el look impoluto que ofrecía podría ser apropiado para un hombre del Imperio pero Fett trabajaba por cuenta propia, era independiente y se decidió que el blanco no podría ser su color base sí se querían ahorrar malentendidos. Aparte, la forma de la armadura también iría derivando en una mucho más austera y desvencijada. La idea era que Fett fuese un experimentado hombre de campo, un guerrero que se había visto envuelto en duras batallas, de modo que a su equipamiento se le daría un aspecto envejecido que incluiría multitud de daños de combate, impactos y marcas de desgaste, de este modo el personaje pasaría de llevar una brillante armadura más propia de un caballero a una curtida coraza digna de un verdadero pistolero espacial.


  La referencia con el lejano Oeste no ha sido casual ya que una de las inspiraciones para el aspecto sucio y desaliñado del personaje fueron los westerns clásicos. Concretamente a Boba se le añadió un poncho que recordaba mucho a la imagen ofrecida por Clint Eastwood en los spaghetti westerns de Sergio Leone, de la evolución del mismo al final quedaría una pequeña capa colgando en uno de sus hombros.


  Nuevas maquetas para un nuevo proyecto


  
    El aspecto casi definitivo del cazarrecompensas: Un polvoriento pistolero casi salido de un film de Sergio Leone.
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  ILM comenzó a trabajar en las maquetas de El Imperio Contraataca en cuanto hubo una cantidad decente de material sobre el que operar. No solo se iban a tener que crear todos esos nuevos vehículos y decorados que iba a incluir el film, adicionalmente se iban a recrear varias de aquellas maquetas que se habían utilizado para la película anterior. Naves como el Halcón Milenario o los Destructores Estelares iban a exigir ahora de un mayor detalle a la hora de ser rodadas por lo que las versiones antiguas ya no serían válidas. Ante una producción más ambiciosa a nivel técnico las nuevas maquetas iban a tener que ser más complejas y perfectas que las que se habían estado haciendo con anterioridad.


  Por poner un ejemplo claro: el Destructor Estelar que construiría ILM para la nueva película tendría una asombrosa medida de 2,60 metros por el metro de longitud que tenía la versión de Una Nueva Esperanza, Lo que se intentaba era acentuar la sensación de enormidad de la nave, transmitir al espectador lo grande que podía ser realmente. Lorne Peterson llegó a la conclusión de que lo mejor para crear el efecto era incluir en la maqueta el mayor número de luces posible: «Al sobrevolar una ciudad distingues entre Illinois y Los Ángeles por el número de luces que ves. Nos guiamos por esa idea, pusimos decenas de miles de cables de fibra óptica en esa nave en concreto. Introdujimos una luz de proyección que salía por todos esos pequeños puntitos».
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    La maqueta definitiva del snowspeeder.

  


  En contraposición, las naves más pequeñas tendrían solo un par de luces, o cuatro o cinco a lo sumo, para que comparadas con la cantidad incluida en los Destructores irremediablemente se pensase en la diferencia de tamaños. Aparte de la fibra óptica también se incorporaron al Destructor una serie de bombillas de tungsteno, las cuales se calentaban demasiado para el aguante que tenía la maqueta y se tuvo que idear un sistema interno de aire comprimido para mantenerla fría en todo momento.


  No obstante, este tipo de nave no sería lo suficientemente grande para el perfil que esta entrega trataba de otorgar al personaje de Vader. Él iba a tener su propio Destructor, uno incluso de mayor tamaño que los comunes, por eso en la película cuando este Superdestructor Estelar, llamado Ejecutor, aparece por primera vez se presenta arrojando —de forma muy intencionada— una gran sombra sobre los Destructores Estelares normales. El Ejecutor iba a ser la nave comandante de la flota imperial y para distinguirla se pensó en cambiar el color a la maqueta de un Destructor común, darle un tono más azulado en contraposición al color blanquecino del resto de naves, pero no se atrevieron a hacerlo así finalmente ya que si la repintaban, no podrían volver a usarla en caso de tener que repetirse tomas de efectos para los Destructores estándar.
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    La maqueta definitiva del Ejecutor, el Superdestructor Estelar de Darth Vader.

  


  Finalmente, el Ejecutor fue construido como una nueva maqueta, así que Joe Johnston aprovechó para darle también un diseño propio, más identificativo. De este modo la nave de Darth Vader presentaría, aparte de un tamaño que ya sobrepasaba todos los límites, una forma más estilizada parecida a la de la punta de una flecha. El problema que se daba con la mencionada maqueta era que por mera regla de tres el número de luces incluidas en ella debía ir mucho más lejos de aquellos puntos de fibra óptica incorporados a la maqueta del Destructor, sin embargo ya no se podían meter más en una pieza que igualmente medía más de dos metros y medio (2,82 metros concretamente).


  
    «Si el Destructor Estelar blanco tenía unas 100.000 luces —comentaría Lome Peterson— este de mayor tamaño debería llevar muchas más. No podíamos usar fibra óptica porque ya estábamos rodando con el máximo de cables de fibra óptica posibles. Creo que Paul Houston tuvo la idea de grabar sobre latón unos agujeritos diminutos. Con una luz interior al final nos salieron unas 250.000 lucecitas en la maqueta. Tanto esta como la del Destructor blanco las hicimos entre todos, trabajando siete días a la semana durante siete semanas para terminarlas a tiempo».

  


  Otra maqueta creada por primera vez por ILM sería la de la Fragata Rebelde. George Lucas quería que al igual que pasaba con todos los vehículos de la Alianza, esta pareciera construida con partes de multitud de naves diferentes. Pertenecía a un grupo de rebeldes, no al Imperio, por tanto ellos tendrían muy complicado conseguir equipos nuevos. Era más lógico pensar que habían sacado la mayoría de las piezas de desguaces para hacerla funcionar de nuevo. Básicamente los modelistas hicieron lo mismo, aunar partes de diferentes orígenes: miniaturas, objetos encontrados, piezas de kits comerciales, herramientas… La maqueta era un cúmulo de pequeños objetos cuya salvación fue la magistral aplicación de pintura de Johnston, quien estaba en todas como se puede comprobar.


  Joe la pintó de un tono blanco muy sucio con impactos de proyectiles por todas partes. Estaba muy detallada y volvía a incluir fibra óptica como recurso para ofrecer sensación de gran tamaño. Otra de las características que incluiría la maqueta sería la de disponer de una pantalla de retroproyección para el ventanal donde se verían a los héroes en el plano final de la película, y como simple curiosidad decir que siempre se ha mantenido que la forma general de esta gran nave recordaba claramente a la del motor de un fueraborda.


  Pero la maqueta estrella de la producción sería la del espectacular y novedoso AT-AT. Se hicieron varias versiones de distintos tamaños. Para la pirotecnia se construyó una de mayor envergadura (de más de un metro de longitud) que serviría, aparte de para hacerla explotar, para filmar las caídas del vehículo. Se construyó con mecánica real en las patas para que el derrumbe estuviese controlado. Como el sistema no funcionaba del todo bien, al final se optó por dejar caer la maqueta por su propio peso.


  
    Tippett manipula un AT-AT empleando la técnica del stop motion.


    —


    Unas trampillas estratégicamente colocadas por el set permiten a los animadores manipular las maquetas entre la captura de cada fotograma.
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  Para el rodaje de las escenas de los ATATs caminando por la superficie de Hoth se crearon unas versiones algo más pequeñas que pudiesen ser manipuladas por los animadores que iban a filmarías mediante la técnica del stop motion. La intención era lograr terminar ante la cámara el mayor número de planos como fuese posible sin tener que recurrir a la pantalla azul y a la posterior posproducción de los planos. La animación stop motion corrió a cargo a John Berg, Phil Tippett, Tom St. Amand y Doug Beswick (hay que recordar que los dos primeros habían sido los que habían inaugurado el uso de esta técnica en una producción de Star Wars con los efectos especiales creados para el juego de Dejarik en la conocida escena de Una Nueva Esperanza).


  A la hora de filmar estos planos se dispuso en ILM un set que recreaba el páramo helado de Hoth, como fondo se utilizaron unas espectaculares pinturas de Mike Pangrazio de carácter hiperrealista mientras que la nieve se simuló con microballons, un material industrial consistente en pequeñísimas esferas de cristal de unos veintiséis micrones de diámetro, hay hasta 10.000 de ellos en una pulgada de modo que es un compuesto que apenas puede verse. Compraron los suministros a la firma 3M por un periodo de tres meses e incluso alguna compañía ajena les quiso comprar los suyos a ILM ya que estos se habían apropiado de prácticamente todas las existencias del mercado. Una serie de trampillas hábilmente colocadas por el set permitían a los animadores poder acceder a las maquetas sin tener que tocar la superficie del decorado, si entraban en contacto con ella los microballons se dispersarían entre la grabación de los distintos fotogramas creando un efecto irreal en la animación resultante.
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  Los snowspeeders también iban a participar de la secuencia, por lo que se construyeron las maquetas de estos igualmente a diversos tamaños. Concretamente unas de 30 centímetros serían utilizadas para la pirotécnica en aquellos planos donde los snowspeeders debían explotar. En la maqueta de filmación se añadiría una serie de elementos móviles como eran los alerones del vehículo o incluso los pilotos en el interior de la cabina, estas partes serían animadas mediante stop motion acorde al movimiento que la nave realizaba en cada toma. El de los pilotos sería el mismo recurso usado en la maqueta del Twin Pod de la Ciudad de las Nubes que incluía un sistema eléctrico que hacía que la cabeza de estos —añadidos como pequeñas figuras a la nave— se pudiese mover.


  Por último, hacer una mención especial a la nave de la Alianza que en la película vemos despegar de Hoth, conocida simplemente como Transporte Rebelde y que era la encargada de transportar a sus miembros desde la Fragata Rebelde al planeta y viceversa. Su aspecto estaba influenciado por lo que el gran Moebius estaba dibujando en esa época, sus diseños incluían formas muy orgánicas y para lograr que la nave contrastase con el resto de vehículos que aparecían en el film se le otorgaron formas circulares, concluyendo en esa especie de concha que la hacía totalmente diferente al resto de diseños vistos hasta el momento.


  
    La maqueta definitiva del Transporte Rebelde.
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  El rodaje de El imperio Contraataca: A las órdenes de Irvin Kershner


  Los actores de El Imperio Contraataca y el Holiday Special


  Para contar con los protagonistas de la entrega original de Star Wars para la secuela no iba a haber demasiado problema, todos los actores iban a volver con la excepción de Peter Cushing, cuyo personaje era dado por muerto al final del anterior film tras la destrucción de la Estrella de la Muerte. El de Sir Alec Guinness, Obi-Wan Kenobi, también parecía haber muerto en aquella película pero el guión de El Imperio Contraataca se las iba a apañar para que el personaje pudiera aparecer en el largometraje, tal y como se había comentado anteriormente. El único actor que mostró cierta reticencia a la hora de aceptar filmar la continuación fue Harrison Ford, quien a diferencia del resto de protagonistas no tenía firmado un contrato para rodar posibles secuelas en el caso que las fuese a haber.


  
    Carrie Fisher y Paul Simon, la actriz comenzó a salir con el famoso cantante neoyorkino en 1973, se casarían cinco años después, en 1983.


    —


    Mark Hamill y Marilou York. El actor se casó con su higienista dental (y exmodelo de Playboy) en 1978.
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    Harrison Ford en La calle del adiós, película que protagonizó en 1979, un año muy fructífero para el actor.

  


  Ford pensaba que Han Solo no tenía mucho futuro en el contexto de la aventura, no era el protagonista de la historia ya que este era Luke, y ante la posibilidad de que no fuese a tener un desarrollo importante creía que quizás lo mejor era matar al personaje (o al menos sacarlo de la trama de alguna manera). George Lucas nunca contempló la opción y para convencerlo le prometió que su personaje tendría un desarrollo más profundo en la secuela de Una Nueva Esperanza. Ford terminó aceptando participar en la película y de hecho demostró en ella ser el mejor entre todos aquellos actores que estaban comenzando a desarrollar su carrera en esos momentos: «No quería matar a Han Solo. Harrison quería que le matase pero me negué a hacerlo porque tenía que interpretar un importante papel en la siguiente película —declaró Lucas al respecto—, si tienes una trama y quieres deshacerte de tus personajes no puedes hacerlo porque sí».


  La verdad es que tras el grandísimo éxito que había sido Una Nueva Esperanza se esperaba mucho de la emergente carrera de los jóvenes actores participantes pero Harrison Ford había sido el único que —más o menos— había aprovechado la circunstancia. Mark Hamill se tuvo que recuperar de la cirugía que había sufrido tras su accidente automovilístico, y para cuando volvió a estar apto para la interpretación la verdad es que no le llovieron demasiados papeles interesantes, algo de lo que el actor culparía en parte a la propia 20th Century Fox. Según él, lo tuvieron demasiado tiempo ocupado viajando para promocionar Star Wars: «No sabían qué hacer conmigo, no era un hombre, no era un chico, tampoco era un adolescente. Apenas podía conseguir alguna audición».


  En 1978 estrenaría Correrías de verano, una comedia con tintes aventureros de la cual era protagonista, y un poco más tarde un film de carácter bélico llamado Uno rojo, división de choque. Aparte de estos films poco más pudo hacer Hamill a nivel interpretativo. Por su parte, Carrie Fisher participaría en Ringo, un curioso telefilm interpretado por el exbeatle Ringo Starr, y en Mr. Mike’s mondo video, una película que era más bien un falso documental paródico en el que Carrie participaba con un pequeño papel. La actriz realmente se había volcado más en el mundo de la televisión, y estuvo durante una época apareciendo de forma recurrente en el famoso programa estadounidense Saturday’s Night Live, del cual se convertiría en presentadora durante un periodo de tiempo.


  Harrison Ford aún estaba lejos de alcanzar el estatus que obtendría después de triunfar con El Imperio Contraataca y sobre todo con Indiana Jones en busca del arca perdida, pero entre las dos primeras entregas de Star Wars pudo participar en varios largometrajes bien considerados. Tuvo un papel importante en Fuerza 10 de Navarone, la secuela de la famosa película bélica Los cañones de Navarone, y participó, aunque de forma breve, en Apocalypse Now, Finalmente rodaría La calle del adiós y El rabino y el pistolero, antes de volver a enfundarse la chaquetilla de Solo. Pero si en algo iban a coincidir los tres actores antes de volver a verse las caras en la secuela de Star Wars sería en el infame especial para televisión Star Wars Holiday Special, filmado en 1978 para ser estrenado por la CBS el 17 de noviembre de aquel mismo año.
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    Star Wars Holiday Special, la leyenda cuenta que George Lucas trató de destruir todas las copias existentes de este «curioso» especial de televisión.

  


  La televisión no quería ser un medio ignorado por la antigua productora de Star Wars, la Fox, que estudió la posibilidad de hacer algún tipo de producto televisivo una vez se hubo confirmado el gran éxito de la película de George Lucas. La verdad es que el director no estaba para muchas distracciones en aquel momento. La supervisión de Lucasfilm como empresa, en general, y de El Imperio Contraataca en particular, no le dejaba tiempo para mucho más, de modo que se desentendió de este proyecto, que fue llevado adelante bajo la responsabilidad de otras personas.


  Cabe decir que en aquellos tiempos en la televisión era muy normal que para el periodo navideño las cadenas preparasen programas especiales de variedades donde no era extraño ver aparecer a los rostros más populares del momento. Siguiendo este patrón el especial de Star Wars sería una mera excusa para configurar un show de tales características que explotase a aquellos personajes de moda. Prácticamente todos los actores principales de la película intervendrían en el programa y alguno, como Carrie Fisher, incluso protagonizaría un número musical. Añadido al elenco principal de Star Wars una serie de artistas y actores iban a participar en el programa adicionalmente, añadiendo nuevos números a la trama principal del mismo.


  Además de para ver de nuevo juntos a Luke Skywalker y compañía, el muy mediocre (siendo generosos) especial televisivo serviría a los fans de Star Wars para conocer la que sería una de las novedades de la futura entrega de la saga; se incluyó en el show una pequeña pieza de animación en la que Boba Fett hacía su primera aparición pública oficial. El cortometraje sería realizado por la prestigiosa compañía de dibujos animados Nelvana, y sería la primera visión del universo creado por George Lucas en dicho formato, cuando la animación, con el paso de los años, se convertiría en una poderosa aliada de Star Wars como marca comercial.


  
    Los personajes principales de Star Wars celebran el Día de la Vida en Kashyyyk, el planeta natal de Chewbacca.
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  El argumento del Holiday Special nos contaba cómo Chewbacca habría de volver a su casa a tiempo de celebrar el Día de la Vida con su familia, una festividad tipo Día de Acción de Gracias en la cultura de los wookies. La premisa argumental derivaría en que el espectador iba a conocer a la familia del personaje, en lo que era un primer acercamiento a su planeta, Kashyyyk. Los humildes decorados de la producción se iban a basar en algunos conceptos que Ralph McQuarrie había planteado para Kashyyyk con anterioridad. La historia nos cuenta que George Lucas quedó horrorizado con el resultado de aquel producto televisivo, lo que tampoco es de extrañar. Este hecho lo llevó a partir de entonces a controlar de manera férrea cualquier tipo de producto audiovisual derivado de la marca Star Wars.
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    Billy Dee Williams/Lando Calrissian.

  


  En diciembre de 1978, apenas un mes después del estreno de aquel extravagante show, un nuevo actor iba a firmar su contrato para participar en El Imperio Contraataca. Aparte de Yoda, el otro personaje novedoso de la película sería el de Lando Calrissian, y el actor elegido para interpretar al administrador de la Ciudad de las Nubes —y «colega» de Han Solo— sería el estadounidense Billy Dee Williams. Williams, nacido en 1937 en Nueva York, contaba con 42 años cuando interpretó su papel en la película, por lo que era notablemente mayor que el resto del reparto principal del film, y su experiencia en el cine, más dilatada. En 1972 había protagonizado junto a la cantante Diana Ross El ocaso de una estrella, biografía de la famosa cantante de jazz Billie Holiday, donde Williams se destapó con una imagen de galán que ya le acompañaría en muchas de sus intervenciones posteriores. Esta, de hecho, fue importante para que se le considerase en el papel de Lando.


  Siempre se ha especulado con la posibilidad de que este rol estuviese pensado de antemano para poder incluir en la película a un personaje importante que fuese de raza negra, ya que esta no tenía representación alguna en la entrega original. Aunque Lucas ha negado este hecho, está demostrado que ya contaba incluso con el actor cuando escribía las primeras notas para el argumento de la película, puesto que su nombre aparece escrito entre ellas (Lucas había conocido a Williams cuando este último participaba en la película Los Bingo Long, equipo de estrellas, escrita por Hal Barwood y Matthew Robins, amigos de George).


  Cuando Irvin Kershner se reunió con Billy Dee para ofrecerle el personaje, este se decidió de inmediato porque empatizó mucho con el director. En tono de broma Williams declararía al conseguir el papel que sería el primer actor de color en viajar al espacio en la gran pantalla.


  Rodar a 30 grados bajo cero


  Al igual que ocurriese con el rodaje de Una Nueva Esperanza, lo primero que se iba a filmar en esta nueva entrega de Star Wars serían las escenas en exteriores. Para recrear el planeta helado de Hoth se escogió la localidad noruega de Finse, un lugar que disponía de un confortable hotel a los pies de un glaciar. Allí se alojaría el equipo de rodaje entre los días 5 y 11 de marzo de 1979. En aquella primera semana de trabajo el director Irvin Kershner ya iba a poder comprobar en sus propias carnes cómo aquella advertencia que le había hecho George Lucas antes de iniciarse el rodaje no estaba exenta de sabiduría: «No esperes que las cosas funcionen correctamente».


  
    [image: ]


    El tauntaun, uno más en la familia.

  


  El principal problema con el que se encontró el equipo fue el de tener que trabajar con un clima demasiado inestable como para ejercer una buena planificación de los días de filmación. Una vez más el infortunio estaba de su lado y el invierno más frío de los últimos 100 años azotaba el lugar aquellos precisos días, cuando alcanzaron incluso los 30 grados bajo cero. Además, un par de avalanchas llegaron a tenerlos incomunicados cuando la estación de trenes de Finse tuvo que cerrar unos días debido al fuerte temporal.


  Por si esto fuese poco, a la hora de rodar las escenas el intenso frío obstaculizaba las cámaras, las lentes se tenían que mantener frías para que la nieve no se derritiese sobre ellas, pero a su vez el cuerpo de la cámara tenía que estar caliente para que la película pasase sin problema a través de los pistones y la batería mantuviese su carga. Aunque pueda parecer exagerado, el tener que trabajar en todo momento con los abrigos puestos y los guantes térmicos en las manos entorpecía el ritmo de trabajo de los cámaras de la unidad.


  Irvin se acordó especialmente de aquellas palabras de Lucas cuando uno de los tauntauns que tenía en el set de rodaje se estropeó a las primeras de cambio. Se habían transportado al lugar dos versiones de la criatura, una de cuerpo completo —que serviría para filmar algún plano general— y otra compuesta exclusivamente por la cabeza, el cuello y el lomo. Esta última se utilizaría para filmar los primeros planos del ser, que incluía un sistema interno de gases que simulaba el vaho de su respiración en el frío. Fue este mecanismo el que dejó de funcionar correctamente. La cabeza de la criatura se movía manualmente ante la cámara gracias a un operario que se situaba bajo el cuello del tauntaun pero para recrear el vaho no se pudo hacer otra cosa que expulsar humo de tabaco por los conductos interiores.


  
    El wampa en todo su esplendor. Des Webb llevaría el traje con la ayuda de unos pocos prácticos zancos.
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  El traje del wampa tampoco funcionó del todo bien. Des Webb fue el intérprete que lo sufrió en sus propias carnes ya que para poder vestirlo tenía que ir sobre unos zancos y caminar con ellos en plena nieve le resultaba una tarea muy complicada por no decir directamente imposible, se caía cada pocos pasos y las tomas nunca terminaban de salir bien. Había algunos planos en los que solo se debían ver las garras de la criatura, o sus pezuñas; cuando esto ocurría simplemente se filmaban estas partes haciendo uso de piezas que se habían construido de forma independiente al propio traje y que manipulaban diversos operarios.
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    Carrie Fisher junto a Mark Hamill en Finse. La actriz viajó a la localidad noruega pese a que ella no debía rodar ninguna escena en el frío lugar.

  


  El equipo, para paliar todos esos problemas derivados del mal tiempo y de la dificultad de rodar con según qué personajes, filmaría la gran mayoría de las escenas a escasos metros de la entrada del hotel en el que se hospedaba. Sí alguna cámara fallaba o alguna ventisca demasiado fuerte los sorprendía, siempre tendrían los recursos apropiados a mano, concretamente justo a sus espaldas. Lo curioso es que a pesar del mal tiempo que dificultaba el rodaje una escena se vería beneficiada por las circunstancias: Carrie Fisher, pese a que no iba a participar en aquellas escenas que se iban a rodar en Finse, viajó hasta allí junto a Mark Hamill por el simple hecho de presenciar el rodaje en exteriores del film (hay que recordar que ella tampoco tuvo rodaje en exteriores en la película anterior), mientras que Harrison Ford se iba a incorporar al rodaje unos días más tarde. Entonces Kershner pensó que la ventisca natural sería ideal para rodar con Ford la escena en la que Han Solo se lanzaba con su tauntaun a la búsqueda del desaparecido Luke. La escena se iba a realizar originalmente de forma artificial, en el propio estudio de Elstree, pero finalmente Harrison fue convocado para que se personara en Noruega cuanto antes llegando a Finse en las horas siguientes a la llamada. Con la mayor premura fue trasladado al lugar donde se filmaría su participación.


  Aparte de los planos cortos en el tauntaun, otra de las escenas que Hamill iba a interpretar en Finse era la del aterrizaje forzoso de su snowspeeder. Este, que habría sido dañado al combatir un AT-AT, se estrellaría en la helada superficie. El vehículo se construyó a escala real y fue trasladado a Noruega para que se pudiese filmar en la nieve natural. El resto de los planos de la batalla entre la Alianza Rebelde y las fuerzas del Imperio se obtendrían a través de la segunda unidad, que se quedaría en el lugar para fotografiar a los soldados mientras los actores principales abandonaban el país para incorporarse al rodaje en Londres.


  La segunda unidad de Finse estaba dirigida por Peter McDonald, y los que se habían quedado con el eran integrantes del equipo de rescate de la Cruz Roja de Noruega, quienes aceptaron la invitación de incorporarse al rodaje para interpretar a los rebeldes, entre otras cosas debido a que eran expertos esquiadores acostumbrados a trabajar en tan duras condiciones. En total eran 43 extras entre los que se encontraban varios dobles de acción ya que se tenían que producir varias explosiones alrededor de los soldados y en las propias torretas armadas de la Alianza. Uno de estos dobles era Bob Anderson, quien interpretaría unos meses después el duelo de sables láser entre Darth Vader y Luke Skywalker en Bespin (Bob vestiría el traje del Sith en estas escenas de acción).


  Star Wars Stage


  El primer día de rodaje en interiores fue el 13 de marzo de 1979, Tan solo un par de días después de finalizar los exteriores en Finse el equipo principal ya se encontraba preparado en los Elstree Studios londinenses. Tal y como ocurriese unos años antes con la película original, se había regresado de rodar en exteriores con el lastre de no haber podido filmar todas las escenas planificadas pero de vuelta en Londres tocaba concentrarse en todo el material que se tendría que filmar en el estudio, el cual no era poco, claro.
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    Varias decenas de extras interpretaron a las fuerzas rebeldes en la batalla de Hoth.

  


  En esta ocasión se construyó en Elstree un nuevo plató —mayor que ningún otro— para que albergase una serie de decorados que iban a ser más grandes de lo habitual. Este sería conocido durante la producción como el «Star Wars Stage». Hay que tener en cuenta también que solo un par de meses antes de iniciarse el rodaje, el plató número tres de los estudios se había destruido casi totalmente por culpa de un incendio declarado mientras Stanley Kubrick hacía El resplandor exactamente allí. El destrozo puso en peligro el calendario de rodaje de la película de Kershner ya que se había calculado cómo introducir los 64 sets que iba a necesitar El Imperio Contraataca en los nuevos platós de Elstree, pero se siguió adelante con el mismo confiando en que el Star Wars Stage amortiguase parte del inconveniente.


  Finalmente, la filmación se prolongó más de lo esperado y concluyó en el mes de septiembre. La planificación inicial era que esta finalizara el día 22 de junio, en lo que era un calendario previsto de 76 días de rodaje. Por diversas causas los retrasos se fueron sucediendo de forma alarmante y George Lucas acabaría incluso visitando el set de rodaje de forma regular para supervisar la filmación y sobre todo ayudar a Irvin con algunas decisiones técnicas. Pese a todo para Irvin fue una experiencia muy positiva, él de forma particular prefería facilitar la improvisación a los actores lo que era una manera de funcionar bastante diferente a la de Lucas, pero siempre reconoció que George había sido un gran productor para la película ya que no se entrometía en su trabajo y le dejaba dirigir a su estilo.


  
    Irvin Kershner supervisa el ensayo de una escena en un decorado de la Ciudad de las Nubes.


    [image: ]
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    Fisher besa a Hamill ante la atónita mirada de Ford. El primer beso explícito de la saga traería cola debido a la naturaleza de los personajes implicados.

  


  Una de las primeras escenas en ser rodadas en Elstree fue la del centro médico de la Base Echo en Hoth donde Luke Skywalker se recuperaría de las heridas sufridas a manos del wampa. En el plató número 1 se posicionó el tanque en el que Mark Hamill iba a estar sumergido. Aquel gran tubo lo ayudó a realizar la British Aerospace, compañía aeronáutica británica, debido sobre todo a la experiencia que tenían con el perspex en la fabricación de las cabinas de los aviones. El problema de la escena era que no se podían usar dobles para Mark ya que a este se le iba a ver claramente a través del material translúcido; sería pues el propio actor el que se tendría que introducir en su interior para rodar el plano. Finalmente el riesgo principal no vino de tenerlo en un tanque con agua, hubo un problema con una pantalla de cristal que se encontraba suspendida sobre el set, junto a los focos. Hamill estaba sujeto por unos cables gracias a los cuales se le podía evacuar rápidamente de aquel contenedor, justo cuando lo abandonaba la pantalla se partió sobre él, aunque afortunadamente, y por muy poco, no se vio afectado por la colisión de los cristales.


  Poco después, entre los días 5 y 24 de abril, el grueso de los actores principales estuvo reunido para rodar las primeras escenas transcurridas en Bespin. Aquel set se componía de una serie de decorados totalmente cerrados, con ventanas ciegas en las que se iban a superponer posteriormente —en la fase de posproducción— diversos matte paintings. El guión exigía que para la recreación de Bespin se tuviesen que conectar varios decorados, pasillos y estancias (la habitación de Leia, el comedor donde se encontraría Vader esperando a los rebeldes…), pero aun así estos no eran suficientemente grandes como para representar la magnitud del lugar, de modo que se tuvieron que filmar los mismos pasillos varias veces desde diferentes ángulos para aparentar que había mucho más espacio construido en los sets. Posteriormente algunas partes de estos se repintaron para utilizarlos de nuevo en otras escenas (por ejemplo, aquella en la que Vader y Lando están en el ascensor utiliza el repintado de una parte del set filmado anteriormente en la escena en que los soldados imperiales persiguen a Leia y compañía por los pasillos de la ciudad).


  
    Kurtz y Kershner preparan una escena en Elstree. Atrás quedaron los duros días en parajes noruegos.
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  En aquella secuencia se incluían unos planos en los que Chewbacca iba a transportar a su espalda al desmantelado C-3PO, Estas piezas añadían 40 kilos adicionales al peso del traje que Peter Mayhew llevaba. A pesar de que el guión requería que el droide gesticulase, sus piezas no se diseñaron para que fuesen controladas a distancia, como debían ser lo más ligeras posibles era Mayhew quien manejaba la cabeza del droide mediante unos hilos de los cuales tiraba. El esfuerzo físico que requerían estas escenas llevó a Peter a sufrir un colapso y en consecuencia Kershner concedió unos días de descanso al actor. Para sustituirlo pusieron dentro del traje del wookie a otra persona que imitaba sus movimientos pero el resultado no fue del todo satisfactorio y hubo que esperar el regreso de Mayhew para rodar sus planos.
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    Otro beso de Fisher, esta vez offscreen.

  


  Con el primer bloque de rodaje de Bespin ya finalizado, Dave Prowse iba a pasar a filmar el grueso de las escenas que Darth Vader tendría en la película. Mientras se rodaban, Harrison Ford se iría a Marruecos de vacaciones y Carrie Fisher haría lo propio marchándose unos días a Dublín, Mientras tanto Hamill hacía la escena ubicada en la cueva del wampa con la segunda unidad de filmación, que a esas alturas ya había regresado de Noruega. Aparte de para rodar los mencionados planos, Mark aprovecharía los días en que no tenía que actuar para ensayar la escena del duelo de sables láser con Bob Anderson, el anteriormente mencionado doble de acción de Prowse.


  La primera escena de Vader que se filmó para El Imperio Contraataca fue la de su llegada a Hoth, cuando irrumpe en la base rebelde. El actor recordaría tiempo después que los extras que iban vestidos como snowtroopers no tenían visibilidad ninguna y estropeaban constantemente las tomas al caerse o chocar con el escenario. A continuación, Dave Prowse cambiaría de plató para la grabación de las escenas situadas en el Ejecutor, Así, desde el 25 de abril al 2 de mayo se rodarían los planos situados en el puente de la citada nave. Como no iban a ser demasiados, solo se construyó la mitad del puente, este se filmó con unos actores interpretando a ciertos agentes imperiales, luego estos se cambiaron por otros distintos y se volvió a filmar el escenario. En el montaje de la escena se combinarían ambas tomas utilizando un efecto espejo para invertir una de las mitades y crear la ilusión de tener el puente completo en el plano. El set, mediante la mencionada técnica, sirvió tanto para representar el puente del Ejecutor de Vader como el Destructor Estelar del Capitán Needa, el llamado Vengador.


  [image: ]
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    El director de El Imperio Contraataca se retrata junto a los bounty hunters de la famosa escena de los cazarrecompensas a bordo del Ejecutor.

  


  La secuencia conocida como la de los bounty hunters (los cazarrecompensas) no por breve fue una de las menos llamativas de la película, todo lo contrario. Estos eran seres de claro aspecto alienígena como contrapunto a los oficiales imperiales dispuestos en la escena. El Imperio —que era en parte una alegoría del ejército nazi— no contemplaba tener alienígenas ni mujeres entre sus filas, así que se diseñaron a unos personajes de aspecto muy singular como contrapartida para estos planos. El más destacado entre los cazarrecompensas era por supuesto Boba Fett, quien ostentaba el protagonismo al ser el único con diálogo en la escena.


  Sin embargo, como el resto de mercenarios no volvería a aparecer en el film se decidió no invertir demasiado tiempo en la elaboración de sus trajes. Como resultado estos eran una re utilización de otros ya aparecidos previamente en la Star Wars original con las oportunas modificaciones. El androide asesino IG-88 era el único de estos personajes que era realmente un prop ya que debido a su fisionomía no podría ser interpretado por un actor, era simplemente un objeto que colocaron en la posición pertinente y al que movían la cabeza. Lo construyó Bill Hargreaves aprovechando partes desechadas de algunos decorados. La cabeza era, por poner un ejemplo, una de las piezas que se encontraban situadas tras la barra de la cantina de Mos Eisley en Una Nueva Esperanza.
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    Gary Kurtz y Boba Fett. El enigmático personaje fue interpretado por diversas personas según la escena pero sería Jeremy Bulloch quien llevase el cubo sobre la cabeza un mayor número de veces.

  


  Chris Parsons era la persona bajo el traje de 4-Lom, quien también era un droide. Su cuerpo era exactamente el de C-3PO, solo que oportunamente repintado para la ocasión. Este actor fue el único que pudo doblar en alguna escena a Anthony Daniels en el papel del droide de protocolo ya que su complexión física era muy similar. Cada vez que aparecía en la película un droide de esta clase que no era C-3PO (como K-3PO en Hoth, o E-3PO en Bespin) era Parsons el encargado de vestir el traje. Dengar, que sí tenía aspecto humano, llevaba una armadura que incorporaba piezas repintadas de la de un stormtrooper. El personaje estaba interpretado por un exboxeador británico, Moray Bush, quien era muy amigo de Dave Prowse ya que había trabajado con él como su doble en algunas de las películas que Dave había hecho en la Hammer. De hecho, Moray llegó a doblar a Prowse también en Star Wars, al hacer de Darth Vader para alguna escena de Una Nueva Esperanza (aquella en la que pisotea la túnica de Obi-Wan Kenobi en La Estrella de la Muerte).
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    Irvin Kershner parece recitar a Shakespeare en esta imagen tomada durante la preparación de una escena de Chewbacca. Ser o no ser, esa es la cuestión…

  


  Zuckuss, por su parte, era la única mujer entre los bounty. Cathy Munro era quien hacía del extraño ser mientras que Alan Harris interpretaba a Bossk, el mercenario de aspecto reptiliano. El traje de Bossk era el de un astronauta que aparecía, una vez más, en la famosa cantina de Tatooine. Lo curioso es que este ya reutilizaba el atuendo de un personaje aparecido en otra producción de ciencia ficción: la célebre serie de televisión británica Doctor Who. Lo único que se creó expresamente para el trandoshano fueron su cabeza y brazos.


  A partir del 2 de mayo el rodaje se trasladó a tan solo unos metros de distancia ya que la cámara de meditación de Vader se había erigido en el plató número 5 de los estudios, entre el puente del Destructor y unos pasillos de la nave que habían sido construidos. Este set serviría posteriormente para situar la sala donde iba a recibir el mensaje holográfico del Emperador (quien en esta escena haría acto de presencia por primera vez en la saga). La cámara de meditación mostraría al Sith en el interior de su propio espacio personal. Un brazo hidráulico permitía subir la parte superior de la misma revelando al espectador el maltrecho cráneo de Vader, el cual había sido creado por Stuart Freeborn. Este había modelado una calva repleta de cicatrices que se colocaría directamente sobre la cabeza de Prowse.


  
    Nadie debería ser tan osado como para molestar a Darth Vader en su propio espacio personal. Irvin Kershner sufre en la cámara de meditación del Sith.
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  Para la escena anteriormente citada en la cual el Emperador se presentaba ante su subordinado, se filmó a una actriz ataviada con una máscara. Esta fotografía se haría meses después de rodar a Prowse arrodillándose ante su maestro, para ser montada directamente en la fase de posproducción. La máscara fue creada por Rick Baker y sería su esposa Elaine quien la llevaría en la toma. Se pensó en colocar los ojos de un animal sobre los de ella para acrecentar el aspecto terrorífico del villano y se probó con los de un gato, aunque al final se utilizaron los de un chimpancé cuyos ojos se superposicionaron en la composición final.


  Entre los días 17 y 18 de mayo se rodaría la escena de la tortura a Han Solo. Dave Prowse solo recibiría su parte del guión de modo que no entendía muy bien qué ocurría en el contexto general de la historia, había demasiado secretismo respecto al film anterior: «Tuvimos una escena donde yo tenía a Solo en la cámara de tortura pero no tenía ni idea de por qué estaba allí. Había mucho dinero invertido, todo el mundo era muy discreto así que nadie te contaba nada. Tenías tu sección del guión con los diálogos y se incorporó alguna descripción. Kershner te daba alguna breve indicación sobre lo que quería, pero nadie te daba nada más allá».


  Se rumoreaba que Prowse tenía facilidad para irse de la lengua en las entrevistas que concedía a los medios, de modo que solo querían facilitarle la cantidad de información indispensable para el rodaje de sus escenas, Dave ya había revelado algún dato importante a la revista Starlog para su número de junio del 79 (como que un nuevo cazarrecompensas perseguiría a Han Solo en la película), de modo que Lucasfilm controló férreamente las filtraciones. A partir de ese momento le dieron incluso líneas de diálogo falsas aprovechando que posteriormente, en la fase de posproducción, sus frases se tenían que doblar.


  Uno de los sets más grandes que se construyeron en el denominado Star Wars Stage fue el del hangar de la Base Echo. A pesar del tamaño del escenario este no se pudo construir en su totalidad, solo se creó parcialmente pero se utilizaron varios trucos clásicos para que pareciera más grande en pantalla, entre otras cosas por el hangar desfilaron varios niños vestidos como integrantes de la Alianza para crear una ilusión de escala falseada. Para filmar estas escenas se contrató a un total de 77 extras (67 hombres y 10 mujeres) con un coste de 2047,50 libras de la época por día.


  El rodaje en aquel set se prolongó desde el 22 de mayo al 6 de junio, pero el día 1 de dicho mes hubo un parón inesperado cuando los miembros del equipo conocieron la fatídica noticia del fallecimiento de John Barry, el diseñador de producción de la anterior película que en esta secuela hacía las veces de director de la segunda unidad. Barry había muerto solo unas horas antes debido a una infección de meningitis. El equipo quedó muy afectado por lo inesperado de la defunción, George Lucas opinaría que su trabajo en Star Wars había sido tan brillante que la película hubiese sido incluso mejor de lo que terminó siendo de él haber seguido con ellos. El funeral de John se celebraría el día 11 en la iglesia de St. Paul, en Londres, y sería Harley Cokliss quien tomaría la dirección de la segunda unidad a partir de ese momento.


  
    Un snowspeeder construido a escala real sería utilizado para obtener los primeros planos de los pilotos durante la batalla de Hoth.
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    Mark Hamill tuvo un rodaje mucho más físico en la secuela de Star Wars que en la película original. Pasó demasiado tiempo colgado boca abajo para rodar en la cueva del wampa.

  


  En aquel gran plató se construiría por primera vez la reproducción a escala real del Halcón Milenario en su total plenitud ya que la realizada para Una Nueva Esperanza solo había sido construida en parte. Aprovechando la gran maqueta se iban a rodar hasta tres escenas con el Halcón: la del hangar de la Base Echo, la del interior del gusano espacial (cuando la nave aterriza en el interior del cráter de un asteroide aparentemente inofensivo) y la de la plataforma de aterrizaje de Bespin. Aquel nuevo Halcón contenía zonas no vistas anteriormente, como la cama donde Luke se recuperaba tras la batalla con Vader, la sala de máquinas donde Han y Leia se besan por primera vez, un área de mantenimiento en el techo donde Han y Chewie tratan de reparar el dañado sistema de hipervelocidad o el ascensor que Lando usaba para salir al exterior de la nave y recoger a Luke cuando este cuelga de la antena en los bajos de Bespin.


  Otro importante decorado del film sería el de la cámara de congelación en la Ciudad de las Nubes que se construyó alzando el set varios metros sobre el nivel del suelo. Resultaba necesario dejar tanto espacio bajo el escenario porque había que filmar a Harrison Ford desapareciendo por el pozo por el que posteriormente iba a ascender el bloque de carbonita que tendría retenido a su personaje. El ambiente en aquel set era además muy abstracto debido al contraste producido por el tono ámbar de la iluminación proyectada y el vapor generado. El concepto era que aquel lugar debía ser una especie de infierno en medio del cielo.


  
    El Halcón Milenario se construyó completo por primera vez para ser ubicado en el hangar de la base rebelde.
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  El decorado, que era circular, no estaba sin embargo completo. Para que entrara en el plató se tuvo que dejar una sección sin construir, de modo que siempre se filmaba desde ese punto de vista para que no se notase que no estaba construido al 100%. Lo que haría Kershner sería rodar el mismo trozo de escenario dos veces, colocando a los actores en diferente posición cada vez para poder filmar desde el mismo ángulo tanto los planos normales como los contraplanos de la misma escena.


  Para modelar el cuerpo de Han Solo introducido en el bloque de carbonita se utilizó como doble a Alan Harris (Bossk en la escena de los cazarrecompensas) ya que solo la cara de Ford sería necesaria para la realización de un molde. Sin embargo la primera versión del bloque de carbonita no gustó a Irvin y lo mandó a repetir. El original presentaba a Han con los brazos apartados, y a Kershner le daba la sensación de que mostraba al personaje de forma muy sumisa. Entendiendo que Solo lucharía hasta el último momento por salir de aquella prisión dio la orden de que lo modelasen con las manos levantadas, en señal de lucha.


  En el rodaje de aquella secuencia Ford nos dejaría su frase improvisada más famosa de toda la trilogía. A Irvin no le terminaba de gustar cómo quedaba la escena en la que Leia y Solo se despedían antes de que el contrabandista fuese arrastrado hacia el pozo de carbono: «No me gustaba nada la frase original porque le daba ventaja a Leia. Cuando alguien dice te quiero, responder “yo también” le otorga superioridad a quien lo dijo primero, así que dije: Pensemos otra frase».


  
    Uno de los trucos realizados para engrandecer el set del hangar rebelde en Hoth fue el de utilizar niños a modo de extras. Su tamaño ofrecía mayor escala al decorado.
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  El director pidió entonces a Harrison que improvisara y así se hicieron varias tomas en las que el actor modificaba el diálogo del personaje. A Kershner le gustó mucho la frase que quedó definitivamente en la película, Carrie Fisher comentaría lo siguiente a propósito de la misma: «Harrison reescribió el diálogo. Yo le dije: Te quiero. Él contestó: Lo sé. Lo hizo muy bien, lo hizo pensando en su personaje y profundizando en la historia. Comprendí lo que hacía y lo valoré en su justa medida. Él y Kersh se fueron, reescribieron la escena y a mí me dieron las páginas. Fue muy creativo, evidenciaba que tenía quince años más que yo».


  Parecía una respuesta muy apropiada para el personaje, sin embargo George Lucas, al que no le terminaba de convencer, prefería mantener el diálogo original del guión. De hecho, unos meses después con la cinta ya en el proceso de edición se montaron dos versiones distintas de la secuencia, una con cada toma del diálogo (la original del guión y la improvisada por Ford). Hasta que se proyectó con público en un pase de prueba Lucas no se convenció de que efectivamente la línea improvisaba ofrecía un mejor resultado en la escena, por lo que acabó dándole la razón a Irvin Kershner y la mantuvo en la versión definitiva del film.


  Un final de rodaje interminable


  El 25 de junio nació Nathan Elias, el primer hijo de Mark Hamill y Marilou York, su esposa. El actor acompañó a su mujer en su estancia en el hospital durante el par de días que le habían dado libres con motivo del alumbramiento pero justo tras el parto Gary Kurtz llamó a Mark al hospital, necesitaban repetir una toma, aquella en la que Luke saltaba de su snowspeeder antes de que fuese aplastado por la pata de un AT-AT. Aquella escena sería la que acabase con el rodaje ante pantalla azul y tanto Kurtz como Lucas querían terminar esos planos cuanto antes para poderlos enviar a posproducción con tiempo. Mark regresó al estudio donde lo recibirían con botellas de champán para celebrar su recién estrenada paternidad. Sin embargo el buen ambiente duró poco ya que filmando la toma —y tras hacer varias repeticiones de la caída—, Hamill se lesionaría el pulgar de su mano izquierda. Durante los siguientes días el equipo iba a tener que rodar sin él.


  
    La cámara de congelación era un set que contrastaba deliberadamente con todos los interiores visitados anteriormente en Bespin.
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    I love you. I know.

  


  En aquel momento, a finales de junio, con Hamill retirado provisionalmente del rodaje y un retraso de casi un mes sobre el planning original propuesto, el ambiente en el set estaba un tanto enrarecido. Los actores acumulaban el cansancio de una filmación que se alargaba demasiado y, aparte de la lesión, para Mark casi siempre fue un rodaje complicado. Se puede decir que a lo largo del mismo solo actuaría con un robot, una marioneta y un hombre al que no podía ver la cara (R2-D2, Yoda y Vader, respectivamente). Sumado a esto también tuvo que hacer tomas con pantalla azul, por lo que su imaginación trabajó al límite durante todo el rodaje.


  Solo cuatro días después del accidente le dieron a Hamill la posibilidad de volver al rodaje, justo cuando se tenía que filmar el enfrentamiento entre Luke y Darth Vader. Bob Anderson, en relación al mismo, comentaría: «El uniforme era terrible, solo mido seis pies, entonces tenía tres pulgadas extras en el casco y dos más en las botas. Llevaba un par de capas encima y solo alcanzaba a ver las botas de Mark, estaba en gran parte cegado».


  
    Darth Vader y Boba Fett. No parece casualidad que estos dos enmascarados se convirtiesen en «fan favorites» a tenor de lo cool de su aspecto.
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  Peter Diamond, el coordinador de dobles, le pidió a Lucas poder contar con un especialista para las escenas de lucha de Vader. No lo hizo en la primera parte por las limitaciones del presupuesto, pero cuando supo que se iban a hacer escenas de acción más espectaculares medió para que la producción contratara a un doble para la esgrima, por eso se pudo contar con Bob.


  
    «El segundo capítulo fue agotador —diría Mark— en parte porque la secuencia del gran enfrentamiento con Vader se situó en una cámara de congelación de carbono y ese es un efecto que se consiguió con vapor, así que fue como rodar en una sauna, por eso llevaba el pelo húmedo todo el rato. Tardamos semanas para rodar una escena de pocos minutos. Bob Anderson es un hacha, era campeón olímpico de esgrima y podía hacer que quedases mejor de lo que eras, pero aun así fue durísimo hacer la escena. Acababas con cardenales, agujetas… no fue divertido. Hacía mucho calor, y yo era el que menas me podía quejar porque por lo menos llevaba la cara al descubierto».
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  Entre los días 26 de julio y 3 de agosto se realizó el rodaje de la escena en la torre de procesamiento de gases de Bespin, el lugar donde Luke sufría la gran revelación de Darth Vader. En el plató número 1 de Elstree se levantó un gran decorado para el que se ideó un inteligente sistema con el que posicionar el fondo del escenario ante la cámara. Este era una gran pantalla pintada que se podía desplazar, se subía o bajaba según interesaba que coincidiese con el ángulo del plano a rodar, del mismo modo que había otra pantalla adicional que giraba de izquierda a derecha. Posteriormente, para los planos picados en los que se debía ver la profundidad del foso al que caería Luke, se utilizaría un matte painting. El montaje de esta pintura dio muchos problemas debido a las chispas que se producían en el duelo de sables láser, las cuales se debían superponer al fondo pintado.


  Como a Dave Prowse le habían ocultado el diálogo real que iba a tener en aquella memorable escena, Irvin Kershner le indicaba los gestos que debía hacer pensando siempre en la importancia de aquello que Vader estaba revelando a Luke, ni más ni menos que el hecho de que él era su padre. Mark Hamill sí estaba informado de lo que el Sith expresaría en la versión final de la película, por lo que su reacción sí está interpretada desde el conocimiento. A él le habían contado lo que pasaba realmente poco antes de rodar la escena, y aparte de él (y por supuesto de Lucas, Kurtz y Kershner) pocos más conocían la verdad ya que esa parte del guión había sido ocultada al resto del equipo.


  Lo que Prowse pronunció al filmar aquella escena era la falsa línea: «Obi-Wan mató a tu padre», y el actor no fue informado en ningún momento del cambio efectuado en el proceso de doblaje de la película. Cuando acudió al estreno del film en Londres, meses después, se volvió a quedar de piedra con los cambios realizados «a sus espaldas» (como le ocurriese con la anterior película). Kershner fue la primera persona a la que Prowse se dirigió en aquel momento: «Cuando se estrenó la película en el Odeon, en Londres, tenía a Darth Vader sentado justo detrás de mí. Cuando oyó aquello de “yo soy tu padre” me tocó en el hombro y me dijo: ¿Por qué no me lo dijiste? ¡Habría interpretado la escena de forma diferente!».
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    Una buena cantidad de colchones como medida de seguridad. Luke Skywalker se lanzara al abismo tras recibir el inesperado giro del destino: ¡Vader es su padre!

  


  Tras haber desmantelado el gran Halcón Milenario reproducido en el Star Wars Stage, se había iniciado allí mismo la construcción del pantano de Dagobah. El 6 de agosto se iniciaría el rodaje en dicho decorado y aunque en principio la totalidad de las escenas del planeta se querían filmar en dieciséis días, todo se acabó retrasando hasta el 21 de septiembre. Veinticuatro grandes árboles se dispusieron en el plató, estos eran totalmente artificiales, creados con un cuerpo de acero sobre el que se disponía yeso y fibra de vidrio. Tenían que ser sujetados en el techo del estudio, a varias decenas de metros de altura, para que no se cayesen por su propio peso. El plató tenía que mantenerse en todo momento totalmente cerrado para que no se escapase la niebla ambiental, esto generaba un alto índice de humedad y calor en el set. Un problema añadido fue el agua vertida para la creación del propio pantano, al estar estancada desde el primer día que se construyó el decorado se iba ensuciando progresivamente, con el respectivo mal olor resultante.


  
    «La niebla me volvía loco —comentaría Hamill al recordar aquel ambiente—. Ellos gritaban: ¡Más humo sobre el escenario! Frank Oz podía llevar una máscara para protegerse de los vapores del aceite mineral que se esparcía, igual que Kershner, pero yo no podía llevarla al estar siendo filmado».

  


  
    Llegado a este punto el retraso en el plan de rodaje era tanto que Lucas se vio obligado a estar presente durante el resto del periodo de fotografía del film.
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    Frank Oz manipula la marioneta de Yoda mientras observa en un monitor el resultado de su actuación.

  


  El decorado estaba alzado a un metro y medio del suelo. Como Frank Oz iba a manejar la marioneta de Yoda necesitaba posicionarse bajo el escenario para manipularla sacando su brazo a través de unos orificios estratégicamente colocados por el set. «Me divertí manejando a Yoda, pero requería de un tremendo esfuerzo físico. Un compañero movía las orejas, otro los ojos y un tercero la mano izquierda. Éramos cuatro personas juntas moviendo y dando vida al personaje. Tuvimos que ensayar una y otra vez hasta estar listos para filmar pero el primer día de rodaje lo acabamos descartando, en parte, porque lo hice fatal. George fue bueno y me dejó repetirlo. También porque un ojo de Yoda no iba bien y debía ladear la cara para que no se viese el ojo que no funcionaba».


  Hay que mencionar que Yoda no funcionaba de forma electrónica, todo en él era mecánica pura y para continuar con la tradición que se imponía en los rodajes de Star Wars algunas veces esta fallaba. Un inconveniente que tenía la forma de operar con la marioneta era que la voz de Frank Oz, que interpretaba los diálogos del maestro Jedi desde su posición bajo el set, no llegaba con claridad a Mark Hamill. Lo que se hizo para poder hacer las escenas entre Yoda y Luke fue colocar unos audífonos a ambos intérpretes. Entonces se podían oír, ensayaban varias veces las tomas, repitiendo los diálogos hasta aprenderlos de memoria. Cuando Mark se los sabía se le retiraba su audífono para proceder con la filmación, él replicaba a Yoda sin poder oír sus respuestas, simplemente interpretaba los silencios de forma cronometrada. Lo que ocurría, sin embargo, era que todo este proceso ralentizaba mucho la filmación de las escenas. Gary Kurtz estaba muy preocupado por la lentitud con la que se avanzaba con Yoda, ante lo que Frank Oz alegaría: «La presión era extrema porque tardaba demasiado, pero la razón de que tardase tanto era porque era la primera vez que se hacía aquello».


  Tal retraso supuso que el presupuesto inicialmente aprobado de veinticinco millones de dólares para la realización del film fuese en ese momento insuficiente. George Lucas calculó que al menos cinco millones más se iban a necesitar para completarlo, motivo por el cual tuvo que iniciar una negociación financiera para conseguir esa cantidad adicional. Mientras emprendía tal acción visitaba a diario el estudio, quizás para asegurarse de que el retraso acumulado no fuese mucho más allá.


  Toda la escena de la presentación de Yoda, aquella en la que el personaje toquetea las cosas de Luke y se muestra curioso con los recién llegados, se improvisó ya que no estaba en el guión. A Kershner se le ocurrió hacerla sobre la marcha. Esa conducta debería hacer al personaje más humano en el primer contacto que el público iba a tener con él, si la escena funcionaba la audiencia asumiría con mayor naturalidad el hecho de que aquella marioneta fuese a ser un personaje importante en las secuencias sucesivas.


  
    Frank Oz manipularía igualmente la versión «mochila» de Yoda solo para sumar méritos a su enorme trabajo en la película.
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  La cabaña de Yoda se construyó en el mismo plató donde estaba el pantano, que sería modificado parcialmente para que pareciese una localización diferente y más remota. El interior de la casa, sin embargo, se montaría en otro lugar ya que este iba a ser un set bastante más pequeño. En las escenas dentro de la cabaña, Hamill tendría que lidiar con la presencia de varías serpientes y es que Lucasfilm había contratado los servicios de Mike Cullings, un adiestrador de animales procedente de la compañía Animal Actors, para que llevase al rodaje todo tipo de criaturas exóticas. Hasta veinticinco especies distintas de reptiles se dieron cita en los decorados de Dagobah, se pudo contar con tina boa constrictor de tres metros de longitud así como con una serie de serpientes rey sudamericanas de hasta casi dos metros. Pitones, iguanas… Mark tuvo que entrar en contacto directo con varios de estos animales a pesar de tenerles cierto miedo. En el pantano se llegó a introducir incluso una anaconda de más de siete metros de longitud.


  Cuando el personaje de Yoda le decía al joven Skywalker aquello de «tú podrías convertirte en un agente del mal», Luke debía extraer una serpiente del motor de su X-Wing en la que era una escena llena de simbolismo. Esta se tuvo que repetir varias veces y la serpiente se volvía cada vez más temperamental debido al calor ambiental y a que estaba siendo manoseada reiteradamente. «El entrenador trataba de explicarme que no me mordería, si acaso podría sentir más un pellizco que otra cosa, pero yo realmente no encontraba la diferencia… aquellos pequeños labios reptilianos me tocaban y entonces me volvía loco. Encima lo tuve que hacer varias veces, se tuvo que repetir la toma hasta ocho veces en total».


  
    Gracias a la influencia de Jim Henson y Frank Oz los famosos Muppets pudieron visitar el set de Dagobah en pleno rodaje.
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  La filmación de la escena en que el X-Wing de Luke era sacado del pantano por Yoda fue especialmente complicada, como las alas de la nave eran de madera se partían al salir del agua sobre todo por el peso acumulado. Cuando se quebraban había que repararlas y volverlo a intentar. Tras perder muchísimas horas con la toma, esta se pudo terminar. Posteriormente vendría un plano general en el que el caza sobrevolaba el pantano, este se haría directamente con efectos especiales, filmando una maqueta de la nave de Luke en ILM y superponiéndola al plano. Como curiosidad, antes de que todo esto ocurriese en la cronología de la película, cuando el X-Wing se hundía en el fangal y Luke y R2-D2 tenían que abandonarlo, aparecía un ser submarino que atacaba al droide. El plano donde este emerge se rodó en la piscina de la casa de George Lucas ya que era una toma aislada que lo único que necesitaba era introducir la criatura —realizada por ILM— en cualquier contenedor de agua de tamaño aceptable.
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  La escena en la que Kenobi se le aparecía a Yoda se filmó con la marioneta sin saber siquiera si Alec Guinness se podría incorporar al rodaje, pasaban los días y no se terminaba de tener claro ya que el actor se recuperaba de una cirugía ocular. En Lucasfilm ya pensaban cómo podrían hacer para que otro actor lo sustituyese cuando finalmente, el 24 de agosto, Guinness confirmó su presencia. Los doctores constataron su mejoría y en realidad eran muy pocas tomas las que tendría que filmar, además serían todas sobre fondo azul, no tendría que estar de cuerpo presente en un set de ambiente adverso. Siendo así el actor volvería a interpretar a Obi-Wan el 5 de septiembre.


  Cuando llegó a Elstree, Guinness estuvo un rato charlando con Mark Hamill, recordando alguna anécdota del rodaje anterior y hablando sobre cine. Poco después comenzaría a rodar sus escenas y entre toma y toma Alec se sentaba a leer un pequeño libro que había traído consigo. Irvin Kershner, al preguntarle si podía cambiar un diálogo del personaje, se percataría de que lo que Guinness tenía en aquel ejemplar eran las anotaciones de sus propias frases. Antes de que finalizara la jornada, el actor ya estaba de vuelta en casa, había rodado sus escenas en unas pocas horas. En tan escaso periodo de tiempo la película había ganado una participación muy importante y Alec Guinness, una pequeña fortuna ya que su contrato especificaba que obtendría el 0,25 por ciento de la recaudación del film en taquilla.


  
    Irvin Kershner tuvo que dirigir a Hamill con un megáfono en algunas de las escenas del pantano.
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  Mientras la trayectoria del actor británico en El Imperio Contraataca había sido cosa de un solo día, Mark Hamill concluiría su trabajo en el film el 11 de septiembre, alcanzando los 103 días de rodaje. Un par de días después se volvería junto a su familia a los Estados Unidos. El director de la película, Irvin Kershner, haría lo propio mientras que en Elstree solo quedaba la segunda unidad para rodar algunas pequeñas tomas extra. Entre ellas algún plano de Yoda interpretado por el actor keniano Deep Roy, Este actor, especializado en papeles cómicos debido a su corta estatura (1,32 metros), se colocaba de rodillas para filmar el plano mientras una esmerada máscara del personaje obraba el milagro de hacerlo pasar por la famosa marioneta. De forma definitiva, el 24 de septiembre se daba por concluida la fotografía principal de la película con la friolera de 72 días de retraso respecto al plan inicial.
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  Montaje y edición (II)


  Efectos especiales al límite
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    El gusano espacial era una marioneta «de mano» de unos 80 centímetros. La mandíbula se accionaba mediante un pequeño resorte ubicado en su interior.

  


  Con el rodaje ya finalizado, el proceso de edición de la película daba comienzo mientras en ILM continuaban avanzando en las complicadas tomas de efectos especiales. Esta labor les llevaría prácticamente hasta la fecha de estreno del film, si bien en contraposición a lo que ocurrió con la primera entrega de la saga esta vez el trabajo acumulado por la compañía de efectos especiales no era tanto. En aquella ocasión, a estas mismas alturas ILM solo había finalizado un par de planos de los 360 que tenía la película, mientras que para El Imperio Contraataca ya se habían completado 66 de los 400 planeados. Entre aquellos efectos ya terminados estaban algunos tan importantes como los de la secuencia del campo de asteroides.


  Para llevarla a cabo, Joe Johnston, Mike Pangrazio y Chris Anderson habían construido una maqueta del cráter de un gran asteroide y a juego con la escala un nuevo modelo del Halcón Milenario (que tenía la mitad de tamaño que el original usado en los planos de efectos especiales de la primera película). Se crearon una serie de asteroides adicionales, de menor tamaño, que serían filmados de forma individual sobre fondo azul, al tener cada uno como un elemento independiente se podrían montar en los planos una serie indefinida de ellos mientras que físicamente solo se habían hecho poco más de veinte. Bien conocida es la anécdota de que se usaron patatas reales, compradas en una tienda cercana a las instalaciones de ILM, para hacerlas pasar por asteroides en el fondo de algunos de estos planos.
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    Tippett y la maqueta del tauntaun usada para la animación stop motion.

  


  
    «Teníamos que filmar todos aquellos asteroides volando por todos lados, entonces, solo por reírnos un poco, salimos fuera y compramos un saco de patatas en la tienda del barrio. Empezamos a filmar las patatas, pero sin decírselo a nadie. Nadie lo supo entonces, pero si sabes dónde mirar… son hilarantes. Se parecían mucho a las rocas, solo que eran más suaves».

  


  Otra de las cosas que ILM tuvo que desarrollar fue la maqueta de un tauntaun a pequeña escala para la animación stop motion. Jon Berg y Phil Tippett diseñaron el armazón de la maqueta, necesario para que pudiese ser animada. Doug Beswick, que había trabajado en la Star Wars original pero ahora se encontraba inmerso en otros proyectos, fue consultado por Jon y Phil. Doug acabaría realizando un prototipo del armazón en madera, cuando se comprobó que funcionaba bien se construyó el definitivo en aluminio. Alrededor de este se añadiría posteriormente el molde de la criatura. Para efectuar su movimiento se había estudiado el ciclo de los cuartos traseros de un caballo, siendo este la clave para el desplazamiento del animado ser.


  Ben Burtt, alma sonora de Star Wars


  El editor de la película sería en primera instancia Paul Hirsch, quien ya montase la película anterior, ayudando en la labor —de forma no acreditada— estarían George Lucas y una vez más su mujer, Marcia. Al igual que ocurriese con la cinta original, para entonces Ben Burtt ya llevaba tiempo trabajando en el sonido aunque muchos de los elementos sonoros característicos de la saga ya estaban creados. Ben iría confeccionado el montaje de sonido provisional para las versiones preliminares de la película:


  
    Ben Burtt no faltaría a la cita. Presente en cada una de las entregas de la saga se convertiría en un imprescindible para Star Wars.
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    «El sonido amplía la verosimilitud de lo que se muestra en las imágenes. Las sitúa en un lugar, les da un contexto. Aunque supone un gran esfuerzo siempre se hacen mezclas provisionales en la fase de posproducción. En el primer montaje del film ya hay sonido, música y a veces diálogos provisionales, lo que está muy bien porque se puede experimentar con los sonidos durante esa fase».

  


  Una curiosidad que no todo el mundo conoce es que para la realización de ese montaje de sonido provisional el propio Irvin Kershner doblaría a los personajes de Yoda y Darth Vader, antes de que Frank Oz y James Earl Jones hicieran el doblaje definitivo. En opinión de Burtt el director los imitaba bastante bien.
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    Ben Burtt fue el encargado de doblar al reptiliano Bossk. Solo se necesitaba una serie de gruñidos que el técnico improvisó con un micrófono.


    —


    Tal y como ocurriese en la película original, el duelo de sables láser no se musicalizó. Se permitió que la pista de sonidos de Burtt crease la banda sonora de la escena.

  


  Burtt fue a grabar sonidos a un portaaviones, el USS Constellation. Allí, junto a dos técnicos, se dedicó a grabar todo tipo de sonoridades mecánicas, tales como la de los ascensores, las catapultas, los portones o el despegue y aterrizaje de los aviones… Esta acústica se incorporó al vuelo de las naves, o al Halcón Milenario cuando se separa del Destructor Estelar en la escena en la que se camufla entre la basura espacial. Otra de las naves aparecidas en el film, el Slave I de Boba Fett, llevaría asociado el efecto de un trombón mal tocado a propósito: «Había comprado el trombón para intentar algo más musical pero al final solo conseguía notas mal tocadas. Sin embargo estas ilustraban bien el encendido de la nave de Boba Fett cuando despega de la plataforma de Bespin».


  Para ambientar Dagobah, Burtt consiguió la colaboración de Tod Staples, un invidente que se había pasado los últimos 30 años recopilando grabaciones de truenos. Supo de él a través de The Today Show, el programa de televisión donde Tod fue entrevistado y quedó muy sorprendido por todo lo que sabía sobre las cualidades del sonido: «Tod es ciego y se pasa todo su tiempo en un mundo en el que el sonido lo es todo, significa todo para él». Ben le compró varías pistas para usarlas cuando está lloviendo en el farragoso planeta.


  
    Para obtener el sonido del fuerte viento helado de Hoth, Burtt grabaría desde el interior de su coche haciéndolo descender por empinadas cuestas con el motor apagado.


    —


    El llamativo sonido del Halcón Milenario fallando al saltar al hiperespacio se consiguió mezclando hasta ocho pistas sonoras diferentes.
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  En la Ciudad de las Nubes, a la llegada del Halcón Milenario se percibe un ambiente acústico de carácter muy diferente obtenido por Burtt del paraje sonoro de la bahía de San Francisco. Además de tanto sonido ambiental las nuevas criaturas introducidas en el film requerían de su propio lenguaje. El tauntaun sería una nutria de mar asiática conocida como Mota. Esta emitía un ruido sorprendentemente agudo para tratarse de un mamífero de pequeño tamaño (unos 30 centímetros), Ben tuvo que bajar el tono para dar con la articulación vocal de la montura de Luke y Han en Hoth. Para los mynocks, las criaturas que atacan al Halcón Milenario cuando está varado en el interior del gusano espacial, el técnico también recurrió al origen animal para lograr el tono deseado. Primero se paseó por un zoológico con una grabadora para pájaros. Al ralentizar aquellas grabaciones el sonido de las aves se convertía en un aullido al que Ben añadiría el sonido de otros animales. Se grabaron a unos mapaches a los que se metieron en una bañera con el fin de que no huyesen del micrófono.


  
    El inicio del revelador duelo entre Darth Vader y Luke Skywalker se daría en lo que era una analogía del infierno, la cámara de congelación de carbonita de Bespin…
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  Para la escena en la cámara de congelación, Burtt hizo uso del hielo para conseguir una sonoridad tan característica como la del silbido que produce el bloque de carbonita cuando sale del pozo:


  
    «Cuando el metal roza el hielo hace que este hierva un poco. Eso produce el escape de unos gases que, al circular por un tubo, lo convierten en una minúscula herramienta musical. Fue un hallazgo accidental, estábamos grabando muchos efectos aplicando metal al hielo seco para obtener chirridos y sonidos agudos con el fin de usarlos para las espadas láser».

  


  El sonido que hace posteriormente el bloque al caer al suelo no es otra cosa que la tapa del cubo de basura que había frente a la casa de Burtt, quien grabó el efecto que hacía al caer con fuerza sobre el cubo metálico. «La película está llena de grandes momentos musicales. Como director de sonido también intenté lograr momentos similares con los efectos sonoros, o una combinación de efectos de sonido y música que crease el contenido emocional de la propia banda sonora. Siempre es un reto, pero es satisfactorio cuando hay momentos en los que los efectos de sonido juegan el papel que suele ocupar la música».


  El montaje de El Imperio Contraataca


  El montaje de la película mostraría el patrón impuesto por Lucas en la cinta inaugural. Esta vez, por contra, el Film iba a comenzar especificando el número de episodio cinematográfico correspondiente: Episodio V. El Imperio Contraataca. «Era la primera vez que pude poner el número del episodio y el titulo donde debía ir. En Una Nueva Esperanza el estudio no nos dejó hacerlo porque les parecía que confundiría al público».


  
    …para acabar en un abismo en las alturas. Ante un giro inesperado Luke se dejaría caer a través de las nubes.
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  Al respecto de la propia película George valoraría el resultado de la siguiente forma: «Kersh quería darle al film un aire más serio que el que le había dado a la primera película pero sin que dejara de ser una película entretenida como había sido la anterior. Quería profundizar en los personajes y que los chistes fuesen un poco más serios. Creo que lo hemos conseguido sin que por ello sea menos divertida».


  Mientras que la primera entrega había sido una aventura ligera, con buenas dosis de acción, esta segunda parte era más oscura y profunda. Era prácticamente un drama porque en esta ocasión los villanos eran los que triunfaban, la positividad con la que terminaba la película original de Star Wars se convertía en desasosiego al término de El Imperio Contraataca. Los héroes habían sido separados, Han Solo había sido capturado y no se sabía con exactitud qué le deparaba el destino, mientras que Luke Skywalker había sido derrotado, física y sobre todo emocionalmente por un Darth Vader que en esta entrega se había erigido como el villano más temible de la historia del cine.
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    La escena eliminada de la máscara de bacta. Luke se recupera de las heridas sufridas a manos —o garras— del wampa.

  


  En opinión de Lucas el problema que tenía la segunda parte de la trilogía era que al estar en medio de la historia general no tenía ni un principio ni un final, era simplemente el nudo de la trama. A muchísimos espectadores les chocó bastante que el desenlace no fuese tal, sino que dejaba la historia abierta para que pudiese concluir en la siguiente entrega. Todos estos conceptos hacían de El Imperio Contraataca una película más adulta y menos convencional que Una Nueva Esperanza, pero sobre todo era en el desarrollo de los personajes donde más se acentuaría la diferencia.


  Incluso personajes más ligeros, como los de Chewbacca, C-3PO y R2-D2, se desarrollaban de forma un poco más profunda en la película de Kershner. Básicamente para que no contrastasen demasiado (salvando las distancias, claro) con sus compañeros, que en esta película iban a profundizar mucho más en sus propias historias personales. La Princesa Leia se volvía más humana, ya no era esa heroína de carácter irreductible que se pasaba la película enfrentándose a los villanos de turno. Luke se volvía más maduro al verse envuelto en un verdadero conflicto personal mientras que Han Solo terminaba de congeniar con el resto de sus compañeros al involucrarse con ellos emocionalmente. Evidentemente todo este desarrollo de personajes era obra del magnífico guión de Kasdan, pero la labor de Kershner a la hora de dirigir a los actores es también digna de mención; en este sentido el director hizo un trabajo claramente superior al que hizo Lucas con la primera película.
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    Los wampas hacían acto de presencia en la escena eliminada del ataque a la base rebelde de Hoth. Un tauntaun cadáver como prueba de su ferocidad.

  


  A George, sin embargo, ese tono de madurez que había adquirido la cinta le causaba cierta preocupación. Pensaba que muchos niños irían a ver la película y tal vez no iban a digerir bien su final:


  
    «Vader le corta la mano a Luke, lo cual es muy simbólico. Luego la película no tiene resolución, así que hablé con unos cuantos psicólogos que básicamente dijeron que la mayoría de los niños, ante una escena tan intensa, negarían la verdad. Negarían que Vader fuera su padre. Pensarían que simplemente estaba mintiendo a Luke. La mayoría opinó que el hecho de que le corte la mano no sería un problema ya que la recupera al final».

  


  No sin cierta incertidumbre Lucas terminó de montar la película eliminando varias escenas. La primera de ellas, en el sentido cronológico de la historia, era una en la que varios wampas entraban en la Base Echo una vez Luke había vuelto junto a los rebeldes. Las feroces criaturas atacarían y matarían a varios tauntauns a la par que causaban severos destrozos en la base hasta que finalmente terminarían siendo encerrados. Posteriormente, en otra escena eliminada, C-3PO iba a jugarle una mala pasada a los snowtroopers cuando estos irrumpían en la base rebelde. El droide iba a retirar un cartel de advertencia de la celda donde los wampas estaban cautivos, de modo que los despistados soldados imperiales abrirían el compartimento sin saber del mortal peligro que les aguardaba en su interior. Lucas no estaba nada contento con la forma en que los wampas lucían, en su opinión el traje de esta criatura nunca llegó a estar bien desarrollado y los eliminó de todo el metraje que pudo.
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  Otra escena eliminada dentro de aquel bloque localizado en Hoth sería una en la que Luke Skywalker se recupera de sus heridas en la base. Unos breves planos mostrarían al droide médico, 21-B, retirando de la cara de Luke una máscara medicinal que serviría para tratar las heridas recibidas en la cara por parte del wampa agresor.


  Existía una escena rodada en la Ciudad de las Nubes en la que Han Solo volvía a intentar besar a Leia, todo ocurría en el dormitorio de ella en Bespin. El personaje de Ford iba a ser protagonista también de la siguiente gran escena mutilada por las tijeras de los editores ya que la tortura a Han Solo se recortó para extraer los planos más perturbadores. Esta vez la preocupación de George ante lo violenta que pudiese ser la película para los niños le llevó a eliminar las partes más duras de esta escena en la que la máquina de tortura producía todo tipo de chispas eléctricas alrededor de la cara de Solo. Pensó que puesto que Luke ya iba a sufrir físicamente, una vez su mano era cortada, aplicar un daño excesivo a otro de los protagonistas de la historia era llegar demasiado lejos.


  Por último, ya cerca del final del largometraje, una escena que acabó recortada —aunque no eliminada— era aquella en la que Lando subía hacia el exterior del Halcón para rescatar a Luke de la veleta meteorológica de Bespin en la que se encontraba atrapado. Calrissian iba a salir de la nave para tirar de Luke hacia el interior de la escotilla, la escena final resultó ser más breve ya que se acortaron estos movimientos.


  Tal y como ocurriese con la Edición Especial de Una Nueva Esperanza, la película de Kershner iba a sufrir igualmente una serie de modificaciones en su revisión para el reestreno de 1997, Entre otras cosas algunas de estas escenas eliminadas se iban a volver a recuperar —la de la máscara de bacta que 21-B retira del rostro de Luke por poner un ejemplo—, si bien la mayoría de ellas siguen inéditas hasta nuestros días.


  Durante el mes de octubre de 1979 se harían hasta tres pases privados para exhibir el montaje preliminar del film, de estos George Lucas sacaría unas ligeras conclusiones que le harían trastocar algunos elementos de la película antes de que a principio de noviembre se llamase a John Williams para que viese por primera vez el montaje. La idea era que compusiese la banda sonora durante los dos siguientes meses para que esta pudiese ser grabada justo tras las navidades.


  La banda sonora de Episodio V. John Williams contraataca


  De las reuniones que mantuvieron aquellos días, Williams recordaría las primeras indicaciones de George Lucas al respecto de la composición de la banda sonora de la película:


  
    «Al principio, cuando me reunía con George, él me decía que estaba creando otro mundo, uno nunca visto de personajes y criaturas extrañas cuyo nombre y comportamiento desconocemos, pero el fondo musical podría ser operístico. Podría ser conmovedor como lo era la música de acompañamiento, las arias y la ópera del siglo XIX. De esta forma la música crearía una sensación de estabilidad emocional».

  


  Efectivamente, en enero de 1980 la London Symphony Orchestra grabaría en dieciocho sesiones de tres horas cada una —esparcidas a lo largo de dos semanas— la totalidad de una banda sonora que se acercaba a las directrices impuestas por Lucas. La grabación tuvo lugar en los estudios EMI de Abbey Road, en Londres, y de nuevo en Anvil Studios. Con estas palabras el propio Williams describiría las novedades que había compuesto para la nueva película de Star Wars:


  
    «Allí había un nuevo tema para Yoda, el cual comienza siendo de alguna forma picaresco hasta que se desarrolla hacia una pieza más profunda y noble. Hay un tema de amor justificado por el interés romántico entre los personajes de la Princesa Leia y Han, y hay una nueva pieza musical para Darth Vader, que juega un papel mucho más importante en esta película. En Star Wars él tenía un fragmento de música, pero aquí tiene toda una marcha imperial».

  


  
    Carrie Fisher y Anthony Daniels graban sus diálogo; en la sesión de doblaje de la película.
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    Como era previsible después, del éxito comercial que habrá tenido la primera banda sonora de Star Wars unos años antes, la nueva composición de John Williams aparecería editada —parcialmente— en un doble LP.

  


  The Imperial March (también conocida como Darth Vader’s Theme) es tal vez el segundo tema más conocido y célebre de toda la saga, con su retumbante sonido de inspiración militar. La idea era que el tema representase la dureza marcial del deshumanizado Imperio, así como la atemorizante presencia de Darth Vader, del cual asimismo es leitmotiv. Según Williams el tema tenía que desprender mucho protagonismo ya que en esta entrega el Imperio en general era mucho más importante que en la entrega anterior, empezando por el título del film. En la banda sonora de la película anterior ya existía un tema imperial, Death Star, pero John quería componer una música más dramática y operística, Vader era además literalmente una creación del Imperio, por eso se incluyen elementos metálicos en su tema. El compositor reconoció que era su creación preferida entre todas las que hizo.


  La Marcha Imperial es usada por primera vez en El Imperio Contraataca de forma más sutil cuando se envían los probe droids a través de la galaxia, justo al inicio del film. Posteriormente, su mayor apertura es cuando aparecen en pantalla los Destructores Estelares y el Ejecutor, la nave comandante de Vader, vuela sobre ellos presentándose ante los espectadores. Cuando se aprecia lo bien que se ha organizado el Imperio se puede oír el tema completo, ayudando a expresar su poder. Menormente se usa en Bespin, cuando Han Solo es congelado en carbonita, y por último vuelve a aparecer en los créditos finales de la película en varias claves diferentes.


  Love Theme (o Han Solo and The Princess, o incluso Han Solo's Theme) era el tema romántico principal de la película, y por qué no decirlo, de toda la trilogía. Obviamente era la pieza musical encargada de reforzar las escenas importantes entre ambos personajes aunque sería utilizada también en la escena de cierre de la película, cuando los personajes, ya sin la compañía de Han Solo, contemplan las estrellas por un mirador de la Fragata Rebelde mientras reflexionan sobre la posibilidad de rescatar a su amigo.


  The Battle of Hoth, por su parte, era una sinfonía escrita para la batalla principal de la película, una pieza que va creando tensión antes del conflicto hasta llegar a secciones más dramáticas que incluyen varios acordes de la Marcha Imperial como indicio del triunfo de los malvados casi desde el mismo principio de la película, o la última sección cuando la mayoría de la flota rebelde logra fugarse del Imperio una vez la invasión de la Base Echo ha sido completada. Siguiendo el orden cronológico del film el siguiente tema destacado de la banda sonora de Williams sería The Asteroid Field, una composición que a base de percusión crea un clima de incertidumbre e intriga que acompañaba perfectamente la escena en la cual las florituras de Han Solo pilotando el Halcón Milenario crearían uno de los momentos musicales más recordados del film.
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  Yoda's Theme sería la pieza musical compuesta para el nuevo gran personaje de la película, como su nombre indica acompañaría la presencia del maestro en sus intervenciones: «El tema era una melodía muy simple y jovial, con intervalos consonantes, do, mi y sol —puntualizaría el compositor— y resulta que por lo visto Yoda tiene como 700 u 800 años». Aunque estos no eran nuevos personajes, C-3PO y R2-D2 también iban a tener su propio tema musical, Droids Motif. Los droides iban a tener algo menos relevancia en esta película que en la entrega original pero el tema sonaría en sus escenas más importantes.


  En general esta nueva banda sonora sería más potente que la original, presentaba una mayor complejidad compositiva apoyando unos conceptos argumentales que igualmente se han expandido en la trama de la película, Williams consiguió otorgar a esta partitura mucha más variedad y cromatismo, entre otras cosas gracias a una gran labor en la orquestación que estaba mucho más orientada a reforzar las cuerdas que los vientos.
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  El estreno de Episodio V: La gran revelación


  Fine interruptus


  
    Boceto para el cartel cinematográfico de El Imperio Contraataca, obra de Tom Jung.
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  Llegado el momento de estrenar la película, una gran expectación corría en torno a ella, esta vez no sería como cuando Una Nueva Esperanza se estrenó casi sin hacer ruido previo. La Fox, por la cuenta que le traía, invirtió más dinero en promocionar la esperada cinta y el resultado fue que el día del estreno, el 21 de mayo de 1980, incluso la sesión matinal de los cines contaba con niños entre sus espectadores (algo insólito teniendo en cuenta que era un viernes, día escolar). Las cifras hablaron por sí solas, la película obtuvo el récord de entradas vendidas en un solo día —aquel del estreno— y un mes después ya había ingresado 65 millones de dólares de recaudación en taquilla, lo que suponía más del doble de la cantidad que se había invertido en su realización. Llegado septiembre, unos cuatros meses después del estreno, el film alcanzaba los 160 millones recaudados, lo que era un éxito total teniendo en cuenta que El Imperio Contraataca tuvo que lidiar con estrenos igualmente fuertes como era el del clásico de Stanley Kubrick El Resplandor o la famosa película de terror Viernes 13.


  La nueva película de Star Wars terminaba el año como la más taquillera, ganando casi el doble que la siguiente en la lista (que sería la también magnifica Kramer vs. Kramer) y obteniendo el galardón de Mejor Película del Año en los People’s Choice Awards, un premio concedido mediante la votación del público. Finalmente no pudo superar la recaudación total de su antecesora aunque quedaría en tercer puesto como la película más taquillera de la historia —hasta ese momento— tras la película original de Star Wars y Tiburón. En octubre de 1981 la película volvería a los cines americanos en forma de reestreno añadiendo varios millones de dólares más a lo que sería un total de 264 millones recaudados en Estados Unidos; a nivel mundial la película alcanzaría la friolera de 538.
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    El importante cine Odeon, de Londres, acogería la premiere europea. Como en el resto del mundo una gran cantidad de aficionados acudió a las salas.

  


  La banda sonora del film, o John Williams en su nombre, ganaría un premio BAFTA y un Grammy, lo que era algo esperado incluso entonces, pero lo que ya no era tan normal es que algunos medios considerasen al personaje de Yoda un serio candidato a estar nominado a los Oscar. No es que el trabajo de Oz no lo mereciera, incluso algunos opinaban que Prowse en su papel de Darth Vader o Daniels en el de C-3PO podrían ser considerados por lo fascinante de sus personajes, pero desde luego que una marioneta ganase un galardón tan importante no era lo habitual. Finalmente, y como se sospechaba, el trabajo de Oz fue ignorado por la Academia de las Ciencias y las Artes Cinematográficas que se apoyó en la opinión del Sindicato de Actores de Cine (SAG o Screen Actors Guild).


  
    «Intentamos que Frank Oz tuviese una nominación, pero el Sindicato de Actores argumentó que los marionetistas no eran actores —explicaría Lucas en unas declaraciones de la época— Pienso que es indignante, la actuación comenzó hace varios miles de años con las marionetas, y eso fue antes de que estuviese aquí el Sindicato de Actores de Cine. Oz hizo una interpretación brillante y eso es al fin y al cabo actuar».

  


  Kershner también tendría palabras de elogio para el gran trabajo realizado por Frank:


  
    El sistema ATARI 2600 acogió los primeros videojuegos basados en Star Wars. La adaptación de la película de Irvin Kershner fue el primero en aparecer históricamente.
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    Un anuncio en prensa promocionaba la posibilidad de ver El Imperio Contraataca en 70 milímetros con sonido Dolby Stereo real.

  


  
    «Creo que es la primera vez en el cine que una marioneta de plástico, goma y alambres, cobra vida. No es una marioneta realmente, no, lo ves como un ser vivo que puede mostrar emociones. Aparte del movimiento de las orejas y las cejas está la voz, son las únicas cosas que pueden expresar emociones».

  


  Al final, el único galardón que se le entregaría a El Imperio Contraataca en la ceremonia de los Oscar celebrada en marzo de 1981 sería el correspondiente a Mejor Sonido aunque se le otorgó una segunda estatuilla honorífica en concepto de efectos especiales. El film estuvo nominado en un total de cuatro categorías pero en esa edición comenzaría una relación nefasta entre Star Wars y los conocidos premios. Si bien la película original había arrasado en su correspondiente edición, la saga ya nunca más volvería a tener un digno reconocimiento por parte de la Academia, algo cuanto menos extraño cuando hablamos de una serie de films que siempre han estado a la última en cuanto a nivel técnico se refiere. Star Wars ha aportado muchísimo a la industria del cine pero parece que el hecho de que George Lucas se separase del Sindicato de Directores (algo que se tratará en el siguiente capítulo) hizo que su trabajo fuese menospreciado a nivel de honores.


  En cuanto a la crítica, la película fue muy bien recibida aunque hay que reconocer que al principio se alabó sobre todo su nivel técnico. Los fantásticos efectos especiales de la cinta habían superado a los de su antecesora, cuando esta precisamente había hecho un gran alarde en este sentido, sorprendiendo a propios y extraños como bien sabemos. A nivel cinematográfico la película de Kershner era también superior a la de Lucas, y la crítica estuvo de acuerdo en todo momento, pero es cierto que algunos sectores recriminaron el hecho de que no tuviese un final concreto, algo que también molestó, en parte, al público general. Hay que entender que en ese aspecto la película era también adelantada a su tiempo.


  Hoy en día estamos acostumbrados a proyectos que son planteados directamente como trilogías cinematográficas, pero en 1980 no era normal que una película fuese el acto intermedio de una historia en tres partes. El Imperio Contraataca finalizaba con el triunfo de los malvados de la función, o mejor dicho, en realidad ni siquiera terminaba. La situación en que acababa el film resultó frustrante para un público que se temía lo peor: si se habían tardado tres años en estrenar esta película seguramente se deberían esperar otros tantos para poder conocer el desenlace de la historia. Además, la película incluía en su tramo final uno de los mayores giros arguméntales contemplados en la historia del séptimo arte: el diabólico Darth Vader era el padre de Luke Skywalker, una revelación que muchos, simplemente, no pudieron digerir, tal y como Lucas sospechaba habría quien directamente negaría este hecho pensando que lo manifestado por el personaje no era más que una farsa.


  
    En marzo de 1981, en la edición número 53 de los premios, se concedieron dos Oscar a El Imperio Contraataca: Mejor Sonido y Mejores Efectos Visuales.
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  Con todo, el tiempo pone cada cosa en su lugar y poco a poco estos argumentos se fueron aceptando hasta llegar al punto de que el favoritismo hacia esta entrega de la saga es prácticamente unánime. Aunque todavía estaba por hacer la película que pusiera fin a la historia de Luke, Vader y compañía, lo cierto y verdad es que El Imperio Contraataca se había erigido como una de las películas preferidas de toda una generación de aficionados al cine.


  EPISODIO VI: EL RETORNO DEL JEDI


  Cerrando el círculo: El final de la Trilogía Original


  Pequeños grandes cambios


  Mientras El Imperio Contraataca iniciaba su andadura por los cines de todo el mundo, el planteamiento para la tercera entrega de la saga comenzaba a trabajarse. La película se acabaría gestando pero había que estudiar cómo se iba a hacer. La 20th Century Fox empezaría a negociar con Lucasfilm su participación como distribuidora de la película, pero esta vez sería más exigente que nunca, iniciando un tira y afloja con la compañía de Lucas que no finalizaría hasta prácticamente un año y medio después.


  No sería hasta el 4 de diciembre de 1981 que la Fox firmaría el acuerdo definitivo de distribución. El texto presentado por la productora, de 224 páginas, especificaba que ofrecerían un préstamo de diez millones de dólares a Lucasfilm para colaborar en la financiación del film, y el reembolso del préstamo saldría de los ingresos brutos obtenidos por la cinta. Una vez que fuese reembolsado, el bruto restante se dividiría con el distribuidor que percibiría un 30% de los primeros 35 millones de dólares recaudados por el film, un 35% hasta los 70 millones, un 37% hasta los 105, y a partir de ahí un 40% del resto de los ingresos. Esas condiciones le parecían demasiado codiciosas a Lucasfilm, que trabajó para reducirlas mientras el resto de la financiación de la película se negociaba con el Boston Bank, la entidad bancaria que ya había financiado a George Lucas el sobrecoste que había tenido en El Imperio Contraataca. El presupuesto establecido para la nueva película sería finalmente de unos 33 millones de dólares, ligeramente superior al de su predecesora.


  
    Aunque en principio el personaje de Indiana Jones estuvo valorado para ser interpretado por Tom Selleck, nuestro contrabandista espacial favorito se quedaría el sombrero y el látigo. Harrison Ford en estado de gracia.
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  Durante el mencionado periodo de negociación, George Lucas reconoció que durante un tiempo pensó incluso entregarle a la Fox las riendas del proyecto, para que ellos se encargaran de toda la producción a cambio de un porcentaje de los beneficios para Lucasfilm, pero finalmente asumió él mismo la producción de la película, tal y como había hecho con la primera secuela de Star Wars.


  De este modo la Fox acabaría repitiendo exactamente el mismo papel jugado en la película anterior.


  Que la negociación con la Fox se prolongase durante tanto tiempo no significó, por el contrario, que la producción de la película estuviese detenida, ni mucho menos, ya que Lucas comenzaría a trabajar en ella directamente tras la finalización de El Imperio Contraataca. Aunque la idea era que el equipo técnico de la nueva entrega fuese el mismo empleado para el episodio anterior, se iban a dar unos pequeños cambios en la producción, pequeños pero a la vez muy significativos.


  
    La escena del duelo en la sala del trono del Emperador según el storyboard de El Retorno del Jedi.
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    Kershner, Lucas y Marquand: los directores de Star Wars reunidos.

  


  Para empezar, antes de que El Imperio Contraataca se hubiese siquiera estrenado, en febrero de 1980, Gary Kurtz —recordemos, productor de las dos primeras películas de Star Wars— anunciaría su marcha de la franquicia al no querer intervenir en la última entrega de la trilogía. El coproductor de la secuela de Star Wars, Howard Kazanjian, sería elegido por George Lucas para suplir a Kurtz al frente de la producción de la tercera parte de la saga. Kazanjian estaba, en ese mismo momento, ejerciendo las labores de productor para la primera película de Indiana Jones, de modo que Howard se convertiría en el hombre de confianza de Lucas durante esa época.


  Por si este cambio fuese poco relevante, este episodio iba a necesitar tanto de un nuevo guionista como de un nuevo director. George sabía desde hacía tiempo que Irvin Kershner no la iba a dirigir, todos estaban muy satisfechos con su trabajo en El Imperio Contraataca, la película en ese momento seguía confirmando en cartelera que era un éxito, sin embargo esta decisión no correspondía a Lucasfilm. Kershner ya había dejado clara su intención de no hacer más entregas de Star Wars incluso antes de terminar aquella película: «Sabía que hacer otra película de Star Wars implicaría estar involucrado en el proyecto los siguientes dos o tres años, y no quería parecer un empleado de Lucasfilm, quería seguir mi propio camino».


  Por otro lado, Kasdan estaba ocupado en ese momento con la dirección de la que sería su primera película: Fuego en el cuerpo. Ayudado por George, el hasta entonces guionista había dado el salto a la dirección profesional y su intención era la de dejar de escribir para centrarse en su nueva faceta. De este modo, Lucas iba a tener que buscar un nuevo escritor mientras comenzaba a desarrollar la trama argumental de la película.


  Para que se pudiese poner a ello necesitaba saber con qué personajes iba a poder contar en la historia. Afortunadamente Harrison Ford no tardó demasiado en confirmar su participación a través de su agencia, la Phil Gersh Agency. Esta comunicaría a Kazanjian que podían negociar la vuelta del actor a la franquicia para la tercera entrega de la serie si es que Lucasfilm lo consideraba oportuno. Hasta entonces había quien dudaba seriamente del regreso de Ford a Star Wars, ya que casualmente el que su personaje hubiese quedado congelado de forma indefinida en la anterior película coincidía con el hecho de que era el único actor que no tenía firmado un preacuerdo con Lucasfilm para terminar la trilogía. Finalmente Harrison aceptó firmar para la cinta, entre otras cosas porque justo en ese momento iniciaba el rodaje de Indiana Jones en busca del arca perdida (la película comenzaría su filmación el 15 de mayo) y su relación con Lucas en esos instantes le resultaba muy provechosa.


  El último de los actores en dar su visto bueno para volver a la saga sería Alec Guinness, quien confirmaría su participación justo tras ver en el cine El Imperio Contraataca. Teniendo esto claro, Lucasfilm solicitó a los actores de forma oficial que reservasen unos cinco meses, entre agosto de 1981 y enero de 1982, para el rodaje de la película. El título original pensado por Lucas para la misma sería El Retorno del Jedi, pero a Kazanjian le pareció carente de fuerza, así que George recapacitó y unos días después cambió el nombre del proyecto por La Venganza del Jedi. Bajo el mismo se mantuvo toda la producción hasta muy poco antes de su estreno, momento en el que se cambió de nuevo por el original propuesto por Lucas. A partir de ahora se hará referencia a la película como El Retorno del Jedi, título con el que sería conocida por el gran público, si bien durante toda la realización de la misma, para los integrantes del equipo fílmico la nueva entrega era denominada La Venganza del Jedi.


  George Lucas en busca del director perdido


  Para la dirección de El Retorno del Jedi uno de los directores en los que primero pensó George era un inglés llamado John Glen, quien al no ser americano facilitaría su contratación por parte de Lucasfilm, y es que hay que decir que uno de los problemas con que George tuvo que lidiar a la hora de realizar la película anterior fue que la DGA, el gremio de directores de cine americanos, lo iba a multar de nuevo por no respetar las condiciones impuestas por este (como se comentó en su momento, Lucas no quería incluir el nombre del director, ni de ningún otro responsable de la película, en los créditos iniciales del film). George se hizo cargo esta vez de la multa impuesta por el valor de 250.000 dólares, pero evidentemente iba a intentar por todos los medios no tener que volver a pasar por lo mismo; si hacía falta contrataría ahora a un director inglés que obviamente no pudiese formar parte de la asociación americana. Independientemente, él, a título personal, iba a abandonar el organismo de por vida.


  Glen había sido asistente del director en un par de películas de James Bond, La espía que me amó y Moonraker, y además tenía muy buena reputación como editor. Junto al suyo se barajaron los nombres de ahora ilustres y reconocidos directores como Terry Gilliam, Richard Attenborough, Joe Dante, Richard Donner, John Carpenter, David Lynch o Tony Scott (el hermano de Ridley Scott), pero fue el agente de un desconocido director, Richard Marquand, quien más méritos hizo para que este pudiese ser considerado para dirigir el film. Como en el momento en que la película se iba a comenzar a rodar Steven Spielberg ya habría terminado su trabajo al frente de Indiana Jones, el cineasta había sido otra de las principales propuestas de Lucas antes de que toda la problemática con el gremio de cineastas le hiciera tener que descartarlo. Entre la cantidad de películas que Lucas y Kazanjian tuvieron que ver para decidir sobre las capacidades de todos estos directores estuvo El ojo de la aguja, una de las más destacadas en la filmografía de Marquand. A George le gustó mucho cómo el director había sido capaz de crear en esa cinta tanta tensión con tan pocos elementos, aparte de considerar que había dirigido muy bien a los actores. El hecho de que fuese inglés era otro punto a su favor, por supuesto.


  Lucas se reunió con Marquand en Twickenham, un barrio de Londres de donde Richard era natural, y en sus propias palabras «la conexión fue inmediata». A pesar de esto Lucas se tuvo que reunir varias veces más con el director antes de decidirse por él, quería estar seguro de que era la persona indicada y mientras manejaba una pequeña lista de directores candidatos invirtió unos días para hablar con todos ellos.


  Le entusiasmó de Marquand lo que la saga significaba para él. El hijo de Richard, James, había visto la película original de Star Wars en el cine cuando tenía 12 años, le gustó tanto que la vio varias veces, de hecho se había comprado la novela y se la prestó a su padre para que la leyera. Este quedó muy interesado con el texto y acabó viendo la película en un viaje que hizo a Nueva York, desde entonces se consideraba un fan más de la saga. «A Richard le gustó la película y quiso trabajar conmigo —diría George Lucas un tiempo después—. Era un movimiento estupendo para su carrera, lo catapultaría a la categoría de directores top, y su salario se dispararía como un cohete».


  
    Lucas y Marquand posan junto a parte del elenco principal de El Retorno del Jedi.
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  George eligió, finalmente, quedarse con un director entre David Lynch y Marquand, pero Lynch declinó la posibilidad de trabajaren Star Wars, no por ser miembro de la DGA, sino porque se sentía más interesado en hacer Dune, y es que Diño De Laurentiis también había coqueteado con el prominente director, lográndoselo llevar a su producción. Por su parte, Marquand conversaría con Kershner antes de aceptar el puesto de director, quería saber qué opinión tenia de George Lucas como productor después de la experiencia vivida junto a él en El Imperio Contraataca, Irvin le recomendó el trabajo con su exalumno, ya que era un productor que dejaba hacer.


  Los medios se hicieron eco del contrato con el director en mayo de 1981. Marquand no tenía demasiada experiencia en el cine, solo dos películas de presupuestos bajos, de modo que se escribió bastante sobre si la elección era adecuada, a nadie se le escapaba que Richard no tenía ningún tipo de experiencia con los efectos visuales. Sean Barton, editor de sus películas, expresaría al respecto: «Creo que esa era la última cosa que Lucas buscaba en Marquand. Richard era un gran narrador, sabía dirigir muy bien a los actores y enlazarlo todo de forma muy pulcra».


  Si bien unos años antes, con la elección de Irvin Kershner, George Lucas había ignorado las críticas adversas para terminar demostrando que aquel director había sido todo un acierto para su película, ahora la contratación de Marquand no iba a ser tan acertada, como comprobaría tan solo unos meses más tarde.
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  Escribiendo el guión de El Retorno del Jedi


  El tratamiento argumental de George Lucas


  Lucas inició el habitual proceso de anotar ideas para conjugarlas en el tratamiento base de la historia de la película bastante antes incluso de comenzar a buscar al director de la misma, una de esas ideas era la de incluir un nuevo villano porque aunque tenía muy claro cómo debía terminar el film le faltaba material para darle cuerpo al arranque:


  
    «Toda la escena de Jabba fue más una idea tardía que otra cosa. La historia de fondo trataba sobre cómo una sociedad primitiva podría acabar derrotando al Imperio, y eso, en el tratamiento original, eran solo las últimas veinte páginas. De modo que tuve que llegar a tener otras cien páginas de material que funcionara porque Han Solo se había convertido en un personaje muy popular, había que traerlo de vuelta, y además pensé que sería divertido regresar a Tatooine».

  


  
    Ilustración conceptual de McQuarrie para la escena de la visita de Darth Vader a la segunda Estrella de la Muerte, Se prepara la llegada del Emperador.


    —


    C-3PO y R2-D2 llegan al palacio de Jabba en Tatooine.
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  George planteó entonces un tratamiento argumental dividido en tres actos, en el primero de ellos la idea era que Luke estuviese en Dagobah entrenando con Yoda, quien estaba a punto de morir. Luke pasaría con el anciano Jedi sus últimos días mientras aprendía más sobre la Fuerza, Leía, que se encontraba oculta en un nuevo planeta junto a la Alianza Rebelde, enviaría a C-3PO y a R2-D2 en su búsqueda; para cuando los droides llegaban a Dagobah el maestro Yoda ya había muerto, por lo que Luke aceptaría volver junto a la rebelión. Mientras este emprendía el viaje de regreso, Leia sería atacada por unos soldados del Imperio que rastreaban la zona montados en una especie de motos cohete; en la persecución Leia recibiría un golpe que la dejaría inconsciente.
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    Luke Skywalker se enfrenta al temible rancor en una espectacular pintura de Ralph McQuarrie.

  


  El segundo acto manifestaba cómo Luke se reuniría con Lando en Tatooine, allí era donde Jabba el Hutt retenía a Han Solo en su palacio. Luke y Lando trazarían un plan para rescatarlo: Chewbacca y los droides serían la avanzadilla, pero estos últimos serían apresados por el malvado Hutt. El wookie volvería más tarde con Calrissian, aunque el destino de ambos iba a ser el mismo (acabarían presos en la misma celda que Han, quien había sido descongelado de su prisión de carbonita a esas alturas). Por último, Luke llegaría al palacio para tratar de cambiar a Han por todos sus compañeros cautivos, pero Jabba no caería en el engaño y lo enviaría a una trampa en la que tendría que enfrentarse a vida o muerte con un temible monstruo. Aunque el Jedi terminaría con la criatura, no se salvaría de ser destinado a una muerte segura en el desierto de Tatooine, siendo sus compañeros, quienes habían logrado escapar del palacio a bordo del Halcón Milenario, los que lo salvarían en última instancia. Mientras tanto Leia sería encontrada y capturada por los ewoks, una raza nativa del planeta en el que se encontraba perdida.


  El tercer y último acto contaría cómo Darth Vader y el Emperador trazan un plan para derrotar de una vez por todas a los rebeldes: les tenderían una trampa haciendo uso de una nueva arma del Imperio como cebo mientras que el Halcón Milenario llegaría al planeta donde los ewoks serían convencidos por los rebeldes de atacar juntos a las fuerzas imperiales, antes de que llegasen a completar la mencionada arma. Con el Imperio derrotado tras la batalla, los héroes celebrarían su victoria definitiva.


  
  La barcaza de Jabba sobre la fosa de Carkoon. Uno de los últimos diseños aportados por McQuarrie a la saga de George Lucas.
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    «Esta película se escribiría después de la guerra de Vietnam, en la que un pequeño grupo de gente mal equipada no sucumbió ante una potencia enorme. No es una idea nueva, Atila el huno pudo derrotar al Imperio Romano. Las colonias americanas pudieron derrotar a las británicas… Siempre es igual».

  


  En este breve escrito también se presentaba a los yussem, una especie que cohabitaba junto a los denominados ewoks el nuevo planeta mostrado en la historia. Unos días después, George haría unos retoques a este planteamiento presentando un texto más extenso, con escenas más detalladas que explicaban que serían los rebeldes los que harían uso de un potente arma —un cañón de rayos— contra la Estrella de la Muerte, la cual estaba siendo reconstruida por el Imperio. Esta arma sería escondida en una luna cercana al lugar en el que la nueva estación espacial se estaba completando. A pesar de la discreción de la Alianza, Vader llegaría a la luna para iniciar una investigación.


  
    C-3PO es toda una deidad para los ewoks.


    —


    Ralph McQuarrie dio vida a la escena de la persecución de las speeder bikes con estas vibrantes ilustraciones.


    —


    El Halcón Milenario será fundamental en la victoria sobre el Imperio Galáctico. La nave de Han Solo convertida en un protagonista más de la saga.
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    Los peludos habitantes de la luna de Endor envueltos en una refriega contra las fuerzas imperiales.


    Tras huir de él en su enfrentamiento en Bespin. Luke Skywalker tendrá que afrontar su destino en un duelo final contra Darth Vader, su padre.

  


  En la luna, Vader junto a una patrulla armada encontraría a los rebeldes. Tras una batalla en la cual los imperiales lograrían destrozar el arma de la Alianza, Leia escaparía montando una moto speeder solo para caer, poco después, en la trampa de un ewok (aquí el nombre de las criaturas sería modificado). Luke y sus amigos llegarían a la luna tras haber rescatado a Han Solo de las manos de Jabba —en un planteamiento similar al original— para descubrir que Leia, a pesar de su infortunio, se había terminado convirtiendo en amiga de los ewoks, Luke en un nuevo ataque imperial acabaría siendo capturado y llevado ante su padre, Darth Vader, al que se tendría que enfrentar de forma definitiva. El joven Jedi derrota al Sith —perdonándole la vida—, para acabar oponiéndose al propio Emperador. Durante el duelo este intenta que Luke se una a su causa abrazando el Lado Oscuro de la Fuerza para relevar a Vader. Finalmente, ayudado por su padre que pese a estar malherido entra en escena, Luke derrota al Emperador mientras que los ewoks —gracias a la mediación de Leia— se unen a los rebeldes para derrotar al ejército imperial. De este modo Darth Vader se redimía de sus terribles actos como villano, ayudando a devolver la paz a una galaxia que a partir de ese momento estaría gobernada por una Nueva República.


  En esta versión de la historia aparecía un nuevo planeta llamado Had Abbadon, que sería la capital del Imperio y el lugar donde el Emperador tendría su guarida, una mazmorra volcánica. Además se insinuaba el hecho de que en el enfrentamiento final contra el Emperador, el espíritu de Yoda hacía acto de presencia para aconsejar a Luke, del mismo modo que en las películas anteriores había hecho Obi-Wan. Exceptuando este par de detalles se puede comprobar que esta segunda versión del tratamiento argumental de Lucas es un planteamiento bastante cercano a lo que se terminó filmando para la película, las ideas principales de George para el desenlace de la historia ya estaban aquí muy definidas: por una parte una sociedad de bajo nivel tecnológico (por no decir totalmente carente de él) iba a ser fundamental a la hora de derrotar al todopoderoso Imperio, mientras que por otro, la piedad mostrada por Luke hacia su padre haría que este volviese —aunque solo fuese durante sus últimos minutos de vida— al lado luminoso de la Fuerza, cerrando así con un final épico la historia de la redención de Vader.


  A pesar de lo conocida que nos resulta esta trama, George Lucas volvería a reescribir el planteamiento en la que ya sí sería la versión definitiva de la historia, aquella que entregaría al guionista del film llegado el momento. En esta última interpretación los cambios más significativos respecto a la anterior serían que bajo las órdenes del Emperador se estarían construyendo no una, sino dos nuevas estaciones espaciales similares a la Estrella de la Muerte, mientras que Vader se encontraría muy cuestionado por su maestro. Un resumen del argumento sería el siguiente:


  
    El poder del Lado Oscuro retuerce el cuerpo de Luke Skywalker, un gesto que despertará la compasión en el elegido para devolver la paz a la galaxia: Darth Vader.
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  Darth Vader llegaría a Had Abbadon junto a la gran flota imperial, acompañado por el Grand Moff Jerjerrod. Ante su maestro se arrodillaría para oír como le recrimina el haberse vuelto débil mientras siente como su hijo, Luke Skywalker, se vuelve cada vez más fuerte en la Fuerza. El Emperador llegaría incluso a asfixiar momentáneamente a Vader en una muestra de su superioridad. Tras el castigo físico infringido al Sith, lo instigaría a acabar con su vástago a la mayor brevedad solicitando a Jerjerrod seguir los pasos de Vader (Jerjerrod iba a ser el espía del Emperador en esta versión de la historia).


  La trama en la que Luke acude al rescate de Han Solo sería muy similar a las versiones anteriores, los héroes iban a escapar de Jabba haciendo que cayese, junto a su séquito, directo a la mandíbula de la gran criatura de la fosa de Tatooine, una vez su barcaza fuese destruida en el desierto. Leia, mientras tanto, se encontraría creando un plan para destruir las dos Estrellas de la Muerte imperiales junto a los rebeldes, usarían sus dos nuevos cañones láser para atacar por un lado a Had Abbadon, destruyendo así su sistema de comunicaciones, y por otro al generador de escudo de las estaciones espaciales.


  
    [image: ]

    Los ewoks no darían por terminadas sus aventuras con la última entrega de Star Wars, en 1984 y 1985 Lucasfilm estrenaría un par de películas protagonizadas por estos personajes. También a mediados de los ochenta se realizaría la serie de animación Ewoks.

  


  Cuando Luke y los demás llegan a la luna donde los rebeldes están preparando el plan, las fuerzas imperiales lanzan un ataque que divide a los héroes, Leia queda inconsciente tras ser perseguida por las motojet enemigas, mientras que Luke es apresado para ser llevado ante Darth Vader, Este, tras haber matado al Moff Jerjerrod por inmiscuirse demasiado en sus asuntos, se reencuentra con su hijo cuando el espíritu de Obi-Wan se presenta ante ellos, Kenobi trataría de hacer entender a Vader que su final estaba llegando, ya que si no era Luke quien lo destruía, entonces el propio Emperador se encargaría de hacerlo. El Sith, haciendo caso omiso de la advertencia del viejo Jedi, lleva a Luke ante el Emperador, a su guarida en Had Abbadon.


  El villano instaría a padre e hijo a combatir, cuando de nuevo aparece en escena el espíritu de Obi-Wan, acompañado esta vez por el de Yoda. Ambos intentan hacer entrar en razón a los Sith, haciéndoles ver que solo el correcto uso de la Fuerza logra hacer que el individuo perdure más allá de la muerte, y que ellos desaparecerán del todo si no se redimen antes de morir. Vader ignora por segunda vez las advertencias y se enfrenta a Luke, pero llegado el momento de rematarlo duda cuando lo tiene totalmente a su merced. Esto enfurece al Emperador que se presta a terminar personalmente con él, hasta que en el último instante Darth Vader protege a su hijo y se lanza con el Emperador a la lava volcánica que rodea la estancia del villano.


  
    Para desarrollar los trajes que vestirían los intérpretes de los ewoks Lucasfilm tuvo que abrir un departamento especial dedicado específicamente a tal cometido. Hasta 50 de estos trajes se fabricaron para la producción.


    [image: ]

  


  Luke, en pleno conocimiento de que Leia es realmente su hermana, se reúne con ella y el resto de rebeldes para celebrar la victoria contra el ejército imperial. Los ewoks, que habían encontrado a Leia en el bosque, se habían prestado a ayudar a la Alianza a llevar a cabo el plan mediante el cual destruirían finalmente las Estrellas de la Muerte. En medio de la celebración Yoda y Obi-Wan aparecerían de nuevo ante Luke para informarle que debido a su redención su padre había logrado ser uno con la Fuerza. El espíritu de Anakin Skywalker se uniría entonces a ellos haciéndose visible ante los ojos de su hijo.


  El regreso de Lawrence Kasdan


  Cuando Marquand ya había firmado para dirigir la película le preguntó a Lucas por qué no volvía a contar con Kasdan para la escritura del guión. George pensaba que una vez que había dado el salto a la dirección, ya nunca iba a querer volver a escribir. Gracias a la insistencia de Richard, Lucas se animó a intentar convencer a Lawrence viendo que tampoco tenía muy claro quién podría ser mejor que él para dicha labor. Para sorpresa y alegría de todos Kasdan terminaría aceptando:


  
    «Me sorprendí a mí mismo al verme escribiendo El Retorno del Jedi porque ya había dado el paso hacía la dirección, tomando la decisión de no escribir más para nadie, pero George me pidió el favor y lo hice por todo la que él me había ayudado en mi carrera, no solo por haber escrito para Indiana Jones, me había ayudado a conseguir mi primera película».

  


  
    Diversos diseños conceptuales para la speeder bike imperial.
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  Uno de los primeros cambios propuestos por Lawrence tras leer el tratamiento de Lucas fue el de eliminar la inclusión del planeta Had Abbadon en la historia. En su opinión lo realmente importante para la trama era que el Imperio estaba construyendo una segunda Estrella de la Muerte, más segura y peligrosa que la anterior, de modo que al Emperador se le podría colocar directamente en ella. No era necesario tener que diseñar y construir decorados para un nuevo planeta. Además esto pondría de relieve el hecho de que la segunda versión de la Estrella de la Muerte era un proyecto para construir exclusivamente una estación espacial y no dos como sugería el texto de George.
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    Varios diseños conceptuales para los ewoks, más de 300 dibujos de este tipo hicieron falta para dar con el aspecto definitivo de esta nueva clase de personajes.

  


  Otro de los aspectos que Kasdan estuvo discutiendo con Lucas, Kazanjian y Marquand durante varias reuniones fue el de eliminar la aventura en solitario de Leia en la luna donde se encontraban ocultos los rebeldes para llevarla a Tatooine junto al resto de personajes, lo que finalmente se hizo. Con estas nuevas ideas establecidas Kasdan comenzaría a trabajar en el guión a principios del mes de agosto, con un plazo de unas seis semanas para entregar el escrito. En el proceso se encontró con un problema supeditado a manejar a tantos personajes importantes, por lo que propuso matar a algunos de ellos. A Marquand le parecía bien, pero pensaba que matar a Yoda, tal y como Lucas planeaba, podría trastornar a algunas personas ya que se había convertido en un personaje con el que el público había conectado muy bien. Kasdan decidió que por ese mismo motivo tenían que hacerlo, para darle impacto y trascendencia a la película, de modo que al final se mantuvo la premisa de George Lucas y el maestro Jedi moriría en el film, si bien junto a Obi-Wan volvería a aparecer en forma espiritual hasta la última escena.


  Mientras se ultimaba el guión, el cual acabaría pareciéndose más al segundo planteamiento de George Lucas que al tercero, Hamill le pediría a este que considerase una novia para Luke una vez que había conocido el dato de que Leia no acabaría teniendo un romance con su personaje al descubrirse que eran hermanos. Lucas le hizo saber que esa opción no se iba a contemplar. Mientras tanto, Ford seguía insistiendo en que si alguien debía morir en la película tendría que ser su personaje: «Yo quería morir desesperadamente, y Han Solo, de hecho, no tenía ningún sitio donde ir. Hubiera servido mejora la situación, dándole peso a su sacrificio, pero era la única cosa de la que nunca podrías convencer a George. Creo que tiene especial predisposición para los finales felices».


  Richard Marquand recordaba que efectivamente Harrison estuvo durante un buen tiempo tratando de convencerle de que lo mejor era que Solo muriese, al desaparecer de la historia dejaría el camino libre para que Luke pudiese terminar de conquistar a Leia: «Ford no conocía la realidad de la historia (que Leia sería hermana de Luke) porque yo no se lo permití. Desde su punto de vista, pues si, la idea podría ser buena: Han Solo volvía al bunker imperial, lo hacía explotar, él sería capturado dando a los demás la posibilidad de huir, así que el final tendría un gran festejo donde dirían: Hey, ¡qué grande fue Han Solo!».


  El caso es que —como bien manifiesta el director en esas declaraciones— a los actores se les ocultó cierta información sobre la historia ya que el guión que se les entregó no era real; había ciertas páginas secretas que solo unos privilegiados conocían, el resto tenía copias adulteradas con escenas falsas.


  
    La barcaza de Jabba en las primeras fases de su diseño.
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  El diseño de producción de Episodio VI


  El Retorno del Jedi, una película de monstruos
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    El feroz rancor, una criatura de origen desconocido de la que se dice cuenta con un estómago justo tras su mandíbula. Diseños conceptuales de preproducción.

  


  Tal y como ocurriese en la película anterior, Lucas puso a trabajar en el film a los diseñadores conceptuales tan pronto como tuvo claro qué tipo de cosas iban a aparecer en él, aun cuando el guión no estaba ni de lejos terminado. Una vez más McQuarrie y Johnston unieron sus talentos en esta labor que comenzaría en otoño de 1980. A ellos se uniría un nuevo artista conceptual ya que en Lucasfilm habían decidido que la fase de diseño se tendría que efectuar con más celeridad esta vez, de modo que se buscó a un tercer ilustrador que ayudase en la labor. Nilo Rodis-Jamero sería el elegido.


  Ralph trabajaba desde casa, era algo que hacía siempre que podía, mientras que Joe y Nilo trabajaban juntos en la oficina artística.


  Las nuevas criaturas que el tratamiento de Lucas había presentado eran los ewoks, como nueva especie, y Jabba el Hutt, como individuo, de modo que los artistas empezaron su trabajo para El Retorno del Jedi con ellos aunque serían muchos los nuevos elementos a crear, entre otras cosas alrededor de Jabba, en su palacio, se movería un séquito compuesto por criaturas de diversas razas a las que habría que diseñar desde cero casi en su totalidad. En comparación con El Imperio Contraataca donde apenas se vieron nuevas criaturas alienígenas, la nueva película iba a tener muchas de ellas, Lucas quería una gran variedad de especies para recuperar aquella sensación que había ofrecido Star Wars en la mítica escena de la cantina de Mos Eisley.


  
    Varios diseños de concepto para Jabba, uno de los personajes más emblemáticos de El Retorno del Jedi.
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    El guardia gamorreano era uno de los personajes más singulares entre los presentados en la corte de Jabba. En su fase de diseño pasó de ser un soldado con aspecto de lagarto a tener una pinta más propia de un bárbaro descerebrado.

  


  Al respecto del aspecto físico de Jabba, explicaría la base de su concepto visual de la siguiente forma: «Jabba se basaba en la imagen de un sultán. Creo que un buen ejemplo para su inspiración fue Sydney Greenstreet, y por supuesto Marlon Brando en El Padrino. Ellos siempre resultaban rotundos y malvados, sentados en sus tronos mientras otros eran torturados ante sus propias narices». Sydney Greenstreet, el actor al que hacía referencia Lucas, fue muy famoso a raíz de su participación en El halcón maltés, película en la que interpretaba al villano de la historia. Phil Tippett le daría, posteriormente, ese cuerpo en forma de enorme gusano a) personaje, inspirándose en el de la oruga de Alicia en el País de las Maravillas.


  Sobre los ewoks, Lucas pediría unos pequeños seres peludos que fuesen capaces de llevar lanzas y correr rápidamente por los bosques. La idea era que fuesen como un wookie a pequeña escala. En el planteamiento inicial que tenía para la saga, la sociedad primitiva que iba a derrotar al Imperio iba a ser la de los wookies, pero puesto que no podría recrear esa batalla —técnicamente hablando— y ya los había convertido en unos seres con cierto conocimiento tecnológico (tal y como se desprendía del personaje de Chewbacca), un nuevo tipo de wookies en miniatura serían los resultantes de la idea. El equipo artístico hizo hasta 300 dibujos con diversas ideas para estos pequeños seres:


  
    «Algunos de ellos parecían trolls, gnomos y ese tipo de cosas. Pero George llegó y dijo: Vale chicos, esto no está funcionando, vamos a hacerlos más simpáticos. De modo que hicimos como otros 100 dibujos más. Nos dimos cuenta de que al ponerles orejas los hacíamos más expresivos, a algunos les pusimos una adorable cara de cachorrillo de perro. Él cogió uno de esos y dijo: Este luce muy bien, haced más de este estilo».

  


  Este comentario de Lucas que Johnston rememoraba dio al artista la pista para llegar al ewok principal entre el medio centenar de ellos que se iban a diseñar definitivamente para la película: «Seguí aquella dirección que había señalado e hice un ewok adorable, parecido a un osito Teddy Bear, tenía unas orejas pequeñas y vestía una capucha. George llegó al día siguiente y al verlo exclamó: ¡Eso es!».


  A Ralph McQuarrie no le gustaban demasiado, al ser tan adorables parecían estar diseñados expresamente para su explotación en el mercado del merchandising. Obviamente obedeció a Lucas pero no se sintió a gusto en varias fases del proceso de diseño de la película y llegado a un punto decidió reinarse de la producción, lo que fue un varapalo para todos. El artista llevaba meses haciendo muchos dibujos, y estaba agotado de hacer todo el tiempo lo mismo, no a nivel físico, sino a nivel psicológico, mientras veía cómo nuevas promesas se acercaban a Lucasfilm, El trabajo que estaban haciendo Joe y Nilo era lo suficientemente sólido como para que la producción se basase en él y el arte de Ralph ya no era tan imprescindible como lo fuese para la primera entrega de la saga. Sin embargo, antes de marcharse, iba a dejar un memorable diseño para la película, el de la barcaza de Jabba.


  Aquel vehículo que era en parte el arca de Noé —un gran barco lleno de criaturas diferentes entre sí—, tenía un aspecto poderoso pero a la vez extraño, parecía de acero por fuera pero iba coronado por una serie de velas: «No sé cómo demonios vuela, no tenía nada específico en mente. Simplemente empecé a desarrollar una nave que tuviese una cubierta de madera, como si fuese un barco del Mississippi». Pero para Ralph era importante que sus diseños tuviesen una lógica, entonces pensó que en un planeta desértico como Tatooine la madera no sería un recurso natural, debería estar construida en metal, y aunque desde su punto de vista el diseño no tiene una base científica para su funcionamiento, a los responsables de la película les gustó mucho su propuesta.


  El taller de criaturas de ILM


  No solo se trataba de crear las marionetas y prótesis para todo el séquito de Jabba, que iba a requerir de mucho trabajo de este tipo, además se iban a tener que crear hasta 50 trajes de ewoks diferentes para la película, de modo que se configuró un taller especializado de criaturas dentro de ILM, del que Phil Tippett se haría responsable: «Yo era un animador curtido en la stop motion, ¿qué sabía sobre gestionar un taller de criaturas? Simplemente me vi mezclado en ello. Me preguntaron: ¿Lo puedes hacer?, y respondí: Pues claro, lo haré. Pero realmente sentía una especie de pánico al respecto».


  Al final el taller dirigido por Phil se tuvo que dividir en dos, uno trabajaría en Inglaterra mientras que el otro lo haría en los Estados Unidos. La idea era que se repartieran el trabajo, pues este iba a ser muchísimo. En Inglaterra se iban a ocupar sobre todo de la creación de los ewoks, mientras que en los Estados Unidos tendrían la compleja tarea de crear más de 56 criaturas distintas.


  
    Phil Tippett y Stuart Freeborn posan junto a la corte de Jabba, una serie de grotescos personajes diseñados y construidos por el taller de criaturas de ILM.
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    La marioneta de Jabba fue la más grande, compleja y cara construida para una producción cuando se hizo para El Retorno del Jedi. Debido a su tamaño y diseño su desarrollo costaría medio millón de dólares.

  


  La forma de trabajar era más o menos la siguiente: los artistas modelaban pequeñas maquetas basadas en las criaturas que iban diseñando previamente, tenían total libertad para ir concibiendo sus propias ideas. Cada cierto tiempo, Lucas pasaba por allí y observaba estas esculturas que estaban realizadas en arcilla o pasta de modelar y que no pasaban de los quince centímetros de altura. Las que más le gustaban eran escogidas, y sobre la marcha les iba dando un rol a los personajes: «Esta va a ser una bailarina, este otro será un músico…». Una vez que Lucas daba el visto bueno al aspecto de un personaje, en el taller consideraban qué tamaño iba a tener y cómo se iba a mover para decidir así cómo se haría su modelo definitivo a nivel técnico.


  
    Una serie de servomotores controlados por remoto iban a mover los ojos y párpados de Jabba —así como algunos de sus músculos faciales— bajo el látex de su cabeza.
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    Miembros del taller de criaturas de ILM posan junto a algunas de sus creaciones.

  


  Stuart Freeborn se pondría a trabajar primero en Jabba, esta criatura se consideraba de prioridad máxima ya que en la película iba a tener un gran volumen de actuación, con primeros planos incluidos, de modo que había que diseñar todo el sistema de movimiento de sus ojos y boca. No solo iba a tener diálogo, iba a ejecutar acciones muy específicas como era llevarse algo a la boca para comer. Freeborn sería ayudado por John Coppinger en las tareas de modelado de una pieza que iba a contar con más de cinco metros de envergadura: «Jabba era enorme, y uno de los más complejos de hacer. Me costó cuatro toneladas de arcilla el poder completarlo. Tuve a los carpinteros haciendo la estructura sobre la que yo añadiría el barro».


  Trabajar en Jabba fue tan arduo que Stuart tuvo que ir simultaneando esta labor con la de la creación de otras criaturas y maquillajes. De hecho se terminó de pintar solo unos días antes de comenzar a rodar con la enorme marioneta. No solo era el tamaño del ser, la forma en que se iba a manipular no facilitó el proceso de creación: el Hutt solo podría operarse con la cooperación de varios técnicos, por un lado sería Toby Philpott quien manejaría el brazo izquierdo y la cabeza; David Barclay movería el brazo derecho y la boca, y por último Mike Edmonds —que también interpretaría en la película al ewok Logray—, por su reducido tamaño, sería el encargado de controlar la cola de Jabba metiéndose dentro de ella. Dos operarios, ya desde el exterior, dirigirían las pupilas y párpados mediante radiocontrol, mientras el trío de personas dentro de la marioneta tendrían unos monitores a su lado por los que verían qué parte de la criatura debía moverse en cada momento concreto.


  



  



  



  Junto al gran Hutt una pequeña marioneta se incluiría en el trono del gánster galáctico, algo que no estaba planeado inicialmente. Sería solo unos días antes de comenzar el rodaje de las escenas en el palacio de Jabba cuando se decidió que Salacious tuviese bastante más presencia en la película. En principio iba a aparecer solo como otro personaje de fondo más, posiblemente solo en la escena de la barcaza, pero Lucas decidió convertirlo en la mascota del Hutt. Se hizo un agujero en el trono por el que Phil pudiese sacar el brazo para manipularlo.


  
    Freeborn da unos retoques al traje de un ewok.
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    Máscaras de látex sobre la mesa de trabajo del taller de criaturas. A la espera de ser convertidas en el húmedo rostro de unos guardias gamorreanos.

  


  
    «Me enamoré de Salacious igual que hizo todo el mundo en el taller, así que extendí su participación en el film; en vez de ser un personaje indefinido lo convertí en el ayudante de Jabba, ya que comentaría todo lo que el Hutt dijera. En realidad no lo podíamos tener repitiendo todo lo que Jabba dijese, sería demasiado confuso para el público ya que Jabba hablaría su propio dialecto, pero él estaría observando todas las acciones de Jabba y riéndose de sus comentarios».

  


  Lucas recordaba que la idea vino en parre de Ben Burtt, que comentó que sería gracioso que una criatura tuviese como mascota a otra criatura más pequeña, que saltase sobre su hombro y repitiese todo lo que decía su amo como si fuese una especie de loro. Sobre el curioso nombre del personaje Tippett comentaría esta anécdota:


  
    «El personaje era una pequeña marioneta de mano que hizo Tony McVey. George nos pidió que le diésemos el nombre. Recuerdo que nos fuimos a comer y tomamos un par de jarras de cerveza. Cuando nos levantamos para irnos me di cuenta de que mis zapatillas de deporte se habían desatado, así que dije: Esperad un segundo, chicos, mientras ato mis “soolacious”. Dije soolacious en vez de shoelaces (cordones, en inglés) porque iba un tanto bebido. Entonces dijeron: ¡Ese sería un gran nombre! Se lo sugerí a George, que dijo: No, no será ese. Pero un poco más tarde tuvo una corazonada, lo cambió un poco para que acabase siendo Salacious Crumb.»

  


  
    Tippett trabaja en el modelado de uno de los personajes más queridos de la Alianza Rebelde, el célebre Almirante Ackbar de la especie mon calamari».
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  El apellido Crumb era un homenaje directo a Robert Crumb, el reputado artista americano de cómics underground. Otros personajes con cierto protagonismo en la escena del palacio serían el de Bib Fortuna o los guardias gamorreanos. Esta especie de cerdos guerreros del espacio tendrían una máscara articulada para los primeros planos, asistida por animatrónica. Gracias a este sistema podían parpadear, abrir la boca e incluso mover los orificios del hocico. En los planos generales los actores llevaban máscaras estáticas. Para el cuerpo se forraba el del propio actor con planchas de gomaespuma, para darle volumen, luego se revestía con un traje realizado en látex que llevaba modelado todos los músculos de la criatura. Por su parte, Bib Fortuna llevaría un trabajado maquillaje facial compuesto de varias partes; Mike Cárter sería su intérprete, un actor de mimo que llevaría además unas extensiones en los dedos.
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    Tippett da algunos retoques al acabado del rancor. El rancor se animaría mediante la técnica del stop motion en un escenario elaborado a escala, al que Muren da la iluminación apropiada en la instantánea.

  


  
    «Como Freeborn quería tener el maquillaje de Bib terminado lo antes posible contratamos a Mike muy pronto —explicaría Marquand— Yo quería que tuviese los ojos rosa, todo el tentáculo que rodea su cabeza estaba ya diseñado y lo que necesitaba es que fuese muy alto, así que Mike usó plataformas. Era un gran actor, ya lo había visto antes en un teatro de Londres».

  


  El director también comentaría en alguna de sus declaraciones, tras el estreno de la película, que un gran momento en aquellas reuniones que se hacían en el taller de criaturas fue cuando George, de repente, le preguntó quién iba a ser el Almirante Ackbar, personaje de gran importancia en el guión: «Yo le dije: George, es uno de tus nuevos personajes, deberías elegirlo tú. Y él me dijo: No, tú lo elegirás. Así que me decidí por la criatura más maravillosa de todas las que había por allí, ese gran calamar de cara rojiza que tenía los ojos a los lados. Pensé que era necesario explicarles a los niños que las personas buenas no necesariamente tenían que ser hermosas, igual que las personas feas no tenían por qué ser malas. Hubo gente alrededor de la mesa que pensó que era mala elección: La gente se va a reír en cuanto lo vea».


  
    Phil Tippett observa el traje creado para realizar un test de cámara del rancor. La idea de usarlo para representar a la criatura fue descartada ante un resultado bastante negativo.
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  Ahora sabemos que Ackbar se convirtió en una de los más queridas entre todas las nuevas criaturas presentadas en la película. Como su cabeza iba a ser articulada de forma animatrónica en los primeros planos del personaje, el encargo de su creación recaería en Freeborn, quien —como se comentaba antes— se encontraría especialmente ocupado durante toda la preproducción de El Retorno del Jedi.
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    Muren y Tippett se muestran felices tras crear la marioneta del rancor que se utilizaría definitivamente en El Retorno del Jedi.

  


  Para el personaje del rancor se pensó que un hombre vistiese un traje tal y como se hizo para el wampa, por eso los primeros diseños de la criatura tenían una proporción más humana, sin embargo el resultado tampoco fue satisfactorio (igual que ocurriese con la bestia de Hoth no se terminaba de conseguir un efecto de calidad), Phil Tippett se pondría el traje, se rodó una cinemática de prueba con él, pero no era dinámico y la idea acabó desestimándose. Entonces Dennis Muren convencería al equipo de intentarlo directamente con una marioneta. Esta acabaría siendo una mezcla de recursos, como bien especificaría Phil: «Tenía varillas en los pies para hacerla caminar, luego había otras que hacían subir los brazos, que estos se retorcieran y las manos se abrieran. Todo eso lo manejaban otros operadores, yo dirigía la cabeza. Tenía un agujero en la espalda y yo metía la mano para manipular la boca».


  Mientras tanto, en el taller inglés se hacían más y más pruebas para la confección de los trajes de los ewoks. Se tomaron moldes de los cuerpos de Kenny Baker y Jack Purvis, otro actor de corta estatura, como referencia para ir desarrollando la indumentaria que iba a ser vestida por enanos. De hecho, el propio Baker iba a interpretar a uno de estos nuevos personajes: «En aquella película tenían otra cosa para mí, aparte de ser como siempre el droide R2-D2 sería un ewok, un pequeño personaje muy simpático pero que de nuevo vestiría con un traje muy incómodo. Hicimos saber al resto de intérpretes que aquel de los ewoks iba a ser un papel duro, ya que se iba a pasar muchísimo calor».


  Efectivamente aquel iba a ser uno de los principales hándicaps de aquellos atuendos, no había forma de hacerlos más ligeros y frescos. Cuando alguien se introducía en uno no pasaba mucho tiempo antes de que se empañasen los ojos de la máscara. Se les hicieron pequeños orificios para que el calor del cuerpo saliese por algún lado, pero aun así eran demasiado herméticos. Otro de los aspectos que no se terminaban de mejorar en la indumentaria eran los párpados, y es que Lucas pensaba que las criaturas no quedarían realistas si no parpadeaban, de una forma u otra tendrían que averiguar cómo hacerlo y Kenny Baker explicó que uno de los recursos utilizados en el intento fue el de enganchar unos hilos de nailon a los párpados, tirando de ellos manualmente el truco iba a salir bastante barato. Luego, para esconder los hilillos se adornaría la cabeza de los ewoks con todo tipo de elementos naturales, huesos, ramojos, bellotas… Sin embargo a George no le gustó el resultado, de esta guisa los ewoks parecían demasiado uniformados, así que finalmente se desestimó el recurso.


  Más tarde se volvería a hacer una intentona mediante otra técnica diferente, A los párpados llegaría una goma que iría escondida por el interior de la máscara, esta conectaría con un bote de gas escondido en la espalda o cintura de los trajes. Dentro de un guante iría otro tubo que permitiría al actor accionar el sistema que llevaría el gas hasta los párpados de la máscara, los ojos parpadeaban bien en principio hasta que comenzaron a fallar, el párpado bajaba muy rápido pero después subía lentamente. Finalmente se optó por mantener los ojos estáticos (en principio, porque años después Lucas se quitaría la espinita del infructuoso parpadeo añadiéndolo de forma digital en la revisión que se hizo para el lanzamiento de la saga en el formato doméstico del Blu-ray).


  El mundo a otra escala


  Johnston montó el primer prototipo de la speeder bike usando piezas de varios kits de plástico, entre ellas se encontraban partes del morro de un Fórmula 1, fragmentos de una lanzadera espacial de la NASA a pequeña escala y placas de un cañón antiaéreo alemán. Ralph y Nilo aún estaban trabajando en sus versiones del diseño cuando Joe llegó con la maqueta al estudio (se había ausentado un par de días de las oficinas artísticas para trabajar privadamente). Cuando George la vio le dio el visto bueno de forma instantánea. La maqueta se enviaría a Londres donde se construirían cuatro modelos a escala 1.1, los que serían usados en la filmación de la película. Estos tenían una envergadura de 3,25 metros de longitud.


  Sin embargo, un tercer tipo de maqueta de la speeder se iba a construir adicionalmente. Se hizo para crear la animática de la escena de la persecución. Para ello se fabricaron unos modelos pequeños, como de unos 30 centímetros de longitud, sobre los que se colocaron unas figuras de Luke y Leía —e incluso un Boba Fett de la colección de figuras de acción de Kenner— para representar a los pilotos.


  
    La maqueta definitiva de la speeder bike a escala 1.1.
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    «Colgamos los speeders de unas varillas, grabando con la cámara mientras miraba por la pantalla del visor encontramos ángulos de filmación realmente buenos. No era tan estático como un simple storyboard dibujado, según te mueves observas cómo cambia la perspectiva de la toma. De este modo completamos la secuencia entera de 100 planos en una semana, y eso es lo que transferimos a la película, ofreciéndole a George un montaje en vídeo con el que poder editar la escena».

  


  
    La maqueta definitiva de la segunda Estrella de la Muerte.
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  Aunque la speeder bike era la novedad más llamativa de la película en cuanto a vehículos, la maqueta más complicada de realizar sería la de la segunda Estrella de la Muerte. Se creía que un buen fondo pintado sería suficiente para que la nueva estación espacial, en pleno proceso de construcción, diese la talla en pantalla, pero Lucas quiso ir de nuevo un poco más allá. Debatiendo el asunto con Lorne Peterson este le aseguró que por sus características hacerla como maqueta iba a ser muy costoso. George hacía poco que se había comprado un Ferrari (de segunda mano) y Peterson lo utilizó de referencia en la conversación explicándole que hacer la Estrella de la Muerte al nivel que él deseaba le iba a salir más caro que su coche. La contestación de George fue: «¿Solo eso? ¡Entonces adelante!».


  Lo conflictivo de la maqueta era el ínfimo tamaño que tenían todas las piezas que representaban las zonas en obra de la estación, siendo tan pequeñas había que colocar miles de ellas, empleándose una gran cantidad de tiempo en tenerla terminada. De hecho, los modelistas de ILM iban trabajando por turnos, porque cuando llevaban muchos días con aquella maqueta de un metro y medio de diámetro se saturaban e incluso perdían la concentración. La peor parte se la llevaría Bill George, un recién llegado al mundo de los efectos especiales que ILM había fichado para la película. Él trabajaría principalmente en las partes más complicadas de la construcción, dedicándose a ello en los tiempos muertos que tenía mientras terminaba otro tipo de maquetas.


  Las vigas y la estructura de aquellas partes que estaban siendo construidas se hacían con alambres y también se utilizó mucho latón cortado a un tamaño ridículo, tanto que incluso en la proyección en cines apenas se divisaba el detalle de este aunque en términos globales el efecto fue muy bueno.


  Todo lo contrario sería el caso del shuttle imperial, la nave tipo transbordador que aparecía a lo largo de la película hasta en tres versiones distintas. Esta vez lo que primó fue la ley del mínimo esfuerzo de modo que siempre se usó el mismo modelo para filmar cada una de las naves, simplemente se le hacía pequeños retoques para que parecieran distintas versiones del mismo vehículo. Por ejemplo, la lanzadera Tydirium que usa el Emperador a su llegada a la Estrella de la Muerte llevaría un panel delantero de color grisáceo, mientras que la que usa Darth Vader sería la misma sin este distintivo en el morro. La que tenían los rebeldes en su poder era igualmente la misma maqueta pintada con un tono ligeramente distinto.


  
    La maqueta definitiva de la lanzadera Tydirium.
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  El diseño en sí mismo estaba basado en el de una nave que había sido desechada para la película original de Star Wars y cuya maqueta —que si había llegado a ser construida— aparecía en la escena en la que Luke juguetea con una nave en su hogar en Tatooine. Esta sería conocida por los más acérrimos seguidores como skyhooper o «saltador estelar», y si observamos su estructura base se puede comprobar el parecido con el mencionado shuttle.


  Una de las cosas más interesantes del modelo construido para el shuttle era que estaba motorizado, el despliegue de alas que se ve en pantalla no se hizo mediante animación —como solía ser habitual a la hora de dar movimiento a las alas o alerones de un vehículo—, era un efecto mecánico realizado a partir de los pequeños motores que había insertados en la maqueta, por lo que las alas eran excepcionalmente ligeras. El prototipo construido tenía una altura de medio metro debido a la longitud del ala superior, si bien se realizó una versión bastante más pequeña para la filmación de alguna escena específica (como aquella en la que la nave saltaba al hiperespacio).


  Las novedades respecto al resto de naves espaciales eran el TIE Interceptor, un nuevo tipo de caza imperial evolucionado a partir del TIE convencional del que se harían versiones en dos tamaños distintos (una maqueta, más pequeña, tenía en torno a 15 centímetros cuadrados de tamaño de media mientras que otra mayor rondaba los 40), y el B-Wing, una nueva nave para el bando rebelde. Bill George sería también el principal artífice del desarrollo de esta maqueta cuyo diseño destaca por una cabina móvil que se compensaba con el movimiento de las alas de la nave, esta giraba de manera que siempre se mantenía en la misma posición respecto a su entorno, serían las alas las que cambiaban sus coordenadas respecto a la cabina.
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  El rodaje de El Retorno del Jedi: A las órdenes de… ¿Richard Marquand?


  Preparativos
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    El bikini metálico de Leia pretendía mostrar la madurez física del personaje. Este se convertiría en todo un icono del film.

  


  Mientras George Lucas había invertido el tiempo en encontrar al director para la película, un grupo de personas se había estado encargando de buscar localizaciones interesantes para la misma. Como ya quedaba claro desde el primer tratamiento argumental de Lucas, se iba a tener que volver a rodar el planeta Tatooine, sí bien la mala experiencia en Túnez, en 1976, invitó a George a contemplar otras opciones de cara a rodar los exteriores.


  Aquel equipo estuvo compuesto por Norman Reynolds, el diseñador de producción, y los coproductores Robert Watts y Jim Bloom. Durante tres días estuvieron sobrevolando la zona del Valle de la Muerte, en California, y el desierto de Las Vegas. Finalmente encontraron un buen lugar en Yuma, Arizona, que sería el escogido para filmar el desértico planeta. Esta vez estarían cerca de casa y con un poco de suerte el rodaje estaría más controlado.


  Por otra parte, para fotografiar los frondosos parajes de la luna de Endor se terminaría optando —unos meses más tarde— por el bosque de Redwoods, localizado en el interior de un parque natural en Crescent City, California. Se escogería porque pertenecía a una zona privada que iba a ser trasplantada en un futuro próximo, así que no había ningún problema si para filmar se tenían que talar árboles o se causaba algún estropicio en la vegetación. De hecho se necesitaban crear explosiones en los troncos de los árboles y posiblemente alguno iba a salir ardiendo (como se aprecia finalmente en la película, en la escena de la persecución de las speeders), por lo que no se podía rodar en cualquier tipo de bosque.


  Cuando Marquand llegó a la producción, una de sus peticiones expresas fue que Nilo Rodis-Jamero fuese el diseñador de vestuario de la película. A Lucas le extrañó muchísimo la propuesta ya que el habitual encargado de vestuario de la saga, John Mollo, parecía haber hecho un buen trabajo en los films anteriores. De hecho Mollo había ganado un Oscar con su trabajo para Star Wars mientras que Nilo no había realizado nunca nada en ese campo. George le dio dos semanas de tiempo a Nilo para que probara qué podía hacer pese a que no le entusiasmaba la idea del cambio. La cuestión era que Richard no estaba del todo contento con el trabajo que se había hecho para El Imperio Contraataca respecto al vestuario de la película.


  
    «Odiaba el vestuario de El Imperio Contraataca, la forma en que Leia vestía en la Ciudad de las Nubes fue una desgracia. Esa hermosa mujer vestida con ese terrible vestido marrón y blanco debía ser una especie de broma. George quería que fuese un vestuario neutral, al que el espectador no le prestase mucha atención, pero tú necesitas mirar a los personajes si van a decir o hacer algo destacado, como ocurre con Leia en la escena de la barcaza de Jabba. El traje era extravagante, pero tenía un gran diseño. Yo siempre consideré a Carrie una chica muy sexy, por eso decidimos que lo llevase».

  


  
    Estudio de peinado para el personaje de Leía. El look del personaje estaría más cuidado en esta entrega por deseo expreso de Richard Marquand.
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  Nilo apenas durmió durante esas dos semanas, para él era una oportunidad única que quería aprovechar. Hizo una gran presentación al equipo (a Lucas, a Kazanjian, a Bloom y a Norman Reynolds) que convenció a George, quien le acabó por entregar el cargo. Nilo uniría así fuerzas con Aggie Rodgers, ya que aún necesitaría a una costurera con experiencia, Lucas contrató a Aggie porque la conocía bien después de haber trabajado con ella en American Graffiti (además de que había participado posteriormente en importantes producciones como Alguien voló sobre el nido del cuco).


  En un momento dado de este periodo de pre-producción de la película, Kazanjian llegaría a estar preocupado por las posibles filtraciones al respecto del film, y es que su papelera era habitualmente registrada. Por ello pensó en usar un nombre falso para el largometraje de modo que este pasase inadvertido para los fans y los periodistas allá donde fuese la producción. Además, la idea era la de abaratar los costes ya que los gastos se incrementaban cada vez que los recursos contratados eran destinados a una producción llamada Star Wars. Miki Herman, uno de los asistentes, sugirió que la falsa producción fuese llamada Blue Harvest, siendo una supuesta película de terror cuyo eslogan era «horror más allá de tu imaginación». Estaría dirigida por David Tomblin mientras que la producción correría a cargo —hipotéticamente, claro— de Jim Bloom, Tomblin en realidad era el asistente de dirección de El Retorno del Jedi, y dirigiría también, de forma ocasional, la segunda unidad de rodaje.


  Ultimando el casting


  En noviembre de 1981 se iniciaba el casting para encontrar a los actores que iban a interpretar a los ewoks. Se necesitaban al menos 40 personas enanas, y además por partida doble ya que el conjunto de ewoks debía rodar tanto en Elstree, en Inglaterra, como posteriormente en los Estados Unidos cuando la producción se moviese a California para filmar en exteriores. No se podía llevar a tantas personas de un lugar a otro, por lo que se contrataría a un grupo distinto para filmar en cada sitio con la excepción de un par de actores que sí iban a interpretar sus papeles de ewoks en ambos emplazamientos. Uno de ellos sería Warwick Davis, un chiquillo de once años que se presentó a la audición por el papel casi de casualidad: «Mi abuela escuchó por la radio un anuncio en el que buscaban actores bajos para la siguiente película de Star Wars».


  Aunque todos los papeles estaban ya entregados cuando Davis fue al casting acompañado por su madre, esta alegó que como no tenían a ningún enano que fuese realmente un niño posiblemente les vendría bien tener a alguno aún más pequeño que los demás. Terminaron dándole la razón aceptando a Warwick para que interpretase a un ewok más joven.


  
    Wicket, el ewok más curioso de le luna de Endor.


    —


    ¿Podría ser el mayor sueño de un fan de Star Wars el poder llegara actuaren la saga? El jovencísimo Warwick Davis lo consiguió.
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  Por lo demás, teniendo todos los papeles principales cubiertos, el único gran personaje de la película que quedaba por asignar sería el Emperador, Ya no iba a ser una presencia circunstancial, como en la entrega anterior, sería el gran villano de la película e iba a tener una serie de escenas de una importancia interpretativa considerable. A este casting se le dedicó mucho tiempo, prácticamente todo actor inglés con nombre se acercó a hacer la audición, entre ellos Ben Kingsley o Alan Rickman.


  Kingsley estuvo seriamente considerado para interpretar al Emperador pero aún no se había estrenado Gandhi y no era tan conocido a nivel popular. Rickman se planteó también para interpretar al Moff Jerjerrod, y Sebastian Shaw probó hasta para tres papeles distintos, entre ellos el de Palpatine, aunque finalmente sería escogido para interpretar a Vader cuando es desenmascarado por su hijo. Jerjerrod sería finalmente interpretado por Michael Pennington.


  Una de las cuestiones que dificultaron la elección para el papel del Emperador sería el no tener del todo claro si el personaje lo debía interpretar un actor de avanzada edad no, hasta que al final se optó por elegir a Alan Webb, un actor británico de 75 años, para que el gran villano fuese interpretado desde el punto de vista de una persona mayor.


  El último paseo por Elstree


  La fotografía principal del film dio inicio el día 11 de enero de 1982. Esta vez, a diferencia de lo ocurrido con las anteriores entregas de la saga, esta se iniciaba directamente en Elstree dejando la filmación en exteriores para la fase final del rodaje.


  El primer día se iba a filmar la única escena de toda la película que iba a requerir de un Halcón Milenario construido a escala natural. Todo el trabajo invertido en su levantamiento acabaría siendo en balde ya que finalmente fue eliminada del film. Se trataba de una tormenta de arena que iba a sorprender a Luke y sus amigos en plena huida del pozo de Carkoon, en Tatooine. Al menos la nave no tuvo que ser construida en su totalidad, solo la mitad de ella, ya que los ángulos de cámara elegidos para la filmación iban a impedir que se viese la mayor parte.


  
    Ian McDiarmid, un intérprete que no era tan mayor como parecía bajo la caracterización de Palpatine.
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  La arena que se lanzaría sobre los actores en la simulación de la tormenta se hizo mezclando vermiculita —una especie de grano industrial— con polvos de talco. Cada integrante del equipo se tuvo que escribir su propio nombre en la espalda ya que con toda la polvareda levantada en el set apenas se distinguían unos a otros (además iban cubiertos con gafas y guantes de protección).


  
    «Cuando estaba dentro del traje no veía nada, solo tenía visión de túnel y solía perder la orientación con facilidad —explicaría el intérprete de C-3PO, Anthony Daniels— Me iba en dirección contraria, en esa primera escena me encontraba totalmente perdido en la tronadora ventisca. Aparentemente podría parecer gracioso, pero era una pesadilla. De repente me encontré a un hombre con una carpeta en la mano que pensé que se había colado en medio de la escena, mientras pensaba eso choqué contra una roca y caí al suelo de bruces».
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    Durante un descanso en el rodaje de la escena de la tormenta de arena, Fisher conversa con un miembro del equipo perfectamente ataviado para la ocasión.

  


  El segundo y tercer día de rodaje se hicieron los exteriores de la entrada al palacio de Jabba en el Star Wars Stage. Se utilizó aquel plató, el más grande de Elstree como ya se ha apuntado en capítulos anteriores, para poder alojar la impresionante puerta de 45 pies de altura. A pesar de su enormidad la entrada al palacio tenía que ser aún más grandilocuente, por lo que se añadiría al portón una porción extra —mediante un matte painting— en la fase de pos-producción. Este detalle supuso que para filmar la escena, Marquand tuviese que utilizar por primera vez en su vida la VistaVision, una cámara que se había diseñado en 1930 pero que nunca antes había usado: «Tardé como media hora solo en entender cómo ajustar las lentes». La cámara VistaVision funcionaba especialmente bien para aquellas tomas a las que se iban a añadir efectos especiales posteriormente, como era el caso.


  
    Carrie Fisher, Harrison Ford y Anthony Daniels cubiertos por una mezcla de grano y talco en su primer día de rodaje, el 11 de enero de 1982.
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    Una tormenta de arena azota el desértico Tatooine en te primera escena filmada —y eliminada— de El Retorno del Jedi.

  


  Según la planificación lo siguiente en filmarse serían las escenas establecidas en el poblado de los ewoks. Estaría erigido en el plató número 3, aquel que se había quemado en el rodaje de El Resplandor tres años antes. Estando ya operativo de nuevo se utilizaría para albergar la construcción de los enormes troncos que servirían como base para la instalación de las plataformas en las que se encontrarían las casas de las peludas criaturas. Los falsos árboles, que eran de poliestireno envejecido, se hicieron con un aspecto muy similar al de las secuoyas reales que se encontraban en Redwoods, donde posteriormente se iría a rodar el resto de escenas localizadas en la luna de Endor. Alrededor del decorado se colocó un enorme mural de 360° (también llamado ciclorama) con el fondo del bosque pintado.


  El set del poblado se le iría de las manos a Lucasfilm en cuanto a costes de producción, llegando a invertirse en su creación más de 100.000 dólares. En las tomas participaron hasta 39 ewoks diferentes, y Kenny Baker tuvo que interpretar sus dos papeles de la película, R2-D2 y Wicket, en la misma escena (cambiaba de personaje según el plano a rodar en cada momento). Para ambientar el set se quemaba continuamente incienso. Warwick Davis recordaba que fue algo bastante incómodo para los actores apostados dentro de aquellos trajes carentes de ventilación: «Solo para hacer las cosas más entretenidas los ewoks tenían un montón de fogatas en su villa, el equipo de efectos especiales quemaba un montón de incienso para crear la neblina del humo, solo para asegurarse que nosotros no viésemos absolutamente nada».
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  El plató se calentaba mucho, eran demasiados integrantes actuando a la vez y además había maquinaria de por medio cuando se rodaban las escenas en las que los héroes eran capturados por los ewoks (había que levantar de forma mecánica la silla en la que C-3PO levitaba, provocar vientos artificialmente, etc.), por no contar las humaredas que las distintas fogatas producían. Casi como era previsible algunos ewoks se desmayaron, pero para los actores principales no fue tampoco divertido filmar aquel conjunto de planos y menos para Harrison Ford que fue el que estuvo más tiempo colgando en la escena de la captura. Había técnicas para hacer la postura más cómoda, pero Ford se entregaba totalmente al personaje y le explicó a Marquand que Solo no podría estar cómodo en esa situación, de modo que él como actor tenía que representar lo más fielmente posible ese malestar. No podría estar cómodo y simular estar pasándolo mal a la vez de una forma convincente, por lo que decidió sufrir aquella mala pose. La filmación de todas estas escenas se llevarían a cabo entre los días 14 de enero y 1 de febrero.
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    McDiarmid espera mientras se preparan nuevas tomas para su personaje con el maquillaje de Palpatine totalmente terminado.

  


  Mientras tanto en el plató número o se ultimaba la construcción del hangar de la segunda Estrella de la Muerte, un decorado que se iba a utilizar para rodar hasta tres escenas distintas, aquella en la que Darth Vader llegaba a la estación espacial, una segunda en la que la llegada la haría el Emperador Palpatine y por último la memorable escena de la muerte de Anakin Skywalker (cuando Darth Vader es desenmascarado por Luke). El set era grandioso, había costado 750.000 dólares, una cantidad altísima para la recreación de un solo decorado. Incluía parte de la construcción a escala natural del shuttle imperial, así como una delicada superficie, negra y brillante, que se manchaba cada vez que alguien la pisaba. Se tuvo que dejar tapada hasta justo la hora de filmar porque las huellas se quedaban marcadas con extrema facilidad y se tenía que pulir constantemente, lo que propició caídas diversas entre los extras que allí se encontraban, mayormente stormtroopers. Entre otras cosas, para estas escenas se tuvieron que construir hasta 50 nuevas armaduras de este tipo de soldado y adicionalmente más para los scouts troopers y los TIE fighter pilots que aparecían.


  
    Lucas estuvo de cuerpo presente en el rodaje de las escenas más emblemáticas de la película. Llegado el momento no tuvo más remedio que ponerse a dirigir junto a Marquand.
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  Uno de los aspectos más curiosos del rodaje de la escena con el Emperador anteriormente mencionada es que, hasta poco antes de irse a hacer, no se supo que se tendría que cambiar al intérprete que iba a encarnar al villano. Alan Webb, elegido originalmente para el papel, se retiraría del proyecto. Al tener ya una edad avanzada consideró que el rol le venía grande, de hecho tenía un orzuelo en el ojo que le impedía poder llevar lentillas tantas horas seguidas, lo que era una circunstancia imprescindible para desempeñar el papel. Webb esperó hasta última hora para decidirse, lo que supuso un agravio para Lucasfilm, que tuvo que hacerle a Ian McDiarmid una entrevista relámpago para poderlo incorporar al rodaje en cuestión de pocos días.
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    Marquand repasa el guión junto al Emperador; una serie de importantísimas tomas relativas al clímax de la película están a punto de filmarse.

  


  Kazanjian le entregó a McDiarmid una cinta con la grabación que Clive Revill había hecho para la escena del Emperador en El Imperio Contraataca: «Si puedes lograr una voz parecida a la que hizo Clive seguramente George la mantenga en la película». Ian, sin embargo, no estaba muy conforme, Revill había interpretado al personaje de una forma tan breve que seguramente ni hubiese llegado a entenderlo, así que McDiarmid modificó el tono de la voz cuando vio su maquillaje por primera vez ante el espejo. Al ver la faz del Emperador pensó que era una mezcla entre Somerset Maugham —un reputado escritor británico nacido en 1874— y un sapo, decidiendo darle al villano un tono británico pero monstruoso a la vez. El maquillaje estaba diseñado, cómo no, por Stuart Freeborn (con la ayuda de Nick Dudman). Se tardaban unas cuatro horas en tenerlo aplicado de modo que a veces Ian llegaba a la sesión de maquillaje antes de las cinco de la mañana.


  
    «La primera escena que rodé fue la del hangar, filmada en uno de los platós más grandes de Europa, nunca había estado antes en uno así. Me maquillaron por primera vez y mis ojos comenzaron a dolerme por culpa de las lentillas, de modo que tuve que hacer un gran esfuerzo para concentrarme en lo que estaba ocurriendo. Me llevaron a lo alto de un andamio, me apuntaron la dirección en que debía desplazarme, y entonces hubo humo y vapor a mi alrededor. La rampa de la nave bajó y toda esa gente vestida de rojo y negro me precedía. Fue un primer día extraordinario, que cumplía un deseo que tenía desde pequeño, siempre había querido interpretar a un villano, no en vano son los personajes más interesantes».

  


  
    Sebastian Shaw fue el actor escogido para interpretar a Anakin Skywalker, el hombre bajo la figura de Darth Vader.


    —


    Un elaborado maquillaje de Stuart Freeborn transformaba a Shaw en el torturado padre de Luke Skywalker.


    [image: ] [image: ]

  


  Como ya era habitual, para la escena a Prowse y a McDiarmid solo le dieron el extracto del guión correspondiente a sus respectivos personajes. Dave ya estaba acostumbrado pero para Ian fue algo totalmente inusual el alto nivel de secretismo que rodeaba a la historia de la película, no tenía ni idea de qué iba a ocurrirle a su personaje en el desenlace de la misma. Prowse comentaba que incluso algunos periodistas le filtraron a él el final de la historia, en vez de ser al revés: «Tres días después de comenzar el rodaje hice una entrevista para The Daily Mail, un periódico británico. Entonces el reportero me comentó que se rumoreaba que Vader moría al final, y que en su lecho de muerte otro actor lo interpretaría. No me lo podía creer, no tenía sentido. Yo pensaba que no podrían hacer algo así, llevaba interpretando al personaje como siete años».


  Y tanto que sería así, lo que ocurrió es que cuando Prowse preguntó a Kazanjian sobre los rumores, este los negaría. Dave comprobó que tal y como le había indicado el periodista en la planificación de las escenas filmadas en aquel set estaba incluida la actuación de Sebastian Shaw, quien no era un habitual de la saga, si bien no se especificaba qué rol iba a interpretar, y es que el rodaje con este actor se manejó en completo secreto, Shaw llegó al estudio el día 24 de febrero de la forma más discreta. Lo maquillaron para interpretar a Darth Vader sin su máscara, y aun así él no tenía claro qué iba a representar. De hecho se encontró con McDiarmid dentro del estudio, quien se extrañó muchísimo de verlo allí: «¿Qué estás haciendo aquí?». Shaw le contestó: «No lo sé, parece algo relacionado con la ciencia ficción».


  Cuando a Sebastian Shaw le consultaron sobre el motivo del cambio de intérprete para esta escena, el actor daría algunos datos sobre la decisión:


  
    «Decidieron contratar a otro actor con más experiencia para hacer la escena más complicada de Vader, así que rehusaron contar con Prowse para ella. Y con James Earl Jones, el gran actor americano, tampoco querían contar porque sería extraño que Luke tuviese un padre de raza negra. No sé exactamente por qué me escogieron a mí. Supongo que el director de casting sugirió a varias personas a las que entrevistar, como siempre hacen, y cuando hablaron conmigo les gusté, pero nunca me especificaron qué iba a hacer, estaban siendo muy cuidadosos con ese tipo de información».

  


  
    Un doble de Mark Hamill practica una pirueta para el combate final entre Darth Vader y Luke Skywalker ante la atenta mirada del especialista Bob Anderson.


    [image: ]

  


  A Shaw le pusieron un traje de Vader que no era ninguno de los que vestía Prowse. Como Sebastian era bastante más bajo usó uno que se había realizado para personas de tamaño medio destinado a ser usado en actos promocionales. El guión que se le entregó poco antes de filmar estaba escrito a mano, como realizado a última hora. Sobre el rodaje el actor recordaría que se notaba que era un plano crucial por cómo los presentes en la filmación lo contemplaban, todo el equipo estaba absorto en él y su aspecto. La escena la dirigió Marquand, pero Shaw explicó que George Lucas estuvo todo el tiempo de cuerpo presente, sin querer perderse lo que estaba pasando: «Estaba todo el tiempo alrededor, echando un vistazo. Era lógico porque Star Wars era su bebé. La escena se rodó en un set muy grande, sin embargo estaba prácticamente vacío. El diálogo estaba tan bien escrito que no lo alteré en absoluto, lo rodé tal cual».


  Kazanjian tuvo una idea de última hora mientras veía a Shaw hacer el papel, le explicó a Lucas que podría ser interesante tener al fantasma de Vader en la escena final de la película, en el momento en el que según el guión los espíritus de Yoda y Obi-Wan aparecían ante Luke. Al día siguiente, tras pensarlo un poco, George le confirmaría que así se haría. Se citó a Sebastian para un nuevo día de rodaje, el actor volvería para hacer los planos adicionales el 5 de marzo dándose ahora por concluida su participación en el film. Lucas quedó finalmente complacido con el añadido: «Pensé que la escena ataba mejor el final de la relación entre Luke y su padre. Cuando Vader se une a la Fuerza es capaz de retener su identidad original al igual que Obi-Wan, ellos habrían aprendido cómo hacerlo».


  Tras rodar con Shaw siguieron con los planos interpretados por McDiarmid y Prowse en el plató número 4, donde se había construido la sala del trono del Emperador. Allí se filmaría el duelo entre Luke y Vader y la escena de la destrucción de Palpatine. El decorado de la sala iba a ser un set complejo: tenía unas escaleras y un puente que pasaba sobre un foso. Por él corrían unas barandillas que estaban preparadas para partirse mediante un golpe de sable que se daría durante el mencionado duelo. Marquand explicaría un detalle escenográfico relativo al trasfondo de la escena que por ser demasiado sutil pasa totalmente desapercibido para el espectador: «Durante la confrontación final, cuando Luke tiene a Vader en el suelo, derrotado, las luces rojas que aparecen en el ascensor del escenario son elementos diseñados con un simbolismo. El color va significativamente hacia el rojo, representando la sangre del padre y el hijo, y se mueve en dirección al infierno. Es donde Luke está decidiendo ir, si ir al infierno o no».


  
    El Lado Oscuro comienza a ser derrotado por el último de los Jedi vivos, Vader ha sido vencido.


    [image: ]

  


  Dejando las metáforas visuales a un lado, una de las anécdotas del rodaje de estas escenas fue que se intentó que Bob Anderson tomase en alto a McDiarmid para filmar el momento en que Vader lanza al Emperador al foso de la Estrella de la Muerte. Dave Prowse se prestó a hacerlo pero el director no le dejaba probar. Tras muchos intentos y varias horas perdidas, Bob se daría por vencido ya que no lograba hacer el movimiento de forma correcta, ya no era tan joven y el esfuerzo físico era demasiado grande. A McDiarmid lo alzarían gracias a un arnés, pero aun así no se podía filmar la escena, que se pospuso para que el propio Lucas la dirigiese en persona. Al final se tardaron tres días en poderla completar y solo fue posible cuando Prowse rogó para que se lo dejaran hacer a él, después de mucho insistir le permitieron probar y consiguió la toma al primer intento.


  Antes de que Dave terminase su participación en la película se rodarían las escenas del puente del Destructor Estelar. Esta sería una de las piezas ya aparecidas en la película anterior que ahora se iban a tener que reconstruir de nuevo para esta nueva entrega (la otra sería la choza de Yoda en Dagobah), sin embargo, y a diferencia de como se hizo entonces, esta vez el puente se construyó completo y no de forma parcial. Como en esta cinta se iba a ver en más escenas se pensó que se necesitarían diferentes ángulos de cámara de modo que no podían trabajar con la mitad del puente como ocurrió entonces.


  
    La sala de reuniones del Crucero Estelar Mon Calamari. Este gran navío estuvo al cargo de la protección de la flota rebelde en la batalla de Endor.
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  A continuación le tocaría el turno a la filmación de los planos localizados en el interior del Crucero Estelar Mon Calamari, que se rodaron en el plató número 5 de los estudios. El crucero iba a tener que ser representado en dos escenarios distintos, por un lado se construiría la sala de reuniones, mientras que por otro se tendría que recrear el hangar principal de la nave. Adicionalmente la sala de reuniones se reconvertiría en la sala de mando del Almirante Ackbar una vez la escena en la primera se hubo realizado. Ackbar sería interpretado por Tim Rose, un marionetista que participaría en la película dando vida a varias de las criaturas.


  En alguna de estas tomas se iba a incorporar un holograma de la Estrella de la Muerte, un efecto que iba a realizar la división informática de ILM (Computer División) en posproducción. Por ello estos planos se rodarían de nuevo con la cámara VistaVision y una de sus curiosidades es que se llegaron a reunir hasta 75 extras a la vez, para ello se echó mano de algunos que habían interpretado en otras escenas a oficiales del Imperio, de modo que se les cubrió el rostro con las máscaras de los alienígenas que aparecen entre los miembros rebeldes.


  
    C-3PO y R2-D2 filman una escena ante Jabba subidos a unos cajones que ofrezcan un mejor ángulo a los operadores de cámara.
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    Bib Fortuna (Michael Carter) da un trago a Salacious (Tim Rose) durante una pausa del rodaje.

  


  La siguiente gran escena en la planificación del rodaje sería la de la sala del trono de Jabba. Este decorado se construyó en el plató número 8 y su principal característica técnica era que el trono debía poder desplazarse sobre la superficie del set para cubrir la trampilla del foso en el que Jabba lanzaba a aquellos que osaban molestarlo. Como además había que dejar espacio para los marionetistas que debían manipular a las diversas criaturas de estas características en la escena, el decorado se construiría a dos metros del nivel del suelo. En el set hacía mucho calor, los asistentes aprovechaban el corte entre tomas para refrescar con secadores de pelo a todas las personas que iban cubiertas con máscaras (especialmente a Chewbacca y C-3PO): «Pienso, sin ninguna duda, que la peor escena fue la del palacio. Era un sitio que estaba abarrotado de gente, el calor era increíble. Había muchos extras, y por tanto mucho personal para asistencia, y nadie podía tomar un descanso porque aparecían todos los personajes a la vez siempre, de modo que estábamos siempre todos allí».


  Se rodaría una pieza musical entre las escenas incluidas en el palacio. Para poder hacerla se le pidió a John Williams que compusiera el tema con antelación respecto a lo que sería el resto de la banda sonora de la película, de modo que cuando llegó a Elstree para supervisar la película, George Lucas ya llevaba la copia musical consigo. Williams la había grabado solo tres días antes de iniciarse el rodaje. El tema, llamado Lapti Nek, era una canción interpretada en huttés por la banda de Max Rebo, un grupo de marionetas entre las que destacaba la cantante principal: Sy Snootles.


  Tanto para Marquand como para Lucas la escena era interesante: «Había una pequeña banda en la película, compuesta por criaturas de aspecto estúpido que tocaban estúpidos instrumentos. Me gustaba mucho la vocalista porque tenía forma de huevo pero a la vez unos labios rojos que cantaban. Cuando George vio la marioneta bailando en el taller dijo: Oh, debe tener unos labios más grandes, parecidos a los de Mick Jagger». Para manipular a Sy en la escena musical hizo falta la absoluta sincronización de tres marionetistas, dos controlaban las piernas del personaje desde la parte inferior del escenario mientras que el tercero manejaba los hilos desde una posición superior.


  
    Salacious B. Crumb, un pequeño mono-lagarto kowakiano que vendría a ser el loro de Jabba (o su bufón).
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  En la secuencia del palacio iba a debutar uno de los trajes más emblemáticos de Leia, que al ser adoptada como esclava por Jabba vestiría un exótico bikini metálico que pasaría a ser fetiche de muchos aficionados a la saga. El traje representaba, en parte, la forma en que ella había madurado como personaje, ya no era la joven princesa de Una Nueva Esperanza, había crecido, tanto a nivel intelectual como físico. El sexy atuendo lo diseñaría Aggic Rodgers inspirándose en el arte de Frank Frazzeta, un importante ilustrador americano que se hizo conocido por pintar asombrosas escenas inspiradas en la fantasía heroica y la ciencia ficción.
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    Las ranas que Jabba tomaba como aperitivo eran de una raza especial traída de África. Ninguna resultó dañada ya que al ser engullidas caían directamente a un cubo con agua ubicado al final de la garganta de la marioneta del Hutt.

  


  Aggie había tomado esta decisión sin tener ninguna dirección específica de Lucas, simplemente pensó que era una idea adecuada; luego Richard Miller, un escultor amigo de Lome Peterson, se encargaría de crearlo. Cuando Miller lo tuvo terminado fue junto a Nilo a enseñárselo a Lucas: «George lo miraba mucho, pero no decía nada, al rato se fue sin más, yo pensaba que le había parecido algo nefasto, pero Nilo me dijo: Tranquilo, hasta donde sabemos, si Lucas no dice nada es que está encantado con la idea».


  Sobre la opinión de Fisher al respecto de su nuevo look de esclava algunos miembros del equipo estaban algo preocupados, básicamente temían que no estuviese de acuerdo en vestir una prenda que parecía ropa interior. «George me llevó a San Francisco para enseñarme una imagen del bikini, estaba temeroso, creo que pensaba que yo lo iba a rechazar. La cuestión es que no querían que se viesen arrugas en mi cuerpo, yo no estaba trabajando en ese momento por lo que estaba algo descuidada físicamente hablando, pero gracias a Dios solo tenía veintitrés años».


  A pesar de sus palabras Carrie lograría perder cinco kilos llegado el momento de lucir el atuendo en la película. Para adaptarle las prendas se utilizó un curioso recurso, se sacaron copias de las piezas del bikini en un material maleable, para que ella misma lo pudiese ajustar a sus formas con el calor del cuerpo: «Carrie llegó a ILM para probárselo, vino con Penny Marshall. Le expliqué a Carrie que tenía que colocar sobre su pecho una especie de bañador realizado con cera fría para que este, con el calor del cuerpo, se ajustase a su forma y tamaño. Penny me lanzaba cuchillos con la mirada cuando le hice la proposición, pero Carrie fue bastante amable, simplemente me dijo: Ok, date la vuelta».


  Para los actores, sobre todo para Carrie y para Mark, tuvo cierta complicación rodar aquellas escenas. Para Fisher el principal problema era la interacción con la cadena de Jabba una vez ella se convierte en su esclava. A la hora de manipular el brazo derecho del Hutt, David Barclay tenía que sostenerla y tirar de ella para que diese la sensación de que Leia estaba pasándolo mal presa de la criatura, pero David hacía las acciones casi a ciegas al no poder ver con claridad cómo estaba «tratando» a la actriz. Por su parte Hamill volvía a conversar con una criatura de goma poco después de haber sufrido la experiencia de rodar con Yoda:


  
    «Después de Yoda pensé que ya nunca volvería a encontrarme con ninguna dificultad así. Entonces me encontré con Jabba. Era espléndido en el escenario, lo controlaban muy bien, pero era muy complicado oír qué decía. Interpretaba sus palabras al ver cómo abría y cerraba la boca. Para facilitarme la tarea sus diálogos se expresaban en el plató en inglés, pero aun así tenía que estar muy pendiente de la que trataba de decir»
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  Toda la parte de la película que incluía a Jabba se rodaría cronológicamente, o sea, se filmarían todas las escenas en las que hacía faltar manipular la marioneta en el mismo orden en que iban a aparecer en pantalla. Así que tras finalizar las ubicadas en el palacio se pasarían a rodar las localizadas en el interior de su barcaza. En aquel nuevo set había incluso más gente que en el anterior, básicamente el decorado era aún más estrecho. Sumado a esto existía el hándicap de tener en el plató una serie de luces más potentes de lo habitual, se tenía que conseguir el efecto de que a través de las ventanas de la barcaza se filtraba el sol del desierto, o mejor dicho, los soles de Tatooine. Se colocaron unos focos muy intensos tras el decorado lo que saturaba muchísimo la temperatura en el set.


  Para la escena en que Leia ahogaba a Jabba, a Carrie le preguntaron si quería un doble ya que tendría que subirse ágilmente a la espalda de la criatura, Fisher rogó para que se lo dejaran hacer a ella: «No, no, por favor, quiero matarlo yo misma». Por su parte, Anthony Daniels SÍ hubiese deseado que alguien doblara sus escenas aquellos días, aunque el actor estaba a esas alturas perfectamente acostumbrado a llevar durante muchas horas su traje (cuya confortabilidad se había incluso mejorado con cada película), en ese momento resurgió un problema de su pasado:


  
    Fisher tiró mucho de bata entre toma y toma, A pesar de que su personaje nunca se había visto escaso de ropa en la saga, la actriz no le puso ningún pero a George Lucas.
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    «Por alguna extraña razón sufrí de claustrofobia. Era aterrador y ni siquiera tenía todo el traje puesto. Estaba tumbado en el suelo, con la cámara muy cerca de mí y de Salacious Crumb, Salacious estaba sacando mi ojo… pero algo pasó en mi mente, dejé de respirar o algo así, y de repente pude sentir el pánico apoderándose de mi cuerpo. Empecé a gritar».
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    Curiosa y desconcertante imagen: los rebeldes posan junto a un Luke Skywalker cautivo en el interior de la segunda Estrella de la Muerte.

  


  Llegado el momento de rodar las escenas del regreso de Luke a Dagobah, Stuart Freeborn aún no tenía los nuevos modelos de Yoda terminados, de hecho apuró el trabajo hasta la misma mañana de la filmación. Se crearon dos marionetas, y pese a que se hicieron a partir del mismo molde que las originales, Stuart modificó el mecanismo interior de las cabezas para mejorarlas. Aunque no se nota en demasía, a Freeborn estas nuevas versiones le quedaron un poco más verdes en cuanto a colorido que las creadas para la película anterior, A pesar de la mejora, los ojos de esas nuevas marionetas no estaban depurados mas no quedaba mal que tuviesen la mirada un tanto descentrada. Yoda iba a disfrutar de sus últimos momentos de vida, representaban a un anciano que se apagaba, por lo que decidieron dejarlas tal cual. Marquand llegó a la conclusión de que Oz era un auténtico héroe cuando vio cómo hacía las escenas, lo hizo mejor que tres años antes. En opinión de Hamill el personaje parecía más real en este nuevo rodaje.


  Alec Guinness, por su parte, rodaría sus escenas como Obi-Wan durante un par de días, el 10 y 11 de marzo, ya que tuvo algo más de trabajo que en su participación en El Imperio Contraataca. Su última escena fue la última del personaje dentro de la cronología de la película, se rodó su aparición en la villa de los ewoks junto a Yoda, que un ayudante de Oz manipuló para esos planos. La escena se filmó de manera que ILM pudiese insertar el plano de Sebastian Shaw posteriormente en la fase de posproducción.


  
    Marquand prepara la escena del reencuentro entre el espíritu de Obi-Wan y Luke en compañía de su inseparable guión. Es muy habitual ver cómo lo consulta en las Imágenes del rodaje de la película.
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  Para el enfrentamiento entre Luke y el rancor, el cual había quedado pendiente de hacer dentro de todo el tramo de escenas que suponía el palacio de Jabba, se crearon dos sets a distinta escala, uno a tamaño real, donde Hamill interpretaría sus planos, y otro a escala reducida donde se iba a filmar una pequeña marioneta de la criatura. La única parte de la anatomía del rancor que se iba a incluir en el rodaje en el set a escala natural sería una de sus garras, ya que era la única parte que debía interactuar con el personaje de Mark. La garra se construyó sobre un andamio, que sería la estructura que aguantase el peso de Hamill. A Lucas le causaba mucho temor el coste de esta parte del decorado, pensó que podría irse a los 150.000 dólares cuando finalmente se hizo por menos de la mitad en uno de los pocos casos, en toda la producción, en el que un decorado salió por menos de lo planteado originalmente.


  Por último, antes de dar por finalizada la fotografía principal en Elstree, se rodarían las escenas localizadas en el interior del bunker imperial de la luna de Endor. A partir de entonces sería la segunda unidad de rodaje la que se encargase de filmar una serie de planos que se habían dejado para última hora (el plano de la cola de Jabba sufriendo espasmos cuando moría, el de Salacious saltando hacia el techo, los de R2-D2 como camarero…). Terminados estos, se hizo una fiesta de fin de rodaje en Elstree para agradecer al equipo británico su trabajo, esta se celebraría el 1 de abril y con ella se daría por concluida la relación entre los míticos estudios y las películas clásicas de Star Wars.


  Ahora, recapitulando sobre toda la experiencia vivida por el equipo técnico de El Retorno del Jedi, llega el momento de tratar sobre los problemas derivados de la inexperiencia como director de Marquand, ya que poco a poco se había ido evidenciando que Richard no sabía manejar con soltura las escenas que incluían grandes efectos. Por esto Lucas se vio obligado a dirigir temporalmente la segunda unidad de rodaje, Llegando a veces incluso a sustituir a Marquand en la primera. George, en principio, no estaba dispuesto a efectuar labores de dirección en la película, entre otras cosas el Rancho Skywalker estaba comenzando a ser construido en California (sería la sede principal de Lucasfilm a partir de entonces) y no podía quedarse en Londres tanto tiempo como Marquand necesitaba, así que en Lucasfilm se llegó incluso a valorar la opción de despedir al director gales. Este es un tema que nunca se ha tratado oficialmente, pero siempre se ha mantenido que a esas alturas de la producción era complicado efectuar un cambio de ese nivel. Finalmente lo que ocurrió es que, como ya había comentado, Lucas tuvo que ponerse tras la cámara para filmar parte de la película mientras que para apoyar a Marquand se contrató a alguien que ya tuviese experiencia previa en los sets de Star Wars: Roger Christian, quien había sido uno de los principales ayudantes de John Barry en la primera película de la saga. Él no solo había pasado mucho tiempo con el difunto diseñador de producción, además había comenzado a dirigir y tenía cierta experiencia con la cámara.


  
  La gigantesca garra del rancor sostiene en el aire a Luke mientras este Improvisa un plan de escape ante la atenta mirada de Marquand.
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    Boba Fett se dispone a volar hacia un aciago destino: el estómago del Sarlacc, Para muchos fans, un inapropiado «final» para el personaje.

  


  Para el propio Marquand fue bastante duro ver a diario cómo los técnicos de la película a la hora de tener que realizar alguna consulta llamaban directamente a Lucas, ignorando a quien era oficialmente el director de la película. Para la persona que debía ser el capitán de aquel barco fue bastante difícil asimilar el comportamiento de su equipo. Si bien con Harrison Ford y con Mark Hamill tuvo una buena relación durante el rodaje del film, no le iría igual con Carrie Fisher, quien opinaría que Marquand era un inadaptado, una persona que no hizo por integrarse en el grupo. Richard comentaría al respecto:


  
    «Puede que yo no sea una persona divertida. No como otros directores que van a pasárselo bien y a hartarse de reír. Debía estar todo el tiempo pendiente de lo que ocurría en el set, y cuando trabajo no bebo. Lo que hacía era levantarme a las cinco y media de la mañana, ir un rato al gimnasio antes de llegar al estudio a la siete. Entonces trabajaba intensamente hasta las nueve de la noche tratando de tener toda la maldita tarea terminada. Tomaba un respiro y me iba a dormir a las diez y media. Obviamente era un momento dulce, estaba haciendo aquello que me gustaba hacer, pero también es comprensible que no fuese un saco de risas»

  


  En el comentario de Richard había un mensaje velado para la actriz, él tampoco estuvo especialmente contento con la forma en que ella se dejaba ver por el estudio. La verdad es que Carrie Fisher estaba bastante mal en esa época, todos sabían que en aquellos días había alcohol de por medio, drogas y muchas fiestas. Ella misma reconoció que era en uno de sus peores momentos, estaba tocando fondo e incluso le costó trabajo interpretar sus escenas: «Estaba realmente mal, me tomó, no sé, al menos una semana entender a quién estaba interpretando. No tenía claro lo que ocurría, simplemente era como si supiera que tenía que decir, y bla bla bla, sabía cómo hacerlo, pero también hacía falta una buena actuación y no estaba siendo buena actriz».


  En tales circunstancias llegó la hora de continuar el rodaje de la película filmando en exteriores.


  De Yuma a Crescent City. El rodaje en exteriores
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    Carrie Fisher se muestra especialmente cariñosa durante el rodaje de El Retorno del Jedi No pasaba por su mejor momento a nivel emocional: su matrimonio hacia aguas y su salud se resentía por los malos hábitos adquiridos.

  


  El equipo viajaría en primer lugar hasta el desierto de Yuma, en Arizona, donde se iban a rodar las escenas correspondientes al exterior de la barcaza de Jabba y la fosa de Carkoon, que se filmarían durante doce días en las primeras semanas del mes de abril. Para ello se construiría la barcaza a tamaño natural, la gran fosa sería incorporada a sus pies estando situada, en realidad, al nivel del suelo en el propio desierto, por tanto era la nave de Jabba la que se había construido en terreno elevado. Se había levantado una plataforma de siete metros de altura alrededor del punto donde se iba a recrear la boca del Sarlacc. Estaría formada por 130 vigas de madera sobre las que descansaría la barcaza, una gran construcción de 45 metros de longitud, 40 de ancho y 20 de alto, Justo frente a esta se construyó —también a escala 1.1— el Sand Skiff, o esquife, que se colocaría suspendido al borde de la fosa mediante dos vigas que lo sostenían. El ángulo en el que estaban colocadas impedía que se pudiesen ver a la hora de que el esquife fuese filmado, ofreciendo de este modo el efecto de que se mantenía en el aire.


  Se había asignado un presupuesto de un millón de dólares para limpiar la zona de vegetación y pavimentar un camino de dos millas que llegase hasta la carretera principal más cercana a la localización, era necesario para que todos los materiales y suministros pudiesen llegar con seguridad al lugar. El set se protegió rodeando con alambrada un perímetro de unos 120 metros cuadrados, además se contrató a dos guardias de seguridad con perros entrenados para proteger el decorado durante el proceso de construcción.


  
    La barcaza de Jabba se construyó a escala real en el valle de Buttercup, en Yuma (Arizona), bajo unas estrictas medidas de seguridad.
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    Hamill y Fisher dispuestos a hacer el salto «tarzanesco» del abismo de la Estrella de la Muerte seis años después.

  


  Se trabajó en la barcaza durante cinco meses, seis días a la semana durante doce horas al día, invirtiéndose un total de dos millones y medio de dólares en la creación de un set que iba a aparecer en pantalla unos pocos minutos. Es un ejemplo de cómo la producción de esta entrega fue la más ambiciosa de las tres, aunque también hubo dinero malgastado, todo sea dicho: se construyeron unos tentáculos mecanizados para recrear al Sarlacc, Marquand le había dado el visto bueno al sistema que agarraría a uno de los secuaces de Jabba por la pierna para arrastrarlo a la fosa, sin embargo George Lucas no quiso rodar la escena de esa forma después de haberse gastado unos 50.000 dólares en su elaboración.


  En general los primeros días de rodaje en el desierto fueron muy desagradables, se filmaban principalmente a los dobles de acción que debían saltar hacia la boca del Sarlacc. Se les sostenía con arneses para que la caída no fuera violenta pero varios dobles se lesionaron. Hubo de todo, tobillos fracturados, dedos rotos e incluso piernas: «Parecía haber una especie de competición entre los dobles ingleses y los americanos —comentaría Mark Hamill—, hablaban sobre cómo saltar desde la barcaza hasta el agujero del Sarlacc. Si alguien decía que podría hacerlo desde una altura de seis metros, el siguiente decía que podía hacerlo desde nueve. Al final se consiguió una toma perfecta, pero el primero que lo intentó se partió la pierna y tuvo que ser llevado de nuevo a Inglaterra en avión».


  
    Ford y Lucas, de charla en el bosque de secuoyas de Crescent City.
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  Fisher veía varias lesiones a diario y recuerda cómo David Tomblin, el primer asistente de dirección, llamaba por el walkie talkie a George para darle cada nueva mala noticia: «George, ahora tenemos a dos hombres más, uno con una pierna rota, el otro lleva un esguince». Por desgracia hubo incluso un quemado, un técnico de efectos especiales sufriría quemaduras de primer y segundo grado en algunas partes de su cuerpo cuando una máquina de creación de vapor explotó junto a él. No al mismo nivel de gravedad pero el fuego volvió a hacer acto de presencia unos días después, cuando prendió un traje de Chewbacca que en ese momento vestía Dan Zormier, un doble de acción de Peter Mayhew. El esquife en sí mismo salió ardiendo aunque afortunadamente se pudo controlar el incendio sin que Dan sufriera daños.
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    El joven Warwick Davis prepara una escena antes de pasar por vestuario para enfundarse el traje del ewok Wicket.

  


  Respecto al esquife, ya que se le hace mención, hay que especificar que se construirían dos distintos, uno era el que estaba suspendido sobre el Sarlacc, el otro se encontraba sobre tierra firme y se hizo para rodar toda la acción que se desarrollaba a bordo sin tener que sufrir la incomodidad de estar actuando, y filmando, sobre un abismo. La destrucción de la barcaza se rodaría posteriormente en posproducción haciendo explotar una maqueta, de modo que la de tamaño natural se abandonaría en perfectas condiciones una vez el rodaje hubo concluido. En el pueblo de Yuma había gente que quería conservar la construcción, incluso se planteó dejársela a los bomberos para que hicieran prácticas de incendio aunque estos finalmente rechazaron la oferta.


  El 25 de abril se comenzaría a rodar en Crescent City, California, con 71 empleados en el equipo técnico y 40 personas enanas entre el grupo de actores. Allí se iban a filmar todas las escenas radicadas en el bosque de la luna de Endor. El equipo de rodaje, los actores y los extras se alojaron en una serie de moteles que se encontraban en los alrededores del bosque de Redwoods. En medio del mismo se construiría el bunker generador del escudo de la segunda Estrella de la Muerte (solo el exterior, ya que el interior se había construido y filmado en Elstree como se comentó anteriormente), así como un AT-ST de escala natural que tenía unos siete metros de altura. El AT-ST (siglas del «All Terrain Scout Transport») era un vehículo presentado por primera vez en esta película y que venía a ser una versión light de los walkers vistos en El Imperio Contraataca. Algunas partes de la zona habían tenido que ser deforestadas y saneadas para facilitar el rodaje de las escenas, entre otras cosas las secuoyas que abarrotaban el lugar tenían ramas en muy mal estado que amenazaba con caer sobre los actores con suma facilidad, por lo que unos agentes forestales tendrían que trabajar de forma conjunta al equipo para velar por su seguridad.
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  Uno de los personajes que iba a destacar en aquellas escenas filmadas en Redwoods sería el ewok Wicket, que sería interpretado hasta por tres actores distintos en la película: Kenny Baker, Jack Purvis y Warwick Davis. Este último sería el que realizara las escenas más memorables del personaje. Resulta que Wicket era originalmente de Kenny Baker, como ya se ha comentado anteriormente, pero el actor sufrió una indigestión el día en que se iba a rodar el encuentro del ewok con Leia, o sea, la que era la primera aparición de Wicket en el film. Warwick tomó su lugar: «Yo tenía aquella escena con Carrie y estaba encantado con la idea de hacerla. Pensaba que era genial, me gustaba trabajar con ella, pero estaba realmente enfermo y no me podían esperar. Dijeron: Vamos a hacerlo porque tenemos a Carrie aquí, vamos a intentarlo con Warwick».
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    Kenny Baker, nuestro astromecánico favorito, tuvo un papel adicional en la última entrega de la trilogía: el ewok Paploo (originalmente Wicket).

  


  Para Fisher la actuación con el chico fue todo un descubrimiento, de hecho adquirió un sentido maternal hacia él y se encargaba de darle de comer cada vez que se podía quitar la máscara entre toma y toma. Lucas también quedó muy satisfecho con la actuación de Davis, en su opinión tuvo mucha suerte ya que no era normal que un chico de esa edad, sin experiencia ninguna, pudiese actuar de forma convincente dentro de un traje como aquel. Warwick supo ser muy expresivo y darle carácter al personaje a través de sus movimientos y su forma de caminar.


  
    «Yo tenía entonces un perro, cada vez que oía un ruido extraño ladeaba la cabeza para mostrar curiosidad. Me inspiré en esos movimientos para el personaje. Cada vez que ve u oye algo raro tuerce la cabeza, pasó a ser una de sus características».

  


  Como Warwick debido a su menor tamaño no podía enfundarse el traje de Kenny, tuvo que filmar con su propio vestuario de ewok que era el originalmente asignado al personaje de Paploo. Cuando Davis tomó el papel de Wicket, el traje de Baker sería renombrado como Paploo, dejando el nombre de Wicket para el ewok que interactuaba con Leia. De modo que fue pura casualidad, o puro dolor de estómago, lo que hizo que el aspecto que hoy conocemos para Wicket tuviese tanto peso en el film y que el joven actor obtuviese un trabajo notablemente superior en la película. Aunque él en concreto tuvo una experiencia maravillosa, para los actores que interpretaban a las pequeñas criaturas fue un trabajo muy complicado. En palabras de Jim Bloom: «Los trajes eran engorrosos, ya de por sí daban mucho calor pero cuando los llevabas puestos durante un par de semanas se volvían además apestosos y húmedos. Pero había que mantener a esa gente dentro de nuevo cada día. Me sentía mal por ellos, ninguno sufrió ningún daño, pero te puedes imaginar que dentro de aquellos trajes no había gente especialmente feliz».


  
    Frente al set del bunker se erigió una maqueta a escala real del AT-ST imperial.
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  Cuando la fotografía en exteriores se dio por concluida para los actores principales, estos fueron requeridos en ILM para hacer una serie de tomas destinadas a efectos especiales. Esta película iba a tener una cantidad notable de planos filmados ante pantalla azul debido sobre todo a la secuencia de la persecución de las speeder bikes. Kenny Baker rodaría los planos en los que un ewok se monta en la speeder, mientras que Hamill y Fisher tendrían mucho trabajo que hacer sobre la motojet.


  El 14 de mayo finalizaba el rodaje principal de la película. Este había llevado 88 días de filmación, ni más ni menos que una diferencia de 50 respecto a los invertidos para la película anterior, todo un alivio para la producción. Para los actores principales también había sido un trabajo más gratificante al ser notablemente más corto, sobre todo para Hamill que había vuelto a actuar bastante tiempo con sus compañeros. Mientras tanto, la segunda unidad permanecería unos días más en Yuma, haciendo las escenas de acción entre los soldados imperiales y los ewoks. Esta filmación terminaría el 24 de mayo con una gran fiesta celebrada por parte de los asistentes.


  
    «Nunca volveré a vestir un traje de ewok mientras viva, nunca, da igual lo que quieran pagarme», expresaría Kenny Baker al terminar aquellas tomas. Por su parte, Miki Herman explicaría lo que sintió el equipo el terminar la producción con las siguientes palabras: «De repente, un día, todos los actores se fueron. Me sentía muy extraño en la localización, se desmanteló en un par de horas todo lo que había tomado seis semanas construir. No tuvimos que hacer la replantación de la zona, solo dejar el área libre. Tapamos el gran agujero que había dejado la construcción del bunker imperial para que nadie pudiese caer en él. Nos pudimos dar por satisfechos, era increíble que desde que la unidad llegase para rodar no hubiese llovido ni un solo día».

  


  Aún quedaba todo un año por delante para el estreno de la película si bien el equipo de ILM tenía por delante la dura tarea de completar más de 500 tomas de efectos especiales.


  
    La fotografía principal del film finalizó en ILM con la interpretación frente a pantalla azul de las escenas sobre la speeder bike.
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  Montaje y edición (III)


  ILM y el Go Motion


  Los montadores oficiales de El Retorno del Jedi serían Sean Barton y Duwayne Dunham, quienes debutaban en la saga al tomar en esta película el relevo de Paul Hirsch y Marcia Lucas, quien esta vez sí aparecería en los créditos. George Lucas también trabajó en la edición pero seguía sin aparecer acreditado como montador.


  En las primeras versiones del montaje Lucas echaría en falta ciertas escenas que diesen más coherencia a la película, de modo que mandaría rodar algunas tomas adicionales durante el mes de diciembre de 1982. Entre ellas se filmó una escena muy curiosa con Mark Hamill, en la que se apreciaba cómo Luke Skywalker terminaba de construir un nuevo sable láser en Tatooine antes de acudir al rescate de Han Solo (su primer sable lo había perdido cuando Vader le cortó la mano en el desenlace de la película anterior). Una nueva secuencia que, curiosamente, solo unas semanas después de haberse filmado sería eliminada del montaje final de la película.


  Mientras la cinta se iba perfilando, ILM se esforzaba en terminar los efectos especiales. Entre otras cosas se encontraron con el reto de dar vida a una de las escenas más vibrantes y novedosas de toda la saga, la de la persecución de las speeder bikes en los bosques de Endor, así como el de crear una batalla especial que fuese claramente superior a la vista en la película original. En aquel momento se diseñó el que sería el primer ataque de la Alianza Rebelde a la Estrella de la Muerte, pero ahora el público iba a ver un segundo ataque que debía ser más espectacular comparativamente, no solo porque era el clímax de toda la trilogía, el gran final, sino porque la ambición de Lucas y de ILM siempre había ido a más en cuanto a desarrollo técnico se refiere.


  
    En total se crearon hasta tres tipos de maquetas de la barcaza de Jabba contando la de escala real. Este modelo en concreto se construyó para ser filmado mediante control de movimiento ante pantalla azul.
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  Este hecho iba a suponer que ahora se iban a tener que incluir muchos más elementos en la batalla y que los efectos tenían que estar más depurados. Un truco que se usó para duplicar el número de naves en pantalla fue imprimir copias fotográficas de los distintos frames rodados con las maquetas. Como en aquellos momentos no existían las herramientas informáticas propicias, en vez de replicarlas digitalmente se hizo físicamente filmando estas fotografías sobre un cristal. Se alineaban las diversas instantáneas según las trayectorias de las naves y se iban cambiando según se filmaba por fotogramas, de este modo con solo la grabación de cada una de las maquetas con un movimiento concreto se duplicaba el número de naves en pantalla.


  En lo que sí que cambió la secuencia respecto a lo planificado en los storyboards fue en que el Y-Wing iba a tener mucho más protagonismo inicialmente al ser una de las novedades de la película, pero se dio la circunstancia de que cuando se exponía la filmación de la maqueta realizada sobre fondo azul las alas de la nave desaparecían —o perdían mucha visibilidad— debido a lo delgadas que eran. Como el contraste no funcionaba se tuvieron que eliminar muchas tomas realizadas con esta maqueta para la escena.


  Una de las partes más memorables de la batalla era cuando Lando Calrissian y Nien Nunb, a bordo del Halcón Milenario, penetraban hacia el núcleo de la Estrella de la Muerte para destruirla. En cierto modo aquel momento tenía ciertos paralelismos con la escena de Luke entrando a la trinchera de la Estrella de la Muerte original en el clímax de Una Nueva Esperanza. En aquella ocasión la maqueta de la trinchera era un espacio abierto por el que se podía filmar sin problemas, moviendo la cámara con una grúa, pero ahora el lugar por el que iba a entrar el Halcón era la maqueta de un pasillo interior. Para poder hacer la toma se construyó el pasillo con una serie de paneles desmontables de modo que los que estaban en la parte superior se iban retirando según la cámara progresaba por el interior. Era una toma sencilla pero que requería la plena atención de los asistentes que manipulaban la maqueta según se iba rodando el plano. Como es lógico el Halcón filmado sobre pantalla azul sería añadido posteriormente en posproducción.


  [image: ]


  Pero antes de que la segunda Estrella de la Muerte fuese destruida en la luna de Endor se entablaba paralelamente el asalto de los ewoks a las tropas imperiales que custodiaban el bunker imperial. Para aquellas escenas se filmó mucha acción real entre los actores, pero iba a ser fundamental que ILM crease buenas tomas de efectos especiales para los momentos en que los ewoks atacaban los AT-ST, ILM fabricó un modelo articulado de este para poder reflejar sus movimientos frente a la pantalla azul. El gran avance de la filmación con esta maqueta era la nueva técnica que ILM había desarrollado; el go motion.


  El go motion era un sistema de movimiento controlado por ordenador que permitía articular unos ejes mecánicos en un sentido específico, aquel que previamente se hubiese configurado en la computadora. La idea era que en vez de animar la maqueta mediante la técnica de stop motion, ahora la animación estuviese asistida por mecánica para que en pantalla los movimientos fuesen mucho más fluidos y no tuviese el aspecto entrecortado del stop motion convencional. En el caso del rodaje con la maqueta del AT-ST, sus patas se anclaban a los mencionados ejes informatizados, estos darían el movimiento al modelo según la pauta establecida por los animadores, Phil Tippett estuvo al mando de la filmación y aunque es evidente la mejora de la animación respecto a lo que hizo junto a Berg en las escenas de Hoth para la película anterior, la técnica no suponía, por el contrario, un ahorro de tiempo. Phil recordaría cómo para una de las escenas más brillantes con el AT-ST —aquella en la que los ewoks hacen rodar por el bosque unos troncos sobre los que la máquina trata de mantener el equilibrio— invirtió un mes completo del periodo de posproducción del film.


  Independientemente a la versión articulada se construirían modelos del AT-ST a mayor tamaño para hacerlos explotar, ya que estas máquinas de guerra iban a caer presa de distintas trampas perpetradas por los ewoks. Para filmar estas escenas las maquetas grandes se colocaban en unos escenarios que recreaban el bosque de Endor a escala, así se filmaba el plano con el efecto de la explosión directamente ante la cámara, sin tener que añadir posteriormente el escenario como cuando se rodaba mediante croma.


  Donde ILM si tuvo que utilizar pantalla azul hasta la extenuación fue en la escena de la persecución en las speeders. Con la actuación de los actores sobre las motos ya obtenida tocaría insertar todo el paisaje de Endor sobre los planos con la dificultad de obtener un efecto de velocidad satisfactorio. Para lograr aquella sensación la idea que tuvo Dennis Muren fue la de filmar el bosque de Redwoods mediante una Steadycam, lo que ahora podría parecer-nos lógico, en pleno año 1982 no era algo tan habitual, de hecho el sistema no hacía mucho que se había inventado. Para manipular la cámara Dennis se puso en contacto con su creador, Garret Brown, quien acudiría en persona a Redwoods para ayudar a Muren.


  
    Paul Houston trabaja en el ensamblaje de una maqueta del AT-ST.
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    Varios modelistas de ILM posan orgullosos con un AT-ST totalmente terminado.

  


  La Steadycam permitía filmar de forma estable mientras se portaba la cámara, de modo que mediante largos paseos a través del bosque se iba obteniendo todo el metraje que se utilizaría como fondo de los planos. Para conseguir la sensación de celeridad que desprendería la escena se rodó a una velocidad de un fotograma por segundo. Cuando la grabación se añadiera a un montaje convencional de veinticuatro frames por segundo, la imagen obtenida pasaría ante el ojo del espectador veinticuatro veces más rápida, creando ese efecto de velocidad acelerada en el montaje. Para conseguir la cantidad de metraje necesario para cubrir los pocos minutos que iba a durar la escena, Muren y Brown tuvieron que recorrer el bosque mediante paseos de varias horas de duración, sin embargo cuando necesitaban filmar Redwoods desde una perspectiva frontal todo se hacía en cuestión de pocos minutos ya que se rodaba haciendo un travelling convencional, colocando la cámara sobre un vehículo.


  Otra de las escenas con efectos especiales más curiosas de la película era aquella en la que Han Solo se descongelaba de su prisión de carbonita. Para crear ese efecto Phil Tippett animaría unos orificios en una versión del bloque de carbonita realizada en cera. Estos se iban haciendo cada vez más grandes para revelar el rostro del personaje reanimándose tras la desaparición de la capa del material. La faz de Solo que se veía emerger no era otra cosa que una máscara de látex realizada a partir del rostro de Harrison Ford; esta se colocó tras la capa de cera y se hizo gesticular moviéndole la boca a la máscara.


  Coda, el cierre de una trilogía musical


  Ben Burtt seguía haciendo de las suyas, creando efectos de sonido para la película a partir de las fuentes más inverosímiles. Ya sabemos cómo había creado unos años antes el lenguaje huttés, pero la sonora carcajada de Jabba la consiguió hacer mezclando la risa de un humano con el bramido de un hipopótamo. Un día, Ben aprovechó que el set del palacio estaba vacío para introducirse en la marioneta del Hutt y grabar la resonancia de los servomotores que movían los ojos del personaje. Esta serviría para dar entidad sonora al detonador que activa Boushh en el film. Este personaje tendría un tratamiento de voz muy específico ya que debía ocultar la identidad de Leía, la haría Pat Welsh, quien antes había asumido la voz de E.T. en la cinta de Steven Spielberg. Burtt conoció a Pat accidentalmente en una tienda de fotografía, al oírla hablar quedó maravillado con su incalificable voz, de modo que le preguntó si querría colaborar con él en algunas producciones cinematográficas.


  El lenguaje de los ewoks fue uno de los mayores retos a los que se enfrentó Burtt en la producción. Estos obtuvieron su habla del kalmuck, un exótico lenguaje asiático. Ben encontró a una mujer de 80 años que había emigrado a Estados Unidos desde una región china donde se hablaba el dialecto. Le pidió que contara algunos cuentos populares porque al hacerlo se suele interpretar a varios personajes diferentes. Posteriormente aquellas sonoridades serían interpretadas por diversas personas para dar un ambiente coral a las escenas de las criaturas. Por su parte, los efectos del rancor vendrían de un perro dachshund propiedad de un vecino del técnico. Ben sentía que el animal solía estar enfurecido y lo grabó reduciendo la velocidad de sus ladridos.


  
    A nivel de secuencia global su trabajo más recordado en el film es quizás el de la persecución de las speeders: «Es una de mis escenas preferidas porque es una secuencia de acción sin diálogo ni música, es muy visceral y el sonido de los vehículos sería básicamente la banda sonora. Estos llegaron de diferentes fuentes, cuando arrancan son grabaciones de un helicóptero despegando, pero muy acelerado, como cuatro veces más rápido de lo normal. El paso de las motos eran truenos mezclados con el sonido de un P-38 Lightning, un caza de la Segunda Guerra Mundial que emitía un zumbido musical muy suave cuando estaba en el aire».

  


  Mientras tanto, y como era ya habitual por esas fechas previas a cada estreno, John Williams comenzaba a trabajar en la música para la película. El 2 de noviembre de 1982 ya se había reunido con Lucas para ver una primera versión del film. Como es normal era un montaje muy áspero, en el que muchísimos de los planos estaban aún sin terminar. En diciembre, los actores volvían a entrar en el estudio de grabación para doblar sus líneas mientras que la banda sonora se terminaría grabando durante ocho días, entre finales de enero y principios de febrero de 1983, en Abbey Road con la London Symphony Orchestra.


  
    Como ya había sucedido con las entregas anteriores, la banda sonora de El Retorno del Jedi se convertiría en un superventas, aunque esta vez se comercializó como un disco sencillo y no un doble LP.
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    John Williams no faltaría a su cita con Star Wars en el desenlace musical de la trilogía.

  


  Como era lógico, la nueva partitura compuesta por Williams era un recordatorio de temas ya míticos dentro de la música de la saga a los que se sumaba una serie de novedades. Los ewoks, como personajes de relevancia que eran, iban a contar con su propio tema, Parade of the ewoks. El tema tenía un aire burlesco; apoyada en una flauta que servía de introducción la pieza iría creciendo en intensidad según el resto de instrumentos (madera y metal) se iban añadiendo a la composición, quizás como reflejo del papel que las propias criaturas tendrían en la película, pasaban de ser unos personajes de voz simpática a unos serios guerreros capaces de enfrentarse al Imperio en una decisiva batalla.


  Luke and Leía, por su parte, era un tema que tomaba el original compuesto para la princesa en la primera película solo para crear una evolución a partir del mismo. Sí aquel tenía cierto cariz romántico, en esta película una vez Han Solo y Leia habían pasado por una fase amorosa en la segunda entrega de la trilogía, su tema se volvía más dramático debido al papel más maduro que el personaje toma una vez se descubre su relación real con Luke Skywalker o incluso Vader. Instrumentalmente en el tema iba a destacar una trompa frente al resto de la orquesta, en una composición sencilla —para lo que Williams nos tiene acostumbrados— pero muy efectiva.


  En cuanto al bando de los malvados, la gran novedad sería la del Emperador, que no tendría un tema propio como tal sino que su música estaría insertada como parte de otras composiciones en temas como Main title /Approaching the Death Star/ Tatooine rendezvous o The Emperor arrives/The death of Yoda/Obi-Wan’s revelation. El contexto de la música del personaje se fundamenta en unos tonos graves, oscuros, reforzados por coros masculinos. El otro nuevo personaje villano de la cinta sería Jabba, quien tampoco iba a tener un corte propio en la película pero cuya música sonaría principalmente en Han Solo Returns. La tuba sería el instrumento predominante en la pieza.


  Obviando ahora a los personajes, los temas musicales más destacados de la banda sonora en sí misma podrían ser algunos como The pit of Carkoon/ Sail barge assault, el corte que acompañaba la escena de acción en la barcaza de Jabba y que rompía con los momentos más pausados que hasta el momento tenía el film, o The forest battle, que tendría una buena multitud de variantes entre las escenas de acción desarrolladas en Endor. Siendo una sinfonía en tres movimientos, esta abalearía buena parte del clímax del film. Lo más interesante del último es que incluye la composición llamada Darth Vader’s death, la cual era una versión de la Marcha Imperial interpretada con arpa.


  En el cierre de la banda sonora se incluiría un tema de corte étnico llamado Ewok celebration y que empalmaría directamente con los títulos de créditos finales. Este sería, junto al mencionado en otro apartado Lapti Nek, una composición revisada por Williams para posteriores versiones de la película. Con todo, si bien la banda sonora presentada por John era de muy alto nivel —como no podía ser de otra forma estando firmada por quien lo está— en opinión de los expertos estuvo algo menos inspirada que las dos anteriores, sobre todo por ese principio menos sustancial que contrastaba tanto con la fuerza de su desenlace.


  El montaje de El Retorno del Jedi


  En ILM no se terminó la última de las maquetas programadas hasta el día 16 de febrero de 1983, a escasos tres meses del estreno del film. Aún quedaban por hacer algunas decenas de tomas con esta, así que Lucas tardaría varias semanas más en tener preparado un montaje final de la película. Este se iría a los 136 minutos siendo esta la entrega con mayor duración de toda la trilogía clásica. El montaje en sí era totalmente respetuoso con el estilo impuesto en las anteriores películas aunque destacaba sobre todo por el excepcional clímax que contaba de forma paralela el desarrollo de hasta tres escenas de acción. Un recurso narrativo que sería, por así decirlo, marca de la casa y que se repetiría en el futuro en otras entregas de la saga.
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    El Gran Moff Jerjerrod a punto de perder la vida ante Darth Vader. En esta escena eliminada, hasta los Royal Guards trataban de impedir la entrada del Lord Sith a la sala del trono del Emperador.

  


  Como anticipaba habría material desechado en este montaje, El Retorno del Jedi no iba a ser una excepción en este sentido. La primera escena eliminada fue aquella en la que a la finalización del periplo por Tatooine los héroes eran sorprendidos por la tormenta de arena que se filmó al inicio del rodaje de la película. Lo más destacable en ella era el gesto de Han hacia Luke cuando le agradecía que hubiera ido a salvarlo de las garras de Jabba. Sin embargo la escena se desechó muy pronto y no llegó siquiera a ser doblada por los actores.


  Posteriormente hubo una serie de recortes en las intervenciones del personaje de Jerjerrod. En primer lugar el Grand Moff de la nueva Estrella de la Muerte iba a recibir personalmente a Vader a su llegada a la estación espacial pero la escena se eliminó del montaje final si bien se incorporaría, años más tarde, a la Edición Especial de la película. En otro momento Vader se volvería a encontrar con él cuando solicitase entrar a los aposentos del Emperador. Jerjerrod se interpondría en la acción del Sith que acabaría estrangulándolo para forzarlo a que le dejara paso. Ya por último, mientras el Emperador conversaba con Luke en la sala del trono se comunicaría con Jerjerrod para darle la orden de que destruyese la luna de Endor con el rayo de la Estrella de la Muerte en caso de que los rebeldes lograsen desactivar el generador de escudos de la estación espacial. El Moff se opondría a aceptar la orden inicialmente ya que en la luna aún había mucho personal imperial (soldados, oficiales en el bunker…), si bien terminaría acatando la orden al comprobar que el escudo había sido, efectivamente, desactivado.


  Con esa serie de cortes el personaje de Jerjerrod perdía casi la totalidad de sus escenas, Lucas había ordenado reducir la duración de la cinta y él fue uno de los principales damnificados. Además otras escenas serían, si no eliminadas, sí recortadas considerablemente. Una de ellas sería la de la entrada de los rebeldes al bunker imperial, donde originalmente Han Solo, Chewbacca y varios miembros de la infantería de la Alianza entablaban un combate contra los stormtroopers ubicados en el interior del recinto.


  
    Luke Skywalker crea el sable láser que esconderá en el interior de R2-D2 según una de las escenas eliminadas de El Retorno del Jedi. El sable catapultado posteriormente por el droide sería clave para el héroe a la hora de escapar del Sarlacc.
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  La última secuencia eliminada del montaje sería la que George mandó filmar solo unos pocos meses antes, aquella en la que Luke construía su sable láser en Tatooine. Aquí Luke era contactado mentalmente por su padre, que le pedía que se uniese al Lado Oscuro, mientras él manipulaba a R2-D2 antes de enviarlo junto a C-3PO al palacio de Jabba (supuestamente para esconder en él el sable de luz). Esta escena estuvo a punto de incluirse en la película, se había llegado a doblar y a terminar con efectos especiales, pero terminó cayendo en la sala de montaje.
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  El estreno de Episodio VI: Un final para la historia


  Promoción y estreno. La venganza se vuelve retorno


  En diciembre de 1982 se proyectó un teaser trailer de un minuto y medio en el que el título de la película seguiría siendo el previsto, aquel que insinuaba que un Jedi podía vengarse. Sin embargo, el 27 de enero de 1983 Lucas anunciaba el cambio del título de la película al original ideado por él casi un par de años antes. La cuestión era que algunas personas dudaban sobre lo acertado que sería La Venganza del Jedi, parecía un concepto inapropiado cuando la propia historia de las películas se había encargado de resaltar la imagen de los Jedi como la de unos verdaderos guardianes de la paz. La venganza era un sentimiento que podría definir a los Sith pero nunca podría representar la doctrina de un caballero Jedi. Tras sopesar la verosimilitud de estos comentarios George decidió dar marcha atrás a pesar del coste que suponía cambiar el título de la producción a esas alturas.


  
    Las firmas comerciales que tenían adquiridas la licencia de Star Wars ya preparaban sus artículos para La Venganza del Jedi cuando George Lucas decidió cambiar el título del film.
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    Boceto descartado para el cartel cinematográfico de El Retorno de Jedi, obra de John Alvin.

  


  Tocaba volver a crear el material publicitario para el film con el nuevo título, desechando todo el que la Fox ya había producido mientras pensaba que La Venganza del Jedi era el definitivo para la cinta: pósters, material textil como camisetas o gorras, libretos promocionales… incluso Kenner ya había diseñado los cartones de la línea de juguetes correspondiente a la película con un logotipo que ahora era descartado. Todo ese material ya inútil para la distribuidora del film y para las empresas de merchandising licenciadas se convertiría en un santo grial para los coleccionistas de la saga debido a lo anecdótico de su existencia y a lo difícil que resultaría conseguirlo (la mayoría fue destruido al ser eliminado el título de forma oficial).


  Un cine de San Francisco, el Northpoint Movie Theatre, invitó a varios cientos de personas a ver un film de animación producido por George Lucas, Twice upon a time era su título. Esta era una excusa que se había utilizado para enmascarar el hecho de que se iba a proyectar un pase de prueba de la última entrega de Star Wars. La proyección se llevó a cabo el día 9 de abril. Lucas quería ver cómo reaccionaba el público ante el montaje final del largometraje. Los responsables de Lucasfilm que estuvieron en la sala recuerdan que la audiencia se volvió loca en el momento en que Vader arrojaba al Emperador por el foso de la sala del trono; resultó un momento inesperado pero brillante para la mayoría del público según se pudo comprobar por las encuestas realizadas al término de la sesión. De las 700 personas encuestadas 626 le dieron al film la máxima calificación. Luke seguía siendo el personaje preferido del público en aquel momento pero los ewoks habían sido bien aceptados como nuevos personajes. Jabba, por el contrario, había sido considerado demasiado desagradable por la mayoría del público femenino.


  
    El público respondió acudiendo en masa a las salas. La historia que había quedado colgada tres años antes llegaba por fin a su conclusión.
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  Unos días más tarde se hizo otra proyección, esta vez en Los Ángeles y para la Academia de las Artes y las Ciencias Cinematográficas, El resultado fue bien distinto: la opinión generalizada era que esta entrega no había podido superar a las dos anteriores. Para defender el film Jim Bloom haría las siguientes declaraciones: «Es la audiencia de la industria de Hollywood, la más crítica posible con una película de este tipo. Siempre kan estado celosos de las operaciones de Lucasfilm y George Lucas ha sido el mayor crítica hacia la manera en que Hollywood está establecido. Ellos no han llegado a la película con la inocencia y la expectación de un adolescente».


  El miércoles 25 de mayo la cinta se estrenaría oficialmente en gran cantidad de cines americanos. Lo hizo sin tener demasiada competencia, las películas de próximo estreno parecían querer evitar coincidir con Star Wars en la cartelera de modo que films también muy esperados como Octopussy —la nueva entrega de James Bond— o Superman III se retrasarían para ser estrenados un mes después. La expectación era máxima, hubo una especie de histeria colectiva por poder ver la película cuanto antes, era el final de la trilogía y los aficionados lo habían estado esperando durante tres años después de haberse quedado colgados con el final de El Imperio Contraataca. Sobre todo fue muy llamativa la forma en que el público compró entradas anticipadas para el día del estreno, lo que no era muy habitual para la época aunque actualmente nos parezca lo más natural del mundo. Muchos padres tuvieron que llevar a sus hijos a la primera sesión del día, y hubo grandes colas generalizadas en los principales cines del país, algunas formadas durante horas.
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    Los cines engalanaron sus marquesinas para recibir una de las películas más esperadas de la década.

  


  Aquel día la cinta ya batió su primer récord, el de máxima recaudación en un estreno. Sin embargo, los críticos no fueron muy amables con ella, por primera vez la prensa estaba muy dividida a la hora de valorar una nueva película de Star Wars. Por supuesto que hubo buenas críticas, pero también algunas desfavorables. The Hollywood Reporter publicaría en sus páginas: «El contenido mitológico que inspiró las primeras entregas de la saga ha sido ahora sustituido por un contenido más propio del comic-book». Por su parte, la crítica de The New York Times sentenciaba: «Hasta los creadores parecen ya aburridos de Han, Leia y Luke, ¿si no por qué se le presta tanta atención a las marionetas? La mayoría de ellas están tan mal filmadas que cuesta trabajo entender lo que representan». Los lectores del Newsweek se encontraron con la siguiente valoración: «Con muchos más efectos especiales por minuto que sus antecesoras esta entrega es la más dinámica, está plagada de batallas, pero es también la más caricaturesca y decepcionante. Los personajes no han crecido, Leia incluso parece haberse venido abajo, ya no parece una comandante, ahora es solo una damisela en apuros de voz whiskera que se pasea vestida como si estuviese en un harén».


  Entre las malas valoraciones cosechadas algunos apuntaban el hecho de que en esta película el personaje de Vader volvía a perder peso después de la plenitud que había alcanzado como personaje en la entrega anterior (aunque esto era debido a que ahora el Emperador debía ser el villano de mayor calado en la trama). También se señaló que la inclusión de los ewoks había sido una mera estrategia comercial para lograr vender más figuritas y productos entre los niños, principalmente a raíz de unos comentarios vertidos por Gary Kurtz, el antiguo productor de la saga, quien reveló que entre las discrepancias que tuvo con Lucas (y que acabarían por hacerle abandonar la franquicia) estaba la de la prioridad que daba George a la venta de merchandising. Mientras las dos primeras entregas de la saga se habían creado desde la perspectiva de la historia y los personajes, las ideas para la tercera entrega tenían otro punto de vista:


  
    El día del estreno de El Retorno del Jedi muchos niños faltaron a clase. Ante la preocupación de sufrir spoilers, muchísimo público hizo reserva de entradas para acudir a las primeras sesiones programadas, en un gesto propio de otra época.
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    «Teníamos un esquema y George lo cambió todo, en vez del sabor agridulce y conmovedor, él quería un final eufórico para la saga, donde todo el mundo fuese feliz. La idea original que teníamos era que iban a recuperar al secuestrado Han Solo en la primera parte de la historia y que luego este moriría en la parte central de la película en una redada en una base imperial. George decidió que no quería que ninguno de los protagonistas muriera. Por entonces estos generaban una gran venta de juguetes, esa era la razón».
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  A pesar de todas estas opiniones poco favorables, el público general sí estuvo en prácticamente todo momento de parte de la película, el 90% de las personas encuestadas a la salida de los cines opinaron que era muy buena y más de la mitad incluso la colocaron por encima del episodio anterior, pero lo que era indudable es que efectivamente el film se había convertido en un superventas en cuanto a merchandising, colocando en los primeros puestos de ventas productos derivados tales como la adaptación a novela de la película o diversos libros relacionados con ella. Lucasfilm incluso había llegado a un provechoso acuerdo con Disney para que esta se encargase de crear sus propios artículos inspirados en la cinta. En solo un mes, desde el estreno de la película a finales de junio, se habían llegado a vender hasta tres millones de artículos relacionados con El Retorno del Jedi.


  Sobre la película, los propios actores tampoco tendrían un juicio demasiado positivo. Carrie Fisher comentaría que en su opinión era la peor de las tres, y Harrison Ford afirmaría estar feliz de haber terminado con la saga aunque el final no fuese bueno: «En mi opinión la saga no termina nada bien con ese picnic de Teddy Bears». Mark Hamill y Anthony Daniels no la criticaron, fueron muy diplomáticos, como siempre, mientras que Peter Mayhew prefería el look «del viejo Oeste» de aquella primera entrega de Star Wars.


  Para George Lucas el trabajo estaba hecho y sencillamente no había vuelta atrás. Estaba satisfecho con el resultado y más que lo estaría con la exitosa trayectoria del film en su recorrido por los cines de todo el mundo. Después de invertir años en ella, su saga estaba —al menos por el momento— concluida, y ahora podría descansar observando el resultado de aquel laborioso trabajo. La película terminaría su andadura por las carteleras internacionales con una recaudación global de 475 millones de dólares. Esta había sido ligeramente inferior a la de El Imperio Contraataca resultando la película con menos índice de ganancias en cines de las tres, pero era igualmente un absoluto éxito comercial para una cinta que había costado hacer más de diez veces menos. Al ser preguntado sobre sus sensaciones George Lucas se expresaría del siguiente modo:


  
    Carátula del primer VHS de Star Wars lanzado al mercado, A partir de entonces el del home video iba a ser otro sector estrechamente relacionado con el éxito para la franquicia.
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    «Siento como un gran peso se escurre de mis hombros. Me va a tomar un tiempo bajar de donde he estado, me cogeré un par de años de descanso para no hacer nada más que ver crecer a mi hija. Reconduciré mi vida personal, llevaré mi cuerpo y mi mente al mejor lugar posible, y solo entonces veré qué será la siguiente que haga».

  


  Y lo cierto es que a pesar de lo fresca que estaba todavía la franquicia, por primera vez en varios años no se tenía la certeza de que una nueva película de Star Wars se fuese a realizar. ¿Con El Retorno del Jedi se daba carpetazo definitivo a una saga que seguía siendo una máquina de hacer dinero en las tiendas de todo el mundo? Mark Hamill era otra de las personas a las que más preguntaban por el asunto en aquellos momentos, ya que había quien sabía que George Lucas había realizado una estructuración de la historia de fondo de Star Wars en diversas partes: «La gente seguía obsesionada con el asunto de las nueve películas, ese sería el trabajo de toda una vida. Las otras trilogías serían diferentes a esta, y la cuarta ya directamente sería surrealista, por eso George Lucas la descartó».


  
    Alabado pero criticado a la par, valorado como creador pero denostado como director al mismo tiempo, rebelde revolucionario de la industria pero integrante del mainstream hollywoodiense a partes iguales… Todas estas y muchas más cosas ha sido George Lucas, un director llamado a hacer historia.
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  Richard Edlund confirmaría a los medios que efectivamente se había hablado de una saga de nueve películas, pero que Lucas no quería obsesionarse con la idea debido a que había quedado un poco cansado de Star Wars; «Si lo acaba haciendo lo hará de otra forma, no creo que lo quiera hacer de igual modo. No quiere hacer nada tan complicado, quizás algo con menos efectos». El propio Lucas, años más tarde, cuando el estreno de El Retorno del Jedi ya no era más que un eco que se perdía en la distancia, declararía: «Definitivamente mi vida es mía, y no quiero que sea apropiada por Luke Skywalker y compañía, así que tengo que pensar muy bien qué haré con esas trilogías. Depende de cómo vaya todo, de la situación económica, de cómo vaya mi vida familiar. Mi familia es lo primero y las películas lo segundo».


  Richard Marquand, al ser consultado sobre su implicación en esas posibles nuevas películas, aclararía que a pesar de lo que se había comentado sobre su trabajo al frente de la última película de la saga, para él había sido una grata experiencia, estaba satisfecho con la película y volvería a hacer Star Wars si se lo pidiesen. Lamentablemente poco después, el 4 de septiembre de 1987, murió de una trombosis. George Lucas acudió al funeral sin anunciarlo previamente, lo vieron en la iglesia pero no habló con la familia. Los allegados agradecieron públicamente el gesto ya que no todo el mundo tuvo el mismo acercamiento hacia el difunto.
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  Epílogo


  Lo que vino después, todos lo sabemos: Lucas se volcaría en los siguientes años en finalizar la construcción del Rancho Skywalker mientras trataba de compatibilizar su vida familiar (se había divorciado de Marcia pero tenía un total de tres hijos adoptivos a los que atender) con la empresarial, ya que Lucasfilm —y todo el conjunto de empresas subsidiarias— se había convertido en un emporio que irónicamente convertía a George en aquello a lo que había querido dar la espalda en sus primeros años como director. Ahora él formaba parte del mainstream hollywoodiense, si bien hay que reconocer todo lo que su empresa había logrado hacer por la industria a nivel de desarrollo técnico.
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  En 1997 se reestrenaría la Trilogía Original de Star Wars en los cines, no sin antes haber sido restaurada y modificada para la ocasión. Aquellas versiones de las películas serían las denominadas Ediciones Especiales de las que se ha hablado con anterioridad en este mismo escrito. Lucas aprovechaba para hacer un lavado de cara a sus películas «mejorando» aquellos aspectos con los que no había quedado del todo satisfecho en el momento de la realización de las mismas. En esos años intermedios la técnica infográfica había avanzado tanto que ILM podía incorporar a una película prácticamente cualquier efecto que fuese requerido, como habían demostrado con logros tales como Parque jurásico, de Steven Spielberg, o Terminator 2: El juicio final, de James Cameron. De hecho siempre se ha pensado que lo que Lucas estaba haciendo con esa actualización de las películas era una prueba para comprobar si efectivamente la técnica estaba ya preparada para abordar con garantías un nuevo proyecto cinematográfico de Star Wars.


  Poco después de plantear el lanzamiento de aquellas Ediciones Especiales, George junto al productor de las mismas, Rick McCallum, se metería de lleno en la creación de una nueva trilogía de películas, en este caso la relativa a los Episodios I, II y III (precuelas de los films originales) pero no sin antes dejar claro que no llegaría a hacer más entregas aparte de estas, descartando la posibilidad de que la historia de la saga se pudiese acabar desarrollando en aquellos nueve episodios sobre los que tanto se había especulado. Al igual que ocurriese con las Ediciones Especiales, estas nuevas películas no fueron del todo bien recibidas, argumentalmente insustanciales para algunos, técnicamente exageradas para otros, lo cierto es que estas entregas volvieron a ser un éxito comercial que demostraba la buena salud con la que seguía contando la saga. Para los viejos aficionados a Star Wars, aquellos que crecieron con las cintas originales, los nuevos films de Lucas no tenían el encanto y la capacidad de asombro de sus primeras películas, los personajes parecían más planos, los efectos especiales eran más fríos y menos creativos, y solo el Episodio III pareció llegar, en mayor o menor medida, al corazón de los nostálgicos, debido sobre todo a la cantidad de referencias necesarias para poder unir el desenlace de aquella trilogía moderna con el inicio de la clásica.


  De cualquier forma, en aquel año 2005 Star Wars pareció cerrar para siempre su capítulo cinematográfico. Con Lucas manteniéndose firme en su decisión de dar por concluida la saga de películas, el aficionado sería tomado por sorpresa cuando varios años después, a finales de 2012, este anunciaba la venta de Lucasfilm a la todopoderosa Walt Disney Company en una operación multimillonaria que se vio, en parte, eclipsada por el anuncio en paralelo de la producción de toda una serie de nuevas entregas de la franquicia. De este modo George Lucas cumplía su palabra —la de retirarse para siempre de aquella saga que tanto le había dado— pero sin dejar a los fans huérfanos ya que ahora dejaba su obra en manos de otras personas que quisieran seguir desarrollándola para toda una serie de nuevas generaciones.


  A partir de ahora la historia de Star Wars no se cuenta en pasado, la vamos a poder vivir todos en primera persona, en tiempo real, y solo podemos confiar en que sea tan apasionante como la que se escondía tras la creación de aquella memorable Trilogía Original.
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